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9 RESIDENCIES DE CREACIO |
INVESTIGACIO ARTISTICA

Sempre fidels al nostre compromis amb la
creacié artistica i la difusié cultural, des del
Museu de la Universitat d’Alacant tenim el
plaer de presentar el catdleg de la novena
edicié de les Residencies de Creacié i
Investigacié Artistica del MUA. En aquest,
mostrem al public el treball fet des d’aquesta
enriquidora experiéncia creativa.

Del total d’'obres presentades a aquesta
convocatodria piblica es van seleccionar cinc
projectes artistics que es van desenvolupar
a les instal-lacions del MUA. Per a la seua
realitzacié, la Universitat d’Alacant va
atorgar cinc borses de produccié i dues
borses d’allotjament.

Es el meu desig que gaudiu d’aquest cataleg
gue resumeix la dinamica de treball dels
artistes seleccionats en les Residéncies del
MUA i que mostra els projectes exposats a la
Sala Sempere del museu.

Amparo Navarro Faure
Rectora de la Universitat d’Alacant

9 RESIDENCIAS DE CREACION E
INVESTIGACION ARTISTICA

Siempre fieles a nuestro compromiso con la
creacién artistica y la difusién cultural, desde
el Museo de la Universidad de Alicante
tenemos el placer de presentar el catélogo
de la novena edicién de las Residencias

de Creacién e Investigacién Artistica del
MUA. En él, mostramos al publico el trabajo
realizado en esta enriquecedora experiencia
creativa.

Del total de obras presentadas a esta
convocatoria pUblica se seleccionaron cinco
proyectos artisticos que se desarrollaron

en las instalaciones del MUA. Para su
realizacién, la Universidad de Alicante otorgé
cinco bolsas de produccién y dos bolsas de
alojamiento.

Es mi deseo que disfruten de este catdlogo
que resume la dindmica de trabajo de los
artistas seleccionados en las Residencias del
MUA y que muestra los proyectos expuestos
en la Sala Sempere del museo.

Amparo Navarro Faure
Rectora de la Universidad de Alicante

9th IN-HOUSE ARTISTIC CREATION &
RESEARCH PROGRAMME

Always true to our commitment to artistic
creation and cultural dissemination, the
University of Alicante Museum is pleased to
present the catalogue of our 8th In-House
Artistic Creation and Research Programme,
detailing the work undertaken throughout
this enriching creative experience.

Out of all the works entered for this public
competition, five projects were selected. All
of them were developed within the MUA. The
University of Alicante awarded five grants
covering project execution costs and two
accommodation grants.

| hope you will enjoy this catalogue, which
outlines the work dynamic of the artists
selected for the programme and shows the
projects displayed in the Museum’s Sempere
Hall.

Amparo Navarro Faure
University President

o MUA
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Des de la seua creacid, el Museu de la
Universitat d’Alacant (MUA) ha mantingut un
decidit compromis amb I’art contemporani i,
en particular, amb la creacié artistica que es
realitza dins el seu context geogrdafic.

Fruit d’aquesta aposta van naixer les Resi-
déncies de Creacié i Investigacié Artistica

del MUA el 2015, una convocatoria publica,
internacional i oberta a totes les disciplines
artistiques dins de les arts visuales, que té
com a objectiu prioritari dinamitzar el sector
de I'art, promoure la creacié i la investigacié
en art contemporani, millorar la professiona-
litzacié dels/de les artistes i mostrar una visié
del panorama actual del arte.

RESIDENCIAS
DE CREACION E
INVESTIGACION
ARTISTICA

MUA

Desde su creacién, el Museo de la Univer-
sidad de Alicante (MUA) ha mantenido un
decidido compromiso con el arte contem-
pordneo y, en particular, con la creacién
artistica que se realiza dentro de su contexto
geogrdfico.

Fruto de esta apuesta nacieron las Residen-
cias de Creacién e Investigacion Artistica del
MUA en 2015, una convocatoria publica,
internacional y abierta a todas las disciplinas
artisticas dentro de las artes visuales, que
tiene como obijetivo prioritario dinamizar el
sector del arte, promover la creacién e inves-
tigacién en arte contempordneo, mejorar la
profesionalizacién de los artistas y mostrar
una visién del panorama actual del arte.

RESIDENCIES
FOR ARTISTIC
CREATION AND
RESEARCH
MUA

Since its creation, the University of Alicante
Museum (MUA) has remained committed to
contemporary art and, in particular, to art
created in its geographical environment.

The Museum’s In-House Artistic Creation &
Research Programme, launched in 2015, is
a result of this commitment. This public and
international call is open to artists from all
disciplines who primarily seek to promote
creation and research in contemporary art,
contribute to the professionalisation of artists
and give visibility to their work.



Les persones interessades a participar en
aquestes residéncies han de presentar un
projecte artistic per a ser realitzat en les
instal-lacions del MUA. Per a sufragar-ne
I’execucié es concedeixen cinc beques de
produccié. | per a facilitar la mobilitat es
concedeixen dues beques de viatge i allot-
jament a les persones seleccionades que no
residisquen en el context geogrdafic local.

Durant dues setmanes els residents selec-
cionats tenen 'oportunitat de treballar en
el museu, fer-ne Us de la infraestructura,
imbuir-se en la dindmica del centre i re-
bre assessorament del personal técnic per
a donar forma als seus projectes i establir
estratégies d’actuacié per a implementar el
seu treball artistic.

Una vegada acabada la residéncia, els
projectes sén exposats a la Sala Sempere
per a donar a conéixer al public els resultats
d’aquesta experiéncia creativa multidiscipli-
naria en un context especialitzat de difusié
cultural com és el Museu de la Universitat
d’Alacant.

Bernabé Gémez Moreno
Coordinacié

Las personas interesadas en participar en
estas residencias tienen que presentar un
proyecto artistico para ser realizado en

las instalaciones del MUA. Para sufragar

su ejecucidn se conceden cinco becas de
produccién. Y para facilitar la movilidad se
conceden dos becas de viaje y alojamiento
a las personas seleccionadas que no residan
en el contexto geogrdfico local.

Durante dos semanas los residentes selec-
cionados tienen la oportunidad de trabajar
en el museo, hacer uso de su infraestructura,
imbuirse en la propia dindmica del centro y
recibir asesoramiento del personal técnico
para dar forma a sus proyectos y establecer
estrategias de actuacién para implementar
su trabajo artistico.

Una vez concluidas las residencias, los
proyectos son expuestos en la Sala Sempere
para dar a conocer al publico los resultados
de esta experiencia creativa multidisciplinar
en un contexto especializado de difusién
cultural como es el Museo de la Universidad
de Alicante.

Bernabé Gémez Moreno
Coordinacién

Those interested in participating must submit
an artistic project to be undertaken within
the MUA premises. Five grants are awarded
to cover project execution costs. To facilita-
te mobility, two travel and accommodation
grant are awarded to selected people not
residing in the nearby area.

For two weeks, the resident artists have the
chance to work at the Museum, use its infras-
tructure, become familiar with its dynamics
and receive support from technical staff while
giving shape to their projects and design
strategies to undertake their artistic work.

Once the residency period is over, the pro-
jects are displayed in the Sempere Hall for
the public to see the results of this multidisci-
plinary creative experience at a venue specia-
lising in cultural dissemination, the University
of Alicante Museum.

Bernabé Gémez Moreno
Coordination
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Bernabé Gémez Moreno
Coordinacié

El valor del temps

“Al rechazar la nada, descubri el vacio”!

Una vegada conclds tot projecte, és el
moment de reflexionar sobre com s’ha
desenvolupat per a establir futures accions i
estratégies que servisquen per a optimitzar
la consecucié dels objectius. Des de la base
gue tot és millorable, és el nostre paper,
com a institucié museistica al servei de la
civtadania, analitzar qué se n'ha fet per

a continuar creixent i oferir un projecte
necessari i transcendent en |'ambit cultural
alacanti.

1 Klein, Y. Manifiesto del Hotel Chelsea, Nova York,
1961. Versié en castella publicada originalment en
Yves Klein, Retrospectiva, Buenos Aires, Fundaciéon
PROA, 2017.

Fent la vista enrere, la iniciativa de les
residéncies del MUA va sorgir del compromis
de la Universitat d’Alacant per donar suport
a la creacié artistica i la necessitat de
convertir el museu en un centre de produccié
i investigacié en art, a més de transferir al
pUblic una visié actual de Iactivitat creativa
contemporania. Aixi que, quan comencga

una nova edicié de residéncies, sempre

ens preguntem si seran Utils, és a dir, si es
compliran els objectius proposats d’incentivar
I"activitat artistica, i si realment serviran
d’estimul als creadors. La qUestié és que el
fet de reunir un grup d’artistes en un espai
comu i en un periode determinat sempre

ens ha semblat una idea fascinant per la
quantitat de propostes i iniciatives que poden
sorgir i per la vitalitat que aporten a |'escena
museistica. Per tant, si en alguna cosa estem

© MUA



convencuts en el MUA és que, per a complir
i millorar els objectius d’una convocatdria
d’aquestes caracteristiques, és fonamental
reivindicar i posar en valor la importancia
del temps en la creacié. Considerem que

el periode de convivéncia en |'espai del
museu és fonamental i pedra angular des
d’on es vertebra |'éxit d’unes residéncies
artistiques. Per aixd, les residéncies del MUA
sén, i seran, una aposta cada vegada més
gran per donar al temps la importéancia
gue es mereix i per defensar el valor de
I'experiéncia en |I'art contemporani que va
més enlld de les coses materials.

No obstant aixd, com calculem el valor del
temps? No és el valor de I'experiéncia un
poc incalculable? Un llarg periode pot ser
insignificant i, per contra, un breu instant pot
ser imperible i tan summament transcendent
que pot canviar totalment les nostres vides.
Es podria dir que el fet immaterial de
I'existéncia humana val el seu pes en or. Aixd
ho sabia molt bé Yves Klein quan el 1959 va
posar en venda les seues zones de sensibilitat
pictdrica immaterial, espais el preu dels
quals havia de pagar-se en or i que acabaria
en el fons del Sena. Fins i tot el rebut era
cremat davant I'amenaca al comprador de
I"aniquilacié total de la seua sensibilitat. Ja
I'any 1914 Duchamp, en els seus manuscrits,
ens parlava d’'una nova concepcié de

I'acte artistic que atorgava valor a les

coses evanescents o imperceptibles. Ho va

definir com l'inframince, que eren petits
esdeveniments exirets de la quotidianitat
que contenien una alta carrega significativa.
Fins i tot Georges Perec va publicar el 1989
el seu llibre pdstum, Lo infraordinario, en
gué defensava una observacié acurada del
valor de I'element quotidia. Qualsevol cosa
gue esdevinga, per insignificant que puga
semblar, pot tenir un valor incalculable i
ser el germen d’un projecte artistic. Tant
Klein com Duchamp ens van ensenyar

gue l'experiéncia d’alld viscut ho era tot.

| les residencies del MUA sén simplement
aixd, un periode de temps en el qual unes
persones amb un objectiu comU envaeixen
col-lectivament un espai especific en un
temps determinat en el qual donar forma
als seus projectes artistics. Creacions

que ens ofereixen multiples visions de la
realitat i noves maneres d’experimentar
I'element quotidid amb la intencié d’enriquir
I'experiéncia vital de I'espectador/a.

Prenent aquesta premissa com a objectiu
principal, es podria afirmar, amb total
rotunditat, que aquestes novenes residencies
del MUA han sigut tot un éxit. Durant dues
setmanes els artistes seleccionats han
conviscut, si, efectivament, han conviscut,
s’han relacionat, coexistit, fusionat, hibridat
per a viure en una col-lectivitat creativa

en qué no sols han donat forma als seus
projectes, sind que han experimentat la
creacié des de la visié de l'alire, és a dir,

han participat en I'equacié ‘sensibilitats

i emocions compartides’. Un nombre

de persones ha habitat I'espai des de la
seua experiéncia i ha aportat les seues
dinadmiques vitals al conjunt, i ha enriquit un
espaitemps en el qual la creativitat ha brillat,
ha emergit i s’ha impulsat, per damunt

de les nostres expectatives, a la recerca

dels objectius proposats a I'inici de les
residéncies. Per aixd, el temps, per damunt
de qualsevol altra cosa, és i serd el projecte
comu de les residéncies, en qué un gest, un
so, una mirada o una simple carassa, per
insignificant que siga, pot convertir-se en

el revulsiu necessari de tot esperit creatiu
inquiet per a fer aflorar una nova idea o,
fins i fot, un nou projecte. Al cap i a la fi, les
residéncies sén, com deia anteriorment, una
posada en valor del temps de la creacid,
del temps de la reflexié i la investigacio, del
temps de la convivéncia i, com no, de les
vivéncies depositades en els/les residents
durant un temps i un espai determinat en el
museu en qué |'Onic interés ha sigut expandir
i compartir el seu univers creatiu.

Aquesta revaloracié del temps ens obliga

a preguntar-nos sobre la validesa de
I'objecte artistic en "actualitat. Avui dig,
I'art contemporani s’ha convertit en una
enteléquia que té més d’experiéncia que
d’altra cosa. En la década dels 60, Lucy
Lippard ja ens va anunciar que entradvem
en |'era de la desmaterialitzacié de |'objecte

MUA
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artistic. Tanmateix, des que Malévitx va
pintar I'any 1918 la seua obra Blanc sobre
blanc, I'art ja s’havia convertit en altra
cosa, més proxim al mén de les idees i a

la vida que a I'objecte artistic. Duchamp

ho va demostrar molt encertadament

amb el seu urinari el 1917, amb el qual
dotava l'espai d’una aura i un valor fins

al moment desconegut i inaugurava nous
horitzons i cruilles artistiques que encara
estem transitant. Amb aixd vull argumentar
que, en |'actualitat, el valor del temps de

la creacié és, possiblement, més important
que el residu del procés. Aixi, doncs, cal
concebre el fet artistic com un acte expandit
en qué tot forma part de I'obra en un sentit
ampli del terme. Per consegient, el MUA, a
través de les seues residéncies artistiques, té
I'obligacié i la responsabilitat de visibilitzar
el context en el qual es produeix I'art per

a donar-li el valor que es mereix i, a més,
perqué no es banalitze la investigacié que
envolta cada proposta artistica. Moltes
persones, quan enfren en un museu, froben
a faltar més explicacié de I'art actual, perd,
sincerament, crec que |"art contemporani ja
no es pot entendre com una cosa tancada,
tot el contrari, I'art cal percebre’l com una
cosa expandida i viva que estd en constant
procés de canvi. Es podria dir que I'art és
com mirar al futur, una activitat especulativa
sobre el que pot ser, causa per la qual
sempre produeix el tipic vertigen a alld
desconegut i, alhora, I'adrenalina necessaria

per a continuar avancant. En els artistes es
presenta com una pulsié irrefrenable per
buscar diferents maneres de relacionar-

nos amb el mén a la recerca de noves
dimensions espaciotemporals. Per aixd Klein
va sentir una necessitat irrefrenable per
saltar al buit, és a dir, a alld desconegut, i
va convertir |'experiéncia del temps en un
espai de sensibilitat artistica canalitzat a
través de I'art. Va arribar fins i tot a realitzar
una exposicidé que consistia en un espai buit
en la galeria Iris de Paris el 1958 en qué
demostrava que alld especialment rellevant
és I'experiéncia artistica i la capacitat de

tot ésser huma de convertir el no-res en

una cosa sublim. Seguint |'estela de Klein,
I'artista alemany Joseph Beuys va defensar
la idea que tot ésser huma és un artista,

i és que, des del seu punt de vista, cada
accid o succés temporal podia ser una obra
d’art, depenia de la forma amb la qual
mirdrem el mén i la nostra capacitat innata
per a fer que cada instant fora memorable.
En conseqUéncia, I'art ho és tot o, potser,
no és res, |'“art és alld que li permetem
ser”, com deia Urs Ficher. L'Unica cosa

que el determina és el temps, I'espai i la
permeabilitat de la nostra percepcié de la
vida. Per aixd, aquestes novenes residéncies
han sigut tan importants, perqué, després
d’uns periodes d'incertesa virica, han
demostrat que |"experiéncia vital, en un
temps i en un context especific, és necessaria
i determinant per a la creacié contempordnia

més enlld dels resultats. Els vincles invisibles
que s’estableixen entre els participants i entre
la institucié museistica seran indestructibles,

i convertiran el temps de I'experiéncia de les
residéncies en una petjada inesborrable que
formara part de les nostres vides. Com deia
anteriorment, el temps val or, com també or
val cada vegada que respirem.

Fruit d'aquest temps de convivéncia han

pogut sorgir els cinc projectes seleccionats en
aquesta novena convocatdria de residéncies,
exhibits del 22 de setembre de 2023 al 4 de
febrer de 2024 en la Sala Sempere del MUA.

En I'entrada de la sala es pot veure el
projecte Al final del tra¢ d’Angel Arias
(Ferrol, la Corunya, 1996), que consisteix

en una andlisi de les formes grafiques
alternatives, o marginals, que inunden
I'espai quasi de manera invisible perd innata
en la nostra experiéncia quotidiana. A través
d’una instal-lacié multidisciplinaria en qué
combina pintura mural i escultures de metall,
tant de sol com de paret, reflexiona sobre les
possibilitats creatives dels tracos, de les seues
dinamiques compositives, de la capacitat
expressiva del metall i les seues textures,

de les possibilitats del color temperat, dels
intersticis que deixa la matéria després de
ser atacada, entre altres questions. Prenent
com a base les seues investigacions de
camp sobre iconografia primigénia com

sén els simbols que precedeixen |'escriptura

MUA
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(els petroglifs i les pintures rupestres), la
marginalia medieval, com sén les icones que
se situen en els marges de les pagines dels
llibres occidentals, especialment durant I’edat
mitjana, i al costat del desenvolupament de
la cal-ligrafia del grafiti i I'art urbd, crea un
univers de grafies i textures que sén la base
per al seu univers creatiu. S6n obres que ens
recorden Anthony Caro per I'Us del ferro,
perd que van més enlld, sobretot per la seua
capacitat de conquistar I'espai mitjangant

la mateéria. Es rellevant i destacable la
concepcid expandida del seu treball artistic,
gue fa que elements grafics bidimensionals
aborden I'espai, el dominen i mostren tot el
seu potencial. Al final del trag ens presenta
tota una evolucié i, més que un final, es
mostra com un principi en qué les formes
abstractes inunden I'entorn i el fan seu.

Una apropiacié que fa que el mateix espai
expositiu es perceba des de la seua fisicitat,
és a dir, fent visibles les seues dimensions i
palpables fins a les ombres del material, i
establint un dialeg amb la persona visitant

a la qual convida a recérrer, o llegir, I'espai
des de la seua corporeitat.

En el centre de la sala se situa el projecte
Struktureho (Eco de I’estructura) de Rubén
GoMo (Radioboy+) (Alacant, 1984), una
instal-lacié multidisciplinaria en la qual
trobem una gran varietat de técniques i
mitjans artistics, des de pintura i escultura
fins a video. Aquesta macroestructura, que

es caracteritza pels seus colors vibrants i

la seua distribucié desenfadada, consisteix
en una aproximacié plastica a la identitat
de le autore, com reiteradament em va
remarcar 'artista en el desenvolupament
de les residéncies. Aquest exercici artistic

es pot entendre com una autoexploracié
gue sorgeix de totes les inquietuds que
Radioboy+ recollia meticulosament en

una taula d’aproximacié conceptual i que
sintetitzava |'estructura idiosincratica del
creador. La cerca catartica de la identitat

a través de I'art és, i ha sigut, un tematica
recurrent al llarg de la historia de I'art,
sobretot del romanticisme, que veia en
I'obra artistica una espécie de reconstruccié
simbidtica i sinestésica de I'artista. Aixi,
doncs, aquest projecte tracta de manera
transversal narratives personals com sén

la diversitat, la lliure eleccié de materials,
referéncies variades, qiestions de génere,
en definitiva, tot un rizoma que creix i creix i
s'expandeix fins a les escletxes més insolites
i insospitades. Es destacable que, des de la
seua concepcid, aquest projecte sempre ha
deixat un marge deliberat a I'experimentacié
per a donar lloc a les vivéncies sorgides en
les residéncies. Un desenvolupament plastic
que cada dia ens sorprenia amb un nou
canvi en el projecte. En conclusié, aquesta
obra ens presenta visualment un tdtem que
fa culte a la seua manera de ser i a tot el que
la fa Unica i especial. Una posada en escena
de la seua personalitat expansiva que, cal

afegir, va captivar el col-lectiu, principalment
per la sinceritat i la franquesa amb la qual es
mostrava i que caracteritza els/les vertaders/
es artistes. Ens va ensenyar que |'art es porta
a l'interior, que pot evolucionar fins a la
completa dissolucié, perd que és real com

la vida mateixa, i converteix la persona en
una extensié del seu treball artistic i I'element
quotidia en un acte creatiu.

Entrant a la dreta ens trobem davant el
projecte Plus ultra de Lucas Selezio de Souza
(Florianépolis, el Brasil, 1993). Aquest espai
delimitat per un color rosa, apagat i placid
ens convida a aproximar-nos a unes obres
de petit format que exigeixen una mirada
intimista i recollida. Aquest conjunt d’'obres
consisteix en petites representacions teatrals
i pagines de periddic realitzades amb la
técnica del brodat. Una técnica tradicional
que ens remet a |'explotacié que s’ha

viscut i es viu en un mén globalitzat dins la
indUstria téxtil. Per aixd hi ha representacions
d’Amancio Ortega, de persones cosint

de diferents castes socials, de noticies de
successos amargs, entre altres imatges

dins el tema. Aquest projecte ens parla
d’injusticies, d’esclavisme, d’abusos, en
definitiva, de les miséries d’un capitalisme
irresistible que engul com un tsunami
cultures i persones de totes les edats,
géneres i races. Les cadenes de produccié
de les grans multinacionals, a la recerca

de ma d'obra barata, teixixen complexes
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xarxes d’explotacié que precaritza el treball

i impedeix el desenvolupament de grans
territoris, i perpetuen zones d’exclusié
perifériques alienades i invisibles. Espais
convertits en zones calentes de migracio,
sumides en la desesperanca i I'oblit, que fa
dels individus un producte més de consum
en mans de les mafies i les politiques
capitalistes. Per tant, a través d’una técnica
delicada i una estética cuidada, Lucas Selezio
ens espenta a una realitat crua i esferidora
aliena a les nostres dindmiques quotidianes
de primer mén. Aixi que, en aquesta ocasid,
I"art és utilitzat com una eina critica de
dendncia social per a fer visible alld invisible
i donar protagonisme a tots els desfavorits
gue han d’estar davant una maquina de
cosir durant extenuants jornades de treball. |
precisament és el que va fer I'artista durant
les dues setmanes de les residéncies, en les
quals va estar cosint quasi sense descans, i
produia un so caracteristic d’un procés amb
el qual vam conviure i que va ser la banda
sonora protagonista d’aquesta edicié.

En la paret del fons a I'esquerra trobem el
projecte El cami de les deesses de Sonsoles
Masida (Madrid, 1991), qui ens proposa
una investigacid sobre la concepcié i la
representacié de la dona i la seua relacié
amb el context sociocultural carregada

de sensibilitat. En totes les civilitzacions
mediterranies sempre ha existit un culte
ancestral a deitats femenines, protectores

de la vida, amb estrets vincles amb la
naturalesa i, per tant, amb la fertilitat,
I'agricultura i els seus processos. L'aparicié
de pintures murals i vestigis arqueoldgics
amb representacions de la dona en
determinats llocs naturals ha servit d'esperé
a I'artista per a emprendre una cerca
incessant per santuaris nacionals i, en aquest
cas, alacantins a la recerca d’espais com
ara grutes o coves que han sigut espais

de culte i santuaris dedicats a deesses. El
projecte és, per tant, un treball en curs
(work in progress), una investigacié de
carretera realitzat amb La Bombera -nom
de la furgoneta emprada per I'artista en el
seu recorregut- en qué explora tots aquests
llocs magics que estan carregats d’una alta
espiritualitat i que Sonsoles intenta captar i
interpretar per mitja de les arts plastiques,
en particular, mitjangant la pintura. Per a
fer-ho, I'artista entra en contacte amb I'espai
i s‘amera de I'esséncia; es deixa arrossegar
per les forces tel-lGriques per a iniciar un
ritual pictoric en el qual pretén plasmar totes
les sensacions que li provoca I'entorn. En les
residéncies |li vam proposar que, a més de
mostrar els seus resultats pictdrics, havia de
mostrar les seues investigacions de camp,

ja que eren una part vital del projecte. Per
aixd el seu projecte es presenta com un gran
mural protagonitzat per dos grans planols
cartografics en qué es recullen totes les
ubicacions analitzades, com també dibuixos
exploratoris dels llocs, fotografies dels espais

i altres elements d’interés, tant plastics com
conceptuals, arreplegats en I'entorn. Un
gran nombre d’elements que va fer necessari
la col-locacié d'un pedestal en el qual va
disposar llavors, arrels, plomes, caragols,
etc. per a manifestar eixe interés analitic

de I'autora. Finalment, incorporats dins
d’aquest gran mural, com si fora part del
procés i no la finalitat, hi ha els seus resultats
pictdrics sobre garbells, que sén abstraccions
matériques que basculen entre la realitat i
I'esoterisme, manifestacions artistiques dels
seus rituals astrondmics en qué sintetitza el
seu interés per recollir la vinculacié de la
dona amb les forces invisibles que mouen la
naturalesa i que donen lloc al seu origen.

Finalment, en la paret del fons es troba

el conjunt d’obres del projecte Els viatges
que mai vam fer del col-lectiu CaraColab
format per Maria Ponce (Alacant, 2000) i
Ana Salom (Barcelona, 1997). Prenent com
a base la psicogeografia i la teoria de la
deriva descrita per Guy Debord el 1958,
aquest col‘lectiu proposa una série de
recorreguts sinestésics per les ciutats en les
quals actualment viuen cadascuna d’elles:
Alacant i Berlin. Segons la psicogeografia,
els espais tenen una dimensié emocional que
condiciona el comportament de les persones.
Una de les seues estratégies més utilitzades
per a entendre I'espai i les seues connexions
interpersonals, més enlla de la seua
dimensié fisica, és la deriva, una practica
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que consisteix a realitzar recorreguts des

de l'arbitrarietat de la llibertat a la recerca
de noves percepcions i, en conseqiéncia,
noves realitats que amplifiquen el nostre
coneixement de |'entorn. Aquest projecte
representa un retorn a la revaloracié de
I'activitat propia del flaneur, creat per
Charles Baudelaire i desenvolupat per
Walter Benjamin, que consisteix a vagar pels
carrers sense rumb ni objectius premeditats,
obert a tots els incidents i impressions que
s'esdevinguen en el recorregut. Mitjancant
aquesta activitat com a practica prospectiva,
aquest duo d’artistes realitza diverses
derives a través de les percepcions que els
provoquen els seus sentits amb |'objectiu

de crear uns mapes visuals que conviden
I'espectador/a a congixer la ciutat des d’'una
perspectiva més emocional. El projecte
comenca amb un diari fotografic, a manera
de registre visual, format per set quaderns
bruixola, amb els titols dels mapes visuals
que es mostren a continuacié: La ciutat que
mira, La ciutat que escolta o La ciutat que
respira, entre d’altres, que serveixen per a
situar fotograficament I'espectador/a amb
el sentit i 'espai analitzat. Després d’aquests
guaderns es dona pas a les obres realitzades
amb diverses t&cniques i estratégies
museogrdfiques per a plasmar, de la millor
manera possible, les especificitats de la
deriva en questié. Des de I'aquarel-la fins

a la cianotipia, passant pel brodat i la
il-lustracié digital, penjades del sostre o

envaint la sala, una varietat de procediments
artistics genialment aplicats per a mostrar
noves i enriquides perspectives de visualitzar
el nostre entorn i convertir el nostre dia a dia
en una experiéncia Unica i il-lusionant.

Com a conclusid, estem plenament
convencuts que aquesta novena edicié

de residencies del MUA ha complit tots

els objectius proposats a l'inici de la
convocatdria. Hi ha qUestions que es
podrien millorar, com donar més espai a
I'experimentacié o incentivar la hibridacié
de les propostes. Tanmateix, es pot dir que
les expectatives s’han cobert amb escreix

i que aquesta edicié ha sigut tot un éxit,

ja gue hem constatat, durant aquestes

dues setmanes, que el temps de la creacié

i de I'experiéncia és un eix vertebrador
fonamental en I'art contemporani que s’ha
d’'impulsar i divulgar. Els projectes realitzats,
i que poden veure en aquest cataleg, han
sorgit d’eixe temps de reflexié i aprenentatge
vital i, com no, d’un interés fenomenologic
innat dels artistes per redescobrir el mén i
rebutjar el no-res en I'element quotidid. Per a
fer-ho, cal optar deliberadament per intentar
veure tot des d’una concepcié budista del
buit -shuniata- per a poder omplir-lo aixi
des de la nostra perspectiva. Com deia al
principi del text, en rebutjar el no-res, vaig
descobrir el buit. | per a fer-ho el temps

és una condicié sine qua non, per aixd

Klein podia deixar un espai buit i, alhora,

omplir-lo d’'una alta sensibilitat artistica

en qué cadasct, amb la seua experiéncia
Unica i intransferible, podia omplir-lo

d’alld que volguera. L'any 1912, Filippo
Tommaso Marinetti, en Parole in liberta,
podia construir murs solament amb la seua
poesia; avui dia la creacié artistica ens ajuda
a enderrocar-los. L'art, si alguna cosa ens
ensenya, és a dotar el no-res de vida, és a
dir, a transformar el buit en un univers ple
de possibilitats creatives en qué, fins i tot

un bufit d’aire, per fugag i irrellevant que
siga, pot arribar a convertir-se en una cosa
extraordindria i imperible. Per aixd, el temps
i tot el que hi succeeix pot transformar-se en
una cosa artistica, i les residéncies sén un
clar exemple d’eixe binomi inseparable.

Per a finalitzar, m'agradaria aprofitar
aquestes Ultimes linies per a agrair a totes
les persones que fan possible cada any

les residéncies del MUA, en particular al
Vicerectorat de Cultura, Esport i Extensié
Universitaria de la UA, que en aquesta
novena edicié ha sumat una nova beca

de desplagament, que de segur ajudara

a la internacionalitzacié. | vull agrair molt
especialment als residents el seu magnific
tarannd i disposicid, especificament a Maria i
Ana el seu rigor, a Angel la seua constancia,
a Rubén la seua sinceritat, a Lucas la seua
forca i a Sonsoles la seua passié. Gracies
per la vostra dedicacié i compromis amb les
residéncies del MUA.
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RESIDENCIAS
DE CREACION E
INVESTIGACION
ARTISTICA

Bernabé Gémez Moreno
Coordinacién

El valor del tiempo

“Al rechazar la nada, descubri el vacio”!

Una vez concluido todo proyecto, es el
momento de reflexionar sobre cémo se

ha desarrollado para establecer futuras
acciones y estrategias que sirvan para
optimizar la consecucién de sus objetivos.
Desde la base de que todo es mejorable, es
nuestro papel, como institucién museistica
al servicio de la ciudadania, analizar lo que
se ha hecho para seguir creciendo y ofrecer
un proyecto necesario y trascendente en el
dmbito cultural alicantino.

Echando la vista atrds, la iniciativa de las

residencias del MUA surgié del compromiso
de la Universidad de Alicante por apoyar la
creacién artistica y la necesidad de convertir

1 Klein, Y. Manifiesto del Hotel Chelsea. Nueva
York, 1961. Versién en espafiol publicada
originalmente en Yves Klein. Retrospectiva,
Buenos Aires, Fundacién PROA, 2017

el museo en un centro de produccién e
investigacién en arte, ademds de transferir
al pdblico una visién actual de la actividad
creativa contempordnea. Asi que, cuando
comienza una nueva edicién de residencias
siempre nos preguntamos si serdn Utiles, es
decir, si se cumplirdn los objetivos propuestos
de incentivar la actividad artistica, y si
realmente servirdn de estimulo a los
creadores. La cuestion es que el hecho de
reunir a un grupo de artistas en un espacio
comun y en un periodo determinado siempre
nos ha parecido una idea fascinante por

la cantidad de propuestas e iniciativas que
pueden surgir y por la vitalidad que aportan
a la escena museistica. Por tanto, si en algo
estamos convencidos en el MUA es que,
para cumplir y mejorar los objetivos de una
convocatoria de estas caracteristicas, es
fundamental reivindicar y poner en valor

la importancia del tiempo en la creacién.
Consideramos que el periodo de convivencia
en el espacio del museo es fundamental y
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piedra angular desde donde se vertebra el
éxito de unas residencias artisticas. Con lo
cual, las residencias del MUA son, y serdn,
una apuesta cada vez mayor por dar al
tiempo la importancia que se merece y por
defender el valor de la experiencia en el
arte contempordneo que va més allé de lo
material.

No obstante ¢cémo calcular el valor del
tiempo? 2no es el valor de la experiencia
algo incalculable? Un largo periodo puede
ser insignificante y, por el contrario, un
breve instante puede ser imperecedero y tan

sumamente trascendente que puede cambiar

totalmente nuestras vidas. Se podria decir
gue el hecho inmaterial de la existencia
humana vale su peso en oro. Eso lo sabia
muy bien Yves Klein cuando en 1959 puso
en venta sus zonas de sensibilidad pictérica
inmaterial, espacios cuyo precio debia de
pagarse en oro y que acabaria en el fondo
del Sena. Incluso el recibo se prendia
fuego ante la amenaza al comprador

del aniquilamiento total de su propia
sensibilidad. Ya en 1914 Duchamp, en sus
manuscritos, nos hablaba de una nueva
concepcién del acto artistico que otorgaba
valor a lo evanescente o lo imperceptible.
Lo definié como lo infraleve, que eran
pequenos acontecimientos extraidos de la
cotidianidad que contenian una alta carga
significativa. Incluso Georges Perec publicé
en 1989 su libro péstumo Lo infraordinario,
donde defendia una observacién cuidadosa

del valor de lo cotidiano. Cualquier cosa
que acontezca, por insignificante que pueda
parecer, puede tener un valor incalculable

y ser el germen de un proyecto artistico.
Tanto Klein como Duchamp nos ensefiaron
que la experiencia de lo vivido lo era todo.
Y las residencias del MUA son simplemente
eso, un periodo de tiempo en el que unas
personas con un objetivo comun invaden
colectivamente un espacio especifico en un
tiempo determinado donde dar forma a

sus proyectos artisticos. Creaciones que nos
ofrecen mdltiples visiones de la realidad y
nuevas formas de experimentar lo cotidiano
con la intencién de enriquecer la experiencia
vital del espectador.

Tomando esta premisa como objetivo
principal, se podria afirmar, con total
rotundidad, que estas novenas residencias
del MUA han sido todo un éxito. Durante
dos semanas los artistas seleccionados han
convivido, si, efectivamente, han convivido,
se han relacionado, coexistido, fusionado,
hibridado, para vivir en una colectividad
creativa donde, no solo han dado forma a
sus proyectos, sino que han experimentado
la creacién desde la visién del otro, es
decir, han participado en la ecuacién
“sensibilidades y emociones compartidas”.
Un nimero de personas han habitado

el espacio desde su experiencia y han
aportado sus dindmicas vitales al conjunto,
enriqueciendo un espacio-tiempo en el que
la creatividad ha brillado y ha emergido

impulsdndose, por encima de nuestras
expectativas, en busca de los objetivos
propuestos al inicio de las residencias. Por
eso, el tiempo, por encima de cualquier
otra cosa, es y serd el proyecto comin de
las residencias, donde un gesto, un sonido,
una mirada o una simple mueca, por
insignificante que sea, puede convertirse
en el revulsivo necesario de todo espiritu
creativo inquieto para hacer aflorar una
nueva idea o, incluso, un nuevo proyecto.
Al fin y al cabo, las residencias son, como
decia anteriormente, una puesta en valor
del tiempo de la creacién, del tiempo de la
reflexién y la investigacién, del tiempo de
la convivencia y, como no, de las vivencias
depositadas en los residentes durante un
tiempo y un espacio determinado en el
museo en el que su Unico interés ha sido
expandir y compartir su universo creativo.

Esta revalorizacién del tiempo nos obliga

a preguntarnos sobre la validez del objeto
artistico en la actualidad. Hoy en diq, el arte
contempordneo se ha convertido en una
entelequia que tiene mds de experiencia que
de otra cosa. En la década de los 60, Lucy
Lippard ya nos anuncié que entrdbamos

en la era de la desmaterializacién del
objeto artistico, sin embargo, desde que
Malévich pinté en 1918 su obra Blanco
sobre blanco, el arte ya se habia convertido
en otra cosa, mds cercano al mundo de

las ideas y a la vida que al objeto artistico.
Duchamp lo demostré muy acertadamente
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con su urinario en 1917, dotando al espacio
de un aura y un valor hasta el momento
desconocido, inaugurando nuevos horizontes
y encrucijadas artisticas que adn estamos
transitando. Con esto quiero argumentar
que, en la actualidad, el valor del tiempo

de la creacién es, posiblemente, mds
importante que el residuo del proceso. Asi
pues, hay que concebir el hecho artistico
como un acto expandido, donde todo forma
parte de la obra en un sentido amplio

del término. Por consiguiente, el MUA, a
través de sus residencias artisticas, tiene la
obligacién y la responsabilidad de visibilizar
el contexto en el que se produce el arte para
darle el valor que se merece y, ademds,
para que no se banalice la investigacién
que envuelve a cada propuesta artistica.
Muchas personas cuando entran en un
museo echan en falta una mayor explicacién
del arte actual, pero, sinceramente, creo
gue el arte contemporéneo ya no se puede
entender como algo cerrado, todo lo
contrario, el arte hay que percibirlo como
algo expandido y vivo que esté en constante
proceso de cambio. Se podria decir que el
arte es como mirar al futuro, una actividad
especulativa sobre lo que puede ser. Causa
por la que siempre produce el tipico vértigo
a lo desconocido y, a su vez, la adrenalina
necesaria para seguir avanzando. En los
artistas se presenta como una pulsién
irrefrenable por buscar diferentes maneras
de relacionarnos con el mundo en busca de
nuevas dimensiones espacio-temporales.

De aqui que Klein sintiera una necesidad
irrefrenable por saltar al vacio, es decir, a lo
desconocido, convirtiendo la experiencia del
tiempo en un espacio de sensibilidad artistica
canalizado a través del arte. Llegé incluso a
realizar una exposicién que consistia en un
espacio vacio en la Galeria Iris de Paris en
1958, demostrando que lo especialmente
relevante es la experiencia artistica y la
capacidad de todo ser humano de convertir
la nada en algo sublime. Siguiendo la estela
de Klein, el artista alemdn Joseph Beuys
defendié la idea de que todo ser humano
es un artista, y es que, desde su punto de
vista, cada accién o suceso temporal podia
ser una obra de arte, dependia de la forma
con la que mirdsemos el mundo y nuestra
capacidad innata para hacer que cada
instante fuera memorable. En consecuencia,
el arte lo es todo, o quizd, no es nada, el
“arte es aquello que le permitamos ser”
como decia Urs Ficher. Lo Unico que lo
determina es el tiempo, el espacio y la
permeabilidad de nuestra percepciéon de

la vida. Por eso, estas novenas residencias
han sido tan importantes, porque, después
de unos periodos de incertidumbre virica,
han demostrado que la experiencia vital,

en un tiempo y en un contexto especifico,

es necesaria y determinante para la
creacién contemporénea mds allé de los
resultados. Los vinculos invisibles que se
establecen entre los participantes y entre la
institucién museistica serdn inquebrantables,
convirtiendo el tiempo de la experiencia de

las residencias en una huella imborrable que
formard parte de nuestras vidas. Como decia
anteriormente, el tiempo vale oro; como oro
vale cada vez que respiramos.

Fruto de este tiempo de convivencia

han podido surgir los cinco proyectos
seleccionados en esta novena convocatoria
de residencias, exhibidos del 22 de
septiembre de 2023 al 4 de febrero de 2024
en la Sala Sempere del MUA.

En la entrada de la sala se puede ver el
proyecto Al final del trazo de Angel Arias
(Ferrol, A Coruna, 1996), que consiste en un
andlisis de las formas gréficas alternativas,
o marginales, que inundan el espacio casi
de forma invisible pero innata en nuestra
experiencia cotidiana. A través de una
instalaciéon multidisciplinar, donde combina
pintura mural y esculturas de metal, tanto
de suelo como de pared, reflexiona sobre
las posibilidades creativas de los trazos, de
sus dindmicas compositivas, de la capacidad
expresiva del metal y sus texturas, de las
posibilidades del color atemperado, de

los intersticios que deja la materia tras ser
atacada, entre otras cuestiones. Tomando
como base sus investigaciones de campo
sobre iconografia primigenia como son

los simbolos que preceden a la escritura

(los petroglifos y las pinturas rupestres), la
marginalia medieval, como son los iconos
que se sitban en los mdrgenes de las pdginas
de los libros occidentales, especialmente
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durante la Edad Media; y junto al desarrollo
de la caligrafia del grafiti y el arte urbano,
crea un universo de grafias y texturas que
son la base para su universo creativo. Son
obras que nos recuerdan a Anthony Caro
por el empleo del hierro, pero que van

mdés alld, sobre todo por su capacidad de
conquistar el espacio mediante la materia.
Es relevante y destacable la concepcién
expandida de su trabajo artistico, que hace
gue elementos gréficos bidimensionales
aborden el espacio y lo dominen mostrando
todo su potencial. Al final del trazo nos
presenta toda una evolucién y, mds que un
final, se muestra como un principio, donde
las formas abstractas inundan el entorno y lo
hacen suyo. Una apropiacién que hace que
el mismo espacio expositivo se perciba desde
su fisicidad, es decir, haciendo visibles sus
dimensiones y palpables hasta las sombras
del material, estableciendo un didlogo con el
visitante al que se le invita a recorrer, o leer,
el espacio desde su propia corporeidad.

En el centro de la sala se sitba el proyecto
Struktureho (Eco de la estructura) de Rubén
GoMo (Radioboy+) (Alicante, 1984) una
instalacién multidisciplinar en la que
encontramos una gran variedad de técnicas
y medios artisticos, desde pintura y escultura
hasta video. Esta macro estructura, que se
caracteriza por sus colores vibrantes y su
distribucién desenfadada, consiste en una
aproximacién pléstica a la identidad de le
autore, como reiteradamente me remarcé

el artista en el desarrollo de las residencias.
Este ejercicio artistico se puede entender
como una autoexploracién que surge

de todas las inquietudes que Radioboy+
recogia meticulosamente en una tabla de
aproximacién conceptual y que sintetizaba
la estructura idiosincrésica de su creador.

La busqueda catértica de la identidad a
través del arte es, y ha sido, una temdtica
recurrente a lo largo de la historia del

arte, sobre todo del romanticismo, que
veian en la obra artistica una especie de
reconstruccion simbiética y sinestésica del
creador. Asf pues, este proyecto trata de
forma transversal narrativas personales
como son la diversidad, la libre eleccién

de materiales, referencias variopintas,
cuestiones de género, en definitiva, todo un
rizoma que crece y crece y se expande hasta
los resquicios mds insélitos e insospechados.
Es destacable que, desde su concepcién,
este proyecto siempre ha dejado un margen
deliberado a la experimentacién para

dar lugar a las vivencias surgidas en las
residencias. Un desarrollo pldstico que cada
dia nos sorprendia con un nuevo cambio
en el proyecto. En conclusién, esta obra nos
presenta visualmente un tétem que hace
culto a su forma de ser y a todo lo que le
hace Unico y especial. Una puesta en escena
de su personalidad expansiva que, hay que
afadir, cautivé al colectivo, principalmente
por la sinceridad y la franqueza con la

que se mostraba y que caracteriza a los
verdaderos artistas. Nos ensend que el arte

se lleva en el interior, que puede evolucionar
hasta su completa disolucién, pero que es
real como la vida misma, convirtiendo a

su persona en una extension de su trabajo
artistico y lo cotidiano en un acto creativo.

Entrando a la derecha nos encontramos
ante el proyecto Plus Ultra de Lucas Selezio
de Souza (Florianépolis, Brasil.1993). Este
espacio acotado por un color rosa, apagado
y pldcido, nos invita a aproximarnos a unas
obras de pequefio formato que exigen

un visionado infimista y recogido. Este
conjunto de obras consiste en pequefas
representaciones teatrales y pdginas de
periddico realizadas con la técnica del
bordado. Una técnica tradicional que nos
remite a la explotacién que se ha vivido y
se vive en un mundo globalizado dentro

de la industria textil. De aqui que haya
representaciones de Amancio Ortega, de
personas cosiendo de diferentes castas
sociales, de noticias de sucesos amargos,
entre otras imdgenes dentro del tema.

Este proyecto nos habla de injusticias, de
esclavismo, de abusos, en definitiva, de

las miserias de un capitalismo arrollador
que engulle como un tsunami a culturas

y personas de todas las edades, géneros

y razas. Las cadenas de produccién de

las grandes multinacionales, en busca de
mano de obra barata, tejen complejas redes
de explotacién que precariza el trabajo e
impide el desarrollo de grandes territorios,
perpetuando zonas de exclusién periféricas
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enajenadas e invisibles. Espacios convertidos
en zonas calientes de migracién, sumidas

en la desesperanza y el olvido, que hace

de los individuos un producto mds de
consumo en manos de las mafias y las
politicas capitalistas. Por tanto, a través de
una técnica delicada y una estética cuidada,
Lucas Selezio nos empuja a una realidad
cruda y desgarrada ajena a nuestras
dindmicas cotidianas de primer mundo. Asi
que, en esta ocasién, el arte es utilizado
como una herramienta critica de denuncia
social para hacer visible lo invisible y dar
protagonismo a todos los desfavorecidos que
tienen que estar delante de una mdquina

de coser extenuantes jornadas de trabajo.

Y precisamente es lo que hizo el artista
durante las dos semanas de las residencias,
en las que estuvo cosiendo casi sin descanso,
produciendo un sonido caracteristico de un
proceso con el que convivimos y que fue la
banda sonora protagonista de esta edicién.

En la pared del fondo a la izquierda nos
topamos con el proyecto El camino de las
diosas de Sonsoles Masid (Madrid, 1991)
quien nos propone una investigacién sobre
la concepcidn y la representacién de la
muijer y su relacién con el contexto socio-
cultural cargada de sensibilidad. En todas
las civilizaciones mediterrédneas siempre
ha existido un culto ancestral a deidades
femeninas, protectoras de la vida, con
estrechos vinculos con la naturaleza y, por
ende, con la fertilidad, la agricultura y sus

procesos. La aparicién de pinturas murales y
vestigios arqueoldgicos con representaciones
de la mujer en determinados lugares
naturales ha servido de acicate a la artista
para emprender una bdsqueda incesante
por santuarios nacionales y, en este caso,
alicantinos, en busca de espacios como
grutas o cuevas que han sido espacios

de culto y santuarios dedicados a diosas.

El proyecto es, por tanto, un work in
progress, una investigaciéon de carretera
realizado con La Bombera -nombre de la
furgoneta empleada por la artista en su
recorrido- donde explora todos estos lugares
mdgicos que estdn cargados de una alta
espiritualidad y que Sonsoles intenta captar e
interpretar por medio de las artes pldsticas,
en particular, mediante la pintura. Para ello,
la artista entra en contacto con el espacio y
se empapa de su esencia; se deja arrastrar
por las fuerzas telUricas para iniciar un ritual
pictérico en el que busca plasmar todas las
sensaciones que le provoca el entorno. En
las residencias le propusimos que, ademds
de mostrar sus resultados pictéricos, debia
mostrar sus investigaciones de campo, ya
que eran una parte vital del proyecto. De
aqui que su proyecto se presente como

un gran mural protagonizado por dos
grandes planos cartogrdéficos donde se
recogen todas las ubicaciones analizadas,
asf como dibujos exploratorios de los
lugares, fotografias de los espacios y otros
elementos de interés, tanto pldsticos como
conceptuales, recogidos en el entorno.

Un gran ndmero de elementos que hizo
necesario la colocacién de una peana donde
dispuso semillas, raices, plumas, caracoles,
etc. para manifestar ese interés analitico de
la autora. Por Gltimo, incorporados dentro
de este gran mural, como si fuera parte del
proceso, y no la finalidad, se disponen sus
resultados pictéricos sobre garbillos, que son
abstracciones matéricas que basculan entre
la realidad y lo esotérico; manifestaciones
artisticas de sus rituales astronémicos donde
sintetiza su interés por recoger la vinculacién
de la mujer con las fuerzas invisibles que
mueven la naturaleza y que dan lugar a su
origen.

Para finalizar, en la pared del fondo

se encuentra el conjunto de obras del
proyecto Los viajes que nunca hicimos

del colectivo CaraColab formado por
Maria Ponce (Alicante, 2000) y Ana Salom
(Barcelona, 1997). Tomando como base
la psicogeografia y la Teoria de la deriva
escrita por Guy Debord en 1958, este
colectivo propone una serie de recorridos
sinestésicos por las ciudades en las que
actualmente viven cada una de ellas;
Alicante y Berlin. Segun la psicogeografia,
los espacios tienen una dimensién emocional
que condiciona el comportamiento de

las personas. Una de sus estrategios mds
utilizadas para entender el espacio y sus
conexiones interpersonales, més allé de su
dimensién fisica, es la deriva, una prdctica
que consiste en realizar recorridos desde
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la arbitrariedad de la libertad en busca de
nuevas percepciones y, en consecuencia,
nuevas realidades que amplifiquen nuestro
conocimiento del entorno. Este proyecto
supone un retorno a la revalorizacién de

la actividad propia del fléneur, creado por
Charles Baudelaire y desarrollado por Walter
Benjamin, que consiste en vagar por las
calles sin rumbo ni objetivos premeditados,
abierto a todos los incidentes e impresiones
gue se sucedan en el recorrido. Tomando
esta actividad como prdctica prospectiva,
este dUo de artistas realiza diversas derivas a
través de las percepciones que les provocan
sus sentidos con el objetivo de crear unos
mapas visuales que invitan al espectador

a conocer la ciudad desde una perspectiva
més emocional. El proyecto comienza con
un diario fotogréfico, a modo de registro
visual, formado por siete cuadernos brujula,
con los titulos de los mapas visuales que

se muestran a continuacién; La ciudad que
mira, La ciudad que escucha o La ciudad
que respira, entre otros, que sirven para
situar fotogréficamente al espectador con

el sentido y el espacio analizado. Tras

estos cuadernos se da paso a las obras
realizadas con diversas técnicas y estrategias
museogréficas para plasmar, de la mejor
manera posible, las especificidades de

la deriva en cuestién. Desde la acuarela
hasta la cianotipia, pasando por el
bordado y la ilustracién digital, colgadas
del techo o invadiendo la sala, una
variedad de procedimientos artisticos

genialmente aplicados para mostrar nuevas
y enriquecidas perspectivas de visualizar
nuestro entorno y convertir nuestro dia a dia
en una experiencia Unica e ilusionante.

Como conclusién, estamos plenamente
convencidos de que esta novena edicién
de residencias del MUA ha cumplido con
todos los objetivos propuestos al inicio de
la convocatoria. Hay cuestiones que se
podrian mejorar, como dar mds espacio a la
experimentacién o incentivar la hibridacién
de las propuestas. Sin embargo, se puede
decir que las expectativas se han cubierto
con creces y que esta edicién ha sido

todo un éxito, ya que hemos constatado,
durante estas dos semanas, que el tiempo
de la creacién y de la experiencia es un

eje vertebrador fundamental en el arte
contempordneo que se debe impulsar y
divulgar. Los proyectos realizados, y que
pueden ver en este catdlogo, han surgido de
ese tiempo de reflexién y aprendizaje vital,
y, como no, de un interés fenomenolégico
innato de los artistas por redescubrir el
mundo y rechazar la nada en lo cotidiano.
Para ello hay que optar deliberadamente
por intentar ver todo desde una concepcién
budista del vacio -Shuniata- para asi poder
llenarlo desde nuestra perspectiva. Como
citaba al principio del texto, al rechazar

la nada, descubri el vacio. Y para ello el
tiempo es una condicién sine qua non, por
eso Klein podia dejar un espacio vacio y,

a su vez, llenarlo de una alta sensibilidad

artistica donde cada uno, con su experiencia
Unica e intransferible, podia llenarlo de lo
que quisiera. En 1912 Filippo Tommaso
Marinetti en Parole in libertd podia construir
muros solo con su poesia, hoy en dia la
creacién artistica nos ayuda a derribarlos.
El arte, si algo nos ensefa, es a dotar la
nada de vida, es decir, a transformar el
vacio en un universo lleno de posibilidades
creativas, donde hasta un soplo de aire,
por fugaz e irrelevante que sea, pueda
llegar a convertirse en algo extraordinario

e imperecedero. Por eso, el tiempo y todo
lo que sucede en él puede transformarse en
algo artistico, y las residencias son un claro
ejemplo de ese binomio inseparable.

Para finalizar, me gustaria aprovechar estas
¢ltimas lineas para agradecer a todas las
personas que hacen posible cada afo

las residencias del MUA, en particular

al Vicerrectorado de Cultura, Deporte y
Extensién Universitaria de la UA, que en esta
novena edicién ha sumado una nueva beca
de desplazamiento, que seguro ayudard a
su internacionalizacién. Y agradecer muy
especialmente a los residentes su magnifico
talante y disposicién; especificamente a
Maria y Ana su rigor, a Angel su constancia,
a Rubén su sinceridad, a Lucas su fuerza y

a Sonsoles su pasién. Gracias por vuestra
dedicacién y compromiso con las residencias
del MUA.
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RESIDENCIES
FOR ARTISTIC
CREATION AND
RESEARCH

Bernabé Gémez Moreno
Coordination

The value of time

“Having rejected nothingness, | discovered
the void.”!

After a project is completed, it is time to
reflect on how things went and come up

with future actions and strategies to further
its goals. Assuming that everything can be
improved, our role as a museum at the
service of citizens is to analyse what we have
done, so as to keep growing and offer a
project that is essential to the Alicante cultural
scene.

1 Klein, Y. Manifeste de [’h6tel Chelsea. New York,
1961. English version available at http://www.
yvesklein.de/manifesto.html.

Looking back, the UA Museum’s residency
programme stems from the University’s
commitment to supporting artistic creation,
aiming to turn the Museum into a hub for
artistic production and research that allows
citizens to get an up-to-date overview of
contemporary art. Whenever a new residency
programme is launched, we wonder whether
it will be useful — in other words, whether

we will meet our goals of promoting art and
encouraging artists to create new projects.
For us, bringing a group of artists together
so they can all work in the same space for

a set period of time has always been a
fascinating idea, given the many proposals
and initiatives that can emerge and how they
can inject new life in museums. Therefore, we
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at the UA Museum are absolutely convinced
that, if we are to achieve and further advance
the objectives of this kind of programme,

we must highlight the importance of time

in creation. The time artists spend together
within the Museum’s premises is the
cornerstone that will determine the success of
the programme. Consequently, this initiative
seeks to acknowledge the true value of time
and experience in contemporary art, which
goes beyond material reality.

And yet, how can we calculate the value

of time or experience? A long period can

be insignificant, a mere instant can be so
transcendent as to completely change our
lives. One could say that the immaterial
dimension of human existence is invaluable.
Yves Klein knew this perfectly well when in
1959 he put his zones of immaterial pictorial
sensibility up for sale — spaces he offered

in exchange for gold that would end at

the bottom of the Seine. Fire was set to the
certificate of ownership, threatening the
buyer with the total annihilation of his or her
sensibility. Already in 1914, Duchamp wrote
in his manuscripts about a new conception
of the artistic act that attached value to

the evanescent, the imperceptible. He
defined it as the infrathin, small but highly
meaningful everyday events. Even Georges

Perec in his book L’infra-ordinaire, published
posthumously in 1989, argued that the
value of day-to-day life should be carefully
considered. Anything that happens, no
matter how irrelevant it may seem, may be
invaluable and give rise to an artistic project.
Both Klein and Duchamp taught us that life
experience was everything. And that’s what
our residency programme is about — a period
of time in which a group of people, with

a common obijective, collectively invade a
space to give shape to their artistic projects.
Creations that offer multiple visions of reality
and new ways of experiencing everyday

life, with the aim of enriching the viewer’s
experience.

Based on this premise, the UA Museum'’s
9th Residency Programme has been a
resounding success. For two weeks, the
selected artists have indeed lived together —
inferacting, coexisting, merging, hybridising
with each other, being part of a creative
collectiveness in which they have not only
shaped their projects, but also experienced
creation from the other’s perspective,
bringing “shared sensibilities and emotions”
into play. Several people have inhabited
space from their experience, contributing
their life dynamics to a space-time in which
creativity has shone through beyond our

expectations. This means that time, above
anything else, is and will be the common
project in this residency programme — a
gesture, a sound, a look, even the most
insignificant one, can be the spark a curious
creative spirit needed to come up with a new
idea, perhaps a new project. After all, as |
pointed out above, the residency programme
acknowledges the importance of time in
creation: the time for reflection and research,
the time for the resident artists to live together
and, of course, generate new experiences,
for a certain period and in a certain space,
in a museum that only wished to expand and
share its creative universe.

This new approach to time forces us to
wonder about the validity of the artistic
object nowadays. Contemporary art has
become an abstract notion, based more on
experience than anything else. In the 1960s
Lucy Lippard announced that the era of the
dematerialisation of the artistic object had
begun; however, since Malevich’s 1918
painting White on White, art had already
become something different that had

more to do with the world of ideas and art
than with artistic objects. Duchamp rightly
demonstrated it with his urinary in 1917,
imbuing space with an aura and giving it a
value it had never had until then, opening
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up new horizons and artistic paths we are
still exploring. With this | intend to argue that
time in art is currently more important than
the outcome of the process. Thus, the artistic
fact should be conceived as an expanded
act, in which everything is part of the work in
a broad sense of the term. That's why the UA
Museum, through its residency programme,
has the obligation and responsibility to

put the focus on the context in which art is
created to acknowledge its value and ensure
that the research involved in every artistic
proposal is not taken for granted. Many
museum visitors consider that contemporary
pieces should be accompanied by more
detailed explanations, but | honestly believe
that contemporary art cannot be thought

of as something fixed — on the contrary, it
should be seen as a living being, always
expanding and changing. One could say
that art is like predicting the future, like
speculating on what may happen next.

And so, it inevitably makes us wary of the
unknown — while at the same time giving us
the push to go forward. Artists experience
this as an irresistible urge to look for different
ways of interacting with the world, hoping

to find new spatial-temporal dimensions.
That's why Klein felt he had to jump into the
void, into the unknown — thus transforming
the experience of time into a space of artistic

sensibility channelled through art. His 1958
exhibition at Paris’ Iris Gallery even consisted
of an empty space that showed that what
truly matters is artistic experience, as well

as the ability of every person to transform
nothingness into something sublime.
Following in Klein's footsteps, the German
artist Joseph Beuys defended the idea that
each human being is an artist. From Beuys’
point of view, any action or temporary event
could be a work of art, depending on our
way of looking at the world and our innate
capacity to make any instant memorable.
Therefore, art is all, or maybe it's nothing; as
stated by Urs Fischer, “art is what we allow it
to be.” Art is determined only by time, space
and the permeability of our perception of
life. And for this reason the 9th Residency
Programme was so important: after the
uncertainty of the pandemic, the programme
has proved that life experience, in a specific
period and context, is a determining factor
for contemporary art regardless of the

result. The invisible ties established between
the resident artist and the museum are
unbreakable, the experience will leave an
indelible imprint on our lives. | said before
that time is invaluable, like breathing.

The time the artists shared together resulted
in the five projects selected for the residency

programme, exhibited from 22 September
2023 to 4 February 2024 in the UA
Museum’s Sempere Hall.

At the entrance, we see the project Al

final del trazo (meaning “at the end of the
stroke”), by Angel Arias (Ferrol, A Coruna,
1996). The work analyses alternative or
marginal graphic forms that occupy space in
an almost invisible, but innate manner in our
everyday experience. With a multidisciplinary
installation combining mural painting and
metal structures, arranged both on the floor
and on the wall, the artist reflects on the
creative possibilities of lines, their dynamics
in terms of composition, the expressive
power of metal and its textures, the uses

of toned-down colour or the cracks left by
matter after being attacked, among other
issues. The project is based on the fieldwork
he conducted on primitive iconography,
including prehistorical petroglyphs and

cave paintings; or mediaeval marginalia,
such as the symbols found on the pages

of Western books. Also taking inspiration
from graffiti and urban art, Angel Arias has
created a world of graphical symbols and
textures that provide the basis for his creative
universe. The artist’s work recalls Anthony
Caro’s use of iron, but it goes beyond that,
especially in how it invades space through
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matter. The expanded conception of this
project is relevant and remarkable, with two-
dimensional graphic elements that explore
space to unleash its full potential. Al final
del trazo shows an evolution process in its
entirety — it is not the end, but rather the
beginning, as the space is flooded with, and
appropriated by, abstract forms. An instance
of appropriation that makes us perceive

the physical nature of the exhibition venue
itself: its dimensions are now visible, even
the shadows are palpable, visitors engage
in a dialogue in which they are invited to
wander the space, or read it, to experience
its corporeity.

At the centre of the hall is Struktureho

(Eco de la estructura), a multidisciplinary
installation by Rubén GoMo (Radioboy+)
(Alicante, 1984). The project, the title

of which means “echo of the structure”,
comprises a wide variety of techniques
and art forms, from painting and sculpture
to video. This macrostructure, vibrantly
coloured and loosely arranged, is a plastic
look at the artist’s identity, something they
insisted on during the residency period.
This artistic exercise can be seen as a self-
exploration, an analysis of the concerns
Radioboy+ meticulously recorded in a
table of “conceptual approximations” that

outline the artist’s idiosyncratic structure. The
cathartic search for identity by means of art
is and has been a recurring topic throughout
the history of art, especially among Romantic
artists, for whom their work was some sort

of symbiotic and synaesthesic reconstruction
of the creator. Thus, the project offers an all-
encompassing look at personal narratives
such as diversity, free choice of materials, a
wide variety of references, gender issues — all
in all, an ever-growing rhizome that reaches
the most unexpected places. It is worth noting
that, since its conception, this project has
deliberately left room for experimentation,
giving rise to the experiences that emerged
during the residency programme. Over the
course of the creative process, Radioboy+
surprised us every day with a new change to
the project. To sum up, the work is a visual
totem through which the artist pays tribute

to their personality, to everything that makes
them unique and special. A mise-en-scéne
of their expansive personality that captivated
us all, mainly because of their sincerity and
frankness, so characteristic of true artists.
Radioboy+ taught us that art is inside us, that
it can change to the point of disappearing
altogether — and yet it is as real as life itself,
turning a person into an extension of their
artistic work, turning everyday life into a
creative act.

To the right as we enter the room, we

find Plus Ultra, by Lucas Selezio de Souza
(Florianépolis, Brazil, 1993). The project
consists of an enclosure whose boundaries
are in a soft, soothing pink, containing small
works the viewer should observe with a sense
of intimacy. The pieces are small theatrical
scenes and newspaper pages. The traditional
technique of embroidery was employed,
alluding to widespread exploitation in a
globalised textile industry — that’s why the
artist included depictions of Amancio Ortega
or of sewing workers from multiple social
backgrounds, as well as newspaper clippings
about sad events and related images. The
project is concerned with injustices, slavery,
abuse — in other words, the miseries of
ruthless capitalism, destroying cultures and
people of all ages, genders and races. The
production chains of large multinationals,
looking for cheap workers, weave networks
of exploitation and precarious work that
hinder the development of large areas,
perpetuating peripheral exclusion zones,
isolated and invisible. Spaces turned into
hopeless and forgotten migrant hotspots,

in which individuals are commodified, at

the mercy of gangs and capitalist policies.
Through his delicate technique and exquisite
aesthetics, then, Lucas Selezio forces us to
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confront a raw, heartbreaking reality that
the first world has decided to look away
from. This time, art becomes a critical
tool for denouncing injustice, making

the invisible visible and placing the focus
on those exploited workers, sewing for
hours and hours. That's precisely what the
artist did during the two-week residency
period: sewing almost non-stop, making
a characteristic noise that provided the
soundtrack for this year’s programme.

On the wall at the back, to the left, the
project El camino de las diosas (“the path
of goddesses”), by Sonsoles Masié (Madrid,
1991), is shown. The artist sensitively
explores conception and the representation
of women in relation to the sociocultural
context. All Mediterranean civilisations have
been characterised by the ancestral worship
of female deities, guardians of life that
were closely linked to nature, and therefore
to fertility, agriculture and agricultural
processes. The discovery of murals and
archaeological artifacts at certain natural
sites, all of which included depictions

of women, led the artist to set out on @
guest, exploring natural havens across the
Alicante area to look for caves and other
similar locations that were used as places of
worship and shrines devoted to goddesses.

The project is therefore a work in progress,
with the artist embarking on a road trip in
her van, La Bombera (“the firewoman”), to
visit those magical, highly spiritual places
that Sonsoles tries to capture and interpret

through the plastic arts, particularly painting.

She comes into contact with the space,
soaking up its essence, getting carried away
by telluric forces to start a pictorial ritual in
which she wishes to convey all the feelings
the environment elicits in her. During the
programme we advised her to include not
only the resulting paintings, but also her
fieldwork, which was also crucial to the
project. And so she created a large mural
with two large cartographic maps, showing
the locations she visited and exploratory
drawings, photographs and other elements
of interest — whether in plastic or conceptual
terms — about the places explored. All those
elements (seeds, roots, snails, etc.) were
placed on a plinth, reflecting the artist’s
analytical concerns. Finally, incorporated
into the large mural as if they were part of
the process rather than the goal Sonsoles
intended to achieve, the pictorial results

are arranged on sieves, abstractions of
matter that oscillate between reality and the
esoteric world; artistic manifestations of the
astronomical rituals in which she seeks to
capture the link between women and those

invisible forces that drive natural changes
and gave rise to nature itself.

The last project is on the wall at the back: Los
viajes que nunca hicimos (“the journeys we
neverembarked on”), by CaraColab, an artistic
duo formed by Maria Ponce (Alicante, 2000)
and Ana Salom (Barcelona, 1997). Based on
psychogeography and the theory of the dérive
proposed by Guy Debord in 1958, the artists
show us a series of synaesthesic walks around
the cities each of them lives in: Alicante and
Berlin. Proponents of psychogeography argue
that spaces have an emotional component
that influences the behaviour of individuals.
One of the strategies they frequently deploy
to understand space and its interpersonal
connections, beyond the physical dimension,
is that of dérive, i.e. wandering the city at
random to find new perceptions and, therefore,
new realities that broaden our knowledge of
the urban environment. This is in line with
the concept of fléneur, coined by Charles
Baudelaire and further developed by Walter
Benjamin: strolling the streets with no path
or destination in mind, open to all incidents
or impressions one may encounter along the
way. In other words, the artists walked around
the city to investigate what they perceived
through the senses; then, they created maps
that encourage viewers to discover the city
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from a more emotional perspective. The
project starts with a photographic diary (a
visual record of sorts) consisting of seven
journals acting as compasses, with the ftitles
of the visual maps: among others, The city
that looks, The city that listens or The city that
breathes. The pictures allow the viewer to
determine the space analysed and the sense
through which the artists perceived it. In the
art pieces themselves, various techniques and
strategies were employed to better capture the
specific details of each dérive. The art forms
used include watercolour painting, cyanotype,
embroidery or digital illustration. Suspended
from the ceiling or invading the hall, the
diverse pieces show new and insightful ways
of looking at the world around us and turning
our day-to-day life info a unique and exciting
experience.

All in all, we are fully convinced that the UA
Museum’s 9th Residency Programme met its
intended objectives. There are aspects that
could be improved, such as allowing more
room for experimentation or encouraging
hybrid proposals. Still, the success of the
programme went beyond our expectations.
During these two weeks, we have confirmed
that the time of creation and experience

is an essential factor in contemporary art
that should be highlighted and promoted.

The projects described in this catalogue are
the result of this period of reflection and
learning — and, of course, of the artists’
innate interest in rediscovering the world and
rejecting nothingness in everyday life. That's
why we have to endeavour to see everything
in terms of the Buddhist concept of void,
Shunyata, so as to be able to fill that void
from our perspective. As cited at the start

of the text, “Having rejected nothingness,

| discovered the void.” And in order to do
this we absolutely need time. This explains
why Klein could leave an empty space and,
at the same time, fill it with a high degree
of artistic sensibility, in which anyone,
drawing on their unique, non-transferable
experience, could fill it as they wished. In his
Parole in liberta, published in 1912, Filippo
Tommaso Marinetti was able to build walls
only with his poetry, and nowadays artistic
creation helps us break down those walls. If
art teaches us something, that’s how we can
instil life in nothingness — how to transform
the void into a universe brimming with
creative possibilities, where even a breath
of air, however fleeting and insignificant

it may appear, can become something
extraordinary, immortal. Consequently, time
and everything happening in it can transform
into art, and the residency programme is a
clear example of this inseparable duality.

To conclude, I'd like to express my gratitude
to all those who, year after year, make

the UA Museum's residency programme
possible, particularly the Office of the

UA Vice President for Culture, Sports and
Extracurricular Activities, which for this

year’s programme offered a new travel
grant that will certainly contribute to the
internationalisation of this initiative. And a
special thanks to the resident artists for their
wonderful attitude and disposition: | thank
Maria and Ana for their rigour, Angel for his
resolve, Rubén for their sincerity, Lucas for his
strength and Sonsoles for her passion. Thank
you for your dedication and commitment to
the UA Museum's residency programme.
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AL FINAL DEL TRAZO

ANGEL ARIAS

Al final del trag

Angel Arias
Ferrol, la Corunya, 1996

Al final del trazo dona nom a una série de
treballs que configuren una genealogia de
diferents motius grafics en I'espai expandit.
El projecte es basa en la creacié d'un patrd
que es repeteix en les diferents peces,

tant el mural com les obres en metall que
s'escampen per |'espai.

Des de fa temps I'artista s’inspira en
aquelles formes grafiques al marge, des
dels petroglifs del neolitic, les marginalia
de I'edat mitjana o els tags de I'art urba.
Explorant a través de la seua propia

Al final del trazo

Angel Arias
Ferrol, A Coruna, 1996

Al final del trazo da nombre a una serie de
trabajos que configuran una genealogia
de diferentes motivos gréficos en el espacio
expandido. El proyecto se basa en la
creacién de un patrén que se repite en

las distintas piezas, tanto el mural como
las obras en metal que se esparcen por el
espacio.

Desde hace un tiempo el artista se inspira en
aquellas formas grdéficas al margen, desde
los petroglifos del neolitico, las marginalia
de la edad media o los tags del arte urbano.

Al final del trazo

Angel Arias
Ferrol, A Coruha, 1996

Al final del trazo (meaning “at the end of the
stroke”) is a series of works that provide a
genealogy of graphic motifs in an expanded
space. The project is based on a pattern
repeated in every work, in both the mural
and the metal sculptures on display.

For some time now, the artist has taken
inspiration from Neolithic petroglyphs,
Mediaeval marginalia or tags in urban art,
all of which could be described as graphic
elements that would normally go unnoticed.



experiéncia I"honestedat d’aquestes formes
sobre diferents suports, veient com es
configuren amb I’espai.

En aquest sentit, va comencar a treballar
amb el metall a través de la seua formacié
en la grafica. Va comencgar a veure la matriu
del gravat com una possible peca a explorar
des dels seus propis limits matérics. D'aci

la va traslladar a I'espai i va comencgar a
veure-la com una ampliacié del seu procés
grafic en un context escultdric. En definitiva,
per a aquesta residencia del MUA, |'artista
proposa una exploracié d’aquests elements
dins d’un procés en el qual treballa de
manera especifica per a aquest espai.

@anxelarias

Explorando a través de su propia experiencia
la honestidad de estas formas sobre distintos
soportes, viendo cémo se configuran con el
espacio.

En este sentido, con el metal empezd a
trabajar a través de su formacién en la
gréfica. Empezé a ver la matriz del grabado
cdmo una posible pieza a explorar desde
sus propios limites matéricos. De ahi la
trasladé al espacio y empezé a verla como
una ampliacién de su proceso grdéfico en
un contexto escultérico. En definitiva, para
esta residencia del MUA el artista plantea
una exploracién de estos elementos, dentro
de un proceso en el que trabaja de forma
especifica para este espacio.

@anxelarias

He seeks to explore the honesty of these
elements through his own experience, using
different materials and analysing how they
interact with the space around them.

He started working with metal during his
training as a graphic artist, seeing engraving
plates as pieces whose material boundaries
could be explored. Interested in their spatial
dimension, he took it as an opportunity

to expand his work and make a foray

into sculpting. Therefore, in this residency
programme the artist has combined all

of these elements as part of a process
specifically designed for his work at the UA
Museum.

@anxelarias
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LOS VIAJES QUE NUNCA HICIMOS

CARACOLAB

Los viajes que nunca hicimos

CaraColab
Maria Ponce: Alacant, 2000
Ana Salom: Barcelona, 1997

Com seria la ciutat que murmura i escolta?

| la que sembra o oscil-la? | la que respira,
mira o apunta? El projecte Los viajes que
nunca hicimos respon a aquestes questions a
través de mapes.

Amb |'objectiu d’explorar la deriva
situacionista a la ciutat contemporania,

hem realitzat set passejos simultanis a les
civtats on vivim, Alacant i Berlin, seguint
cada vegada un parametre especific. A la
recerca d’entendre la ciutat des d'un punt
de vista més sensible, vam anar enregistrant
olors, sons, ritmes... i les sensacions que ens
provocaven.

Los viajes que nunca hicimos

CaraColab
Maria Ponce: Alicante, 2000
Ana Salom: Barcelona, 1997

¢Cémo seria la ciudad que susurra y
escucha? 2Y la que siembra u oscila2 2Y la
que respira, mira o asoma? El proyecto Los
viajes que nunca hicimos responde a estas
cuestiones a través de mapas.

Con el objetivo de explorar la deriva
situacionista en la ciudad contemporénea,
hemos realizado siete paseos simultdneos

en las ciudades donde vivimos, Alicante y
Berlin, siguiendo cada vez un pardmetro
especifico. En busca de entender la ciudad
desde un punto de vista més sensible, fuimos
registrando olores, sonidos, ritmos... y las
sensaciones que estos nos provocaban.

Los viajes que nunca hicimos

CaraColab
Maria Ponce: Alicante, 2000
Ana Salom: Barcelona, 1997

What would it be like if our cities could
whisper and listen, grow plants, oscillate,
breathe, look? The project Los viajes que
nunca hicimos (meaning “the journeys we
never embarked on”) answers that question
through maps.

In order to examine the situationist process
taking place in contemporary cities, each of
us took a series of walks around the cities we
live in, Alicante and Berlin. The walks, seven
in total, were simultaneous and, each time,
we focused on a specific element. Seeking



Aquestes vivéncies han sigut materialitzades
en set mapes que superposen Alacant i
Berlin, i que conviden a reflexionar com dues
civtats poden assemblar-se o diferenciar-se
quan tenim en compte formes alternatives
d’explorar el nostre entorn en el dia a dia. El
resultat, al seu torn, mostra una tercera ciutat
hibrida; aquella que, a forca de centrar-se
en un Unic estimul, es transforma en la ciutat
que parla, la ciutat que murmura, la ciutat
gue sembra.

Aquest és el projecte dels viatges que mai
vam fer a ciutats que encara no existeixen,
perd que, esperem, us conviden a comencar
a somiar-les.

@caracolab__

Estas vivencias han sido materializadas

en siete mapas que superponen Alicante

y Berlin, invitando a reflexionar cémo dos
ciudades pueden asemejarse o diferenciarse
cuando tenemos en cuenta formas
alternativas de explorar nuestro entorno en
el dia a dia. El resultado, a su vez, muestra
una tercera ciudad hibrida; aquella que, a
fuerza de centrarse en un solo estimulo, se
transforma en la ciudad que habla, la ciudad
que susurra, la ciudad que siembra.

Este es el proyecto de los viajes que nunca
hicimos a ciudades que adn no existen, pero
que, esperemos, os inviten a comenzar a
sonar con ellas.

@caracolab__

to understand the city from a more sensory
perspective, we kept a record of smells,
sounds or rhythms, as well as the sensations
they made us feel.

Seven maps were created to capture these
experiences. The maps, showing the layouts
of Alicante and Berlin superimposed on each
other, make us reflect on how two cities can
be similar or different if we decide to explore
our everyday environment in alternative
ways. As a result, a third city emerges —

a hybrid that, by focusing on a specific
stimulus, becomes the city that speaks, the
city that whispers, the city that grows plants.

This is a project on cities we have never
visited because they do not exist yet. Why not
start dreaming of them?

@caracolab__
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Berlin Cir cus Featival
(r isa)

8 0 convenient tohave the house so CloS@...
Tus suefipg hablan

fon o buscsr los desds tu coag

DanDino
Frutas y verduras Dfez, Ttadicidn familiar desde 1935

36 meges ain intereses
En nfos%o ya no hace tasanto cglor
jEnhorabuena! Acabas de ¢ ontribuir a redu ir

Inatitute Nacional de Seguridad Social
Service Center
Hundeverbot
iie kiinnen apringen

T
AFAT

Dani, du such, o
cafd, pan

la olive

die Hollerx!

SALE
3ALE

SALE

shop looal
with love

gupermercedos de gonfianza

g:!{rkarladan
Wellensittich entfolgen

Lila-griin
SALE

Fommt hier zurila ki
Looa geht ' a!

BESC
Willkommaen!

4Quieres calidad?



s o convenient tohave the house 80 cloBBessn

Tus sueflos hablan
Ven & buscar los desde tu cass
DonDing

P‘I‘l.:l.tas ¥ verduras Dfﬂ'z. Tm’diﬂi'ﬁﬂ fB.J'UiliE.!' ﬂEBdB 1.535
36 meses sin intereses

En agosto ya no hace tasanto caler
iEnhorabuena! Acabas de ¢ ontribuir a redu ir

Inatituto Nacional de Seguridad Social
Service Center
Hundeverbot
18 kinnen springen

]JJIL 1-3 I.'. !

Dani, du auch, okay?
caf4, pan
la oliva
die Roller!
SALE
SALE
SALE
shop local
with love

gupermercados de confianza

Kﬁierladen
Wellensittich entfolgon

Lila-grin
SALE

Fommt hier zurlle k!
Los geht ' al

BESO
Willkommen!






b

1
®

[rerr—

=l












..Ir.gllll.l Q4
_. 2 e_a. .

a... @:., [ .

o . S - ...-.-I

s 5l ) ok
: W ..\_

L uu..ﬁ
i < J |
.
s )
1 -

ikt















STRUKTUREHO

(ECO DE LA ESTRUCTURA)

RUBEN GOMO (RADIOBOY+)

Struktureho
(Eco de Festructura)

Rubén GoMo (Radioboy+)
Alacant, 1984

Aquesta proposta consisteix en una

aproximacié plastica a la identitat de I’autori.

Una autoexploracié travessada per tres linies
narratives principals:

1. El jo al complet: combinacions de
matéries plastiques contradictories (carté
corrugat + ceradmica esmaltada, perruques
plastiques + contraxapat, impressié 3D

+ metall), estudis politics i socials de
dissidéncia (agénere, agamia, doble ens,

Struktureho
(Eco de la estructura)

Rubén GoMo (Radioboy+)
Alicante, 1984

La siguiente propuesta consiste en una
aproximacién pléstica a la identidad de le
autore. Una autoexploracién atravesada por
3 lineas narrativas principales:

1- El yo al completo: combinaciones de
materias plésticas contradictorias (cartén
corrugado + cerdmica esmaltada, pelucas
pldsticas + contrachapado, impresién

3D + metal), estudios politicos y sociales
de disidencia (agénero, agamia, doble

Struktureho
(Eco de I’estructura)

Rubén GoMo (Radioboy+)
Alacant, 1984

This project is a plastic exploration of the
artist’s identity — more precisely, a self-
exploration in which three narrative threads
intertwine:

1- All facets of the self: combinations of
contradictory plastic materials (corrugated
cardboard + enamelled ceramic, plastic wigs
+ plywood, 3D printing + metal), political
and social studies on dissidence (agender
people, agamy, double entity, meta-



meta, creative commons, queer), referéncies
a la cultura contemporania i tecnologia
avancada (motor, perreo, IA, drag,
esoterisme, mitologia), referents de vida
(tallers mecanics i desballestaments, traumes,
exaltacié femenina, el Postiguet, on és
Wally?, el Pla), les meues eines i 0tils (paleta
de colors personal, tipografia Radikala, tots
els meus estils)...

2. El context de les residéncies, els seus
agents i espais. L'obra narra la creacié de si
mateixa.

3. Una ficcié mitoldgica épica en la qual el
personatge protagonista ha de clonar-se
superant deu proves, equivalents als deu
dies de duracié de les residéncies, per a
demostrar la seua valua i trencar el cicle que
la martiritzava.

@rubengomoradioboyplus

ente, meta, Creative Commons, queer),
referencias a la cultura contemporénea y
tecnologia avanzada (motor, perreo, |A,
Drag, esoterismo, mitologia), referentes
de vida (talleres mecdnicos y desguaces,
traumas, exhaltacién femenina, el
Postiguet, 2Dénde estd Wally?, el Pla), mis
herramientas y Utiles (paleta de colores
personal, tipografia Radikala, todos mis
estilos), ...

2- El contexto de las residencias, sus agentes
y espacios. La obra narra la creacién de si
misma.

3- Una ficcién mitolégica épica en la que

el personaje protagonista debe clonarse
superando 10 pruebas, equivalentes a los
10 dias de duracién de las residencias, para
demostrar su valia y romper el ciclo que le
martirizaba.

@rubengomoradioboyplus

analysis, Creative Commons, queer identity),
references to contemporary culture and
advanced technology (automotive industry,
twerking, IA, drag identity, esotericism,
mythology), elements of everyday life

(car repair garages and scrapyards,
traumas, overexcitement in women, the
Postiguet beach, Where’s Wally2, the El Pla
neighbourhood), the tools | use (a personal
colour palette, Radikal font, my variety of
styles)...

2- The context of the residency programme,
its agents and spaces. The work provides an
account of how it was created.

3- An epic mythological narrative in which
the main character must overcome ten
challenges — one per day of the residency
programme — to create clones of themselves,
prove their worth and break the cycle that
was torturing them.

@rubengomoradioboyplus
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EL CAMINO DE
LAS DIOSAS

SONSOLES
MASIA

El cami de les deesses

Sonsoles Masid
Madrid, 1991

Sempre ha existit un culte mediterrani centrat
en la divinitzacié dels cicles agraris vinculats
a la dona. La vida i la mort, aixi com les
activitats humanes, sén metafores d’aquests
cicles anuals fonamentals per a la natura i
I'agricultura.

El projecte posa en valor el retorn a la terra
i a l'univers femeni, recordant una época
matriarcal en qué la dona simbolitzava

el misteri de la vida i la fertilitat dels
camps, amb cicles de gestacié relacionats
directament amb la lluna. Per a fer-ho

El camino de las diosas

Sonsoles Masid
Madrid, 1991

Siempre ha existido un culto mediterrdneo
centrado en la divinizacién de los ciclos
agrarios vinculados a la mujer. La vida y la
muerte, asi como las actividades humanas,
son metéforas de estos ciclos anuales
fundamentales para la naturaleza y la
agricultura.

El proyecto pone en valor el retorno a
la tierra y a lo femenino, recordando
una época matriarcal donde la mujer
simbolizaba el misterio de la vida y la
fertilidad de los campos a través de los ciclos

El cami de les deesses

Sonsoles Masid
Madrid, 1991

In Mediterranean cultures, agricultural
cycles have traditionally been seen as divine
processes linked to femininity. Life, death
and human activities stand as metaphors for
these annual cycles, essential to nature and
agriculture.

This project looks at the “return to the land”
and femininity, evoking a matriarchal era in
which women symbolised the mystery of life
and the fertility of fields, with reproductive
cycles directly associated with the moon. The
artist has created a series of paintings that



s'ha tracat una ruta pictdrica per santuaris
ancestrals del litoral mediterrani dedicats a
una deitat femenina, Magna Mater, la deessa
dels mil noms que, al llarg de la historia, ha
estat vinculada amb la lluna i el sol, i que
marca els ritus mistérics de I'agricultura.

La instal-lacié realitzada és un resum

de les ubicacions visitades, siga pel seu
valor artistic, siga per la seua coheréncia
arqueologica, astrondmica i conceptual.
En cada santuari seleccionat s’ha realitzat
un ritual pictoric en un moment marcat pel
transit solar, creant un petit calendari visual
en els dies previs a I'equinocci de tardor,
retent homenatge a la mort anual de la
deessa que es prepara per a un nou cicle en
la seua baixada equinoccial a I'inframon.

'obra final és una col-leccié d’abstraccions
del paisatge sobre garbells, creada en
santuaris astrondmics, en abrics de roca

o coves aillades, on la seua relacié amb

la terra i el ventre matern de la gran mare
gueda evident.

WWW.SONS0.€es
@sonsolesmasia

de gestacién relacionados directamente

con la luna. Para ello, se ha realizado una
ruta pictérica por santuarios ancestrales del
litoral mediterrdneo dedicados a una deidad
femenina, Magna Mater, la diosa de los mil
nombres que a lo largo de la historia ha
estado vinculada con la luna y el sol, y que
marca los ritos mistéricos de la agricultura.

La instalacién realizada es un resumen de
las ubicaciones visitadas, ya sea por su
valor artistico o su coherencia arqueolégica,
astronémica y conceptual. En cada
santuario seleccionado se ha realizado un
ritual pictérico en un momento marcado
por el transito solar, creando un pequeno
calendario visual en los dias previos al
equinoccio de otofo, rindiendo homenaje
a la muerte anual de la diosa que se
prepara para un nuevo ciclo en su bajada
equinoccial al inframundo.

La obra final es una coleccién de
abstracciones del paisaje sobre garbillos,
creada en santuarios astronémicos, en
abrigos de roca o cuevas aisladas, donde su
relacién con la tierra y el vientre materno de
la gran madre queda evidente.

WWW.SONSO0.€es
@sonsolesmasia

take us to age-old shrines found along the
Mediterranean coastline. The shrines are
devoted to a female deity, Magna Mater,
the goddess with a thousand names that
throughout history has been linked to the
moon and the sun, with agricultural rituals
being held to worship her.

The installation shows the locations visited

by the artist, whether because of their artistic
value or for the sake of archaeological,
astronomical and conceptual consistency. At
each of the selected shrines, she conducted

a pictorial ritual at a time determined by the
movement of the sun, in order to create a
small pictorial calendar on the days prior to
the autumn equinox. This is intended to mark
the annual death of the goddess, as she
returns to the netherworld so that a new cycle
can start.

The resulting work is a collection of
landscape abstractions made at astronomical
shrines or in remote caves, highlighting the
relationship with the land and the great
mother’s womb.

WWW.SONSO0.es
@sonsolesmasia
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PLUS ULTRA

LUCAS SELEZIO
DE SOUZA

Plus ulira

Lucas Selezio de Souza
Florianépolis, el Brasil.1993

Plus ultra fa referéncia al lema de Carles

| d’Espanya. Originalment, es referia

al vessant expansiu que va encarnar la
monarquia espanyola, la qual va consolidar
un imperi de dimensions transocedniques
mantingut per la superexplotacié colonial.
En aquesta série, plus ultra és entesa

com un moviment centrifug i centripet, de
desplacament i retorn, i que s’insereix en les
dinamiques productives i logistiques de la
indGstria téxtil en el capitalisme globalitzador.

La indUstria téxtil és un dels pilars de

Plus ulira

Lucas Selezio de Souza
Florianépolis, Brasil. 1993

Plus ultra hace referencia al lema de Carlos
| de Espafa. Originalmente se referia

a la vertiente expansiva que encarné la
monarquia espafola, consolidando un
imperio de dimensiones transocednicas

mantenido por la superexplotacién colonial.

En esta serie, plus ultra es entendida como
un movimiento centrifugo y centripeto, de
desplazamiento y regreso, y que se inserta
en las dindmicas productivas y logisticas
de la industria textil en el capitalismo
globalizador.

Plus ulira

Lucas Selezio de Souza
Florianépolis, el Brasil.1993

Plus ultra was the motto of Holy Roman
Emperor Charles V, also known as King
Charles | in Spain. It was originally a
reference to the expansionism of the Spanish
monarchy, which would create a transoceanic
empire based on colonial overexploitation.
In this series plus ultra is understood as a
centrifugal and centripetal movement, back
and forth, in the context of the production
and logistics processes of the textile industry
in a globalised capitalist world.

The textile industry is a pillar of today’s



|’economia contemporania i ha estat
marcada per la deslocalitzacié de les
cadenes de produccid, teixint relacions
d’escala global amb gran impacte

en realitats locals. Amb promeses
grandiloqients de desenvolupament
industrial i creixement econdmic, les cadenes
de produccié téxtils s'expandeixen pel mén
constituint vertaderes zones d’exclusié. Les
sis obres elaborades en el periode de la
residéncia tracten de |'estret vincle entre
aquesta indUstria i els moviments migratoris
en el mén contemporani.

Siga a I’Anglaterra de la Revolucié Industrial,
als Estats Units de comengament del segle
XX o a Bangladesh sota el capitalisme
globalitzat, la indUstria téxtil s’ha alimentat
de la for¢a d'aquesta massa de treballadors
de segona classe —en la gran majoria dones
i infants—. Les seues necessitats de ma
d’obra facilment controlable i precaritzada
condicionen les politiques migratories de
diversos paisos, una politica sempre dictada
des del capital, en detriment dels subjectes

que la sostenen amb la seua forca de treball.

@l.selezio

La industria textil es uno de los pilares de
la economia contempordnea y ha sido
marcada por la deslocalizacién de las
cadenas de produccién, tejiendo relaciones
de escala global con gran impacto en
realidades locales. Bajo grandilocuentes
promesas de desarrollo industrial y
crecimiento econémico, las cadenas de
produccién textiles se expanden por el
mundo constituyendo verdaderas zonas de
exclusién. Las seis obras elaboradas en el
periodo de la residencia tratan del estrecho
vinculo entre esta industria y los movimientos
migratorios en el mundo contempordneo.

Sea en la Inglaterra de la Revolucién
Industrial, en los Estados Unidos de
comienzo del siglo XX o en Bangladesh
bajo el capitalismo globalizado, la industria
textil se ha alimentado de la fuerza de esta
masa de trabajadores de segunda clase —
en su gran mayoria mujeres y ninos—. Sus
necesidades de mano de obra facilmente
controlable y precarizada condicionan las
politicas migratorias de diversos paises, una
politica siempre dictada desde el capital, en
detrimento de los sujetos que la sostienen
con su fuerza de trabajo

@l.selezio

economy. Over the decades, production
chains have been relocated to other
countries, giving rise to global networks

with a large impact on local realities. The
beautiful promises of industrial development
and economic growth are but a cover-up for
the exclusion zones that emerge as textile
production chains expand all over the world.
The six pieces created during the residency
programme analyse the close links between
this industry and migration movements in the
Late Modern Age.

Whether in England back in the Industrial
Revolution era, in the early 20th century
United States or in Bangladesh under a
globalised capitalist system, the textile
industry has always depended on a great
mass of second-rate workers, mostly
women and children. The need for an
easily controllable, precarious workforce
determines the migration policies of multiple
countries; therefore, the interests of the
capitalist system are taken into account,
whereas those of the working class are
ignored.

@l.selezio
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