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Dues etapes 
en el camí 
de la vida 
Assumpció Mateu ha volgut unir dos moments importants de la seva vida, dos períodes de refle-
xió i de recerca, que són a la vegada l’inici de la seva carrera com a carrera i la darrera etapa de
la seva producció artística. Dos períodes i dues sèries aparentment molt diferents, però que en
realitat tenen un conjunt de característiques que els uneixen, i que a més ens evidencia, de forma
contundent la seva capacitat creativa i la facilitat que va tenir ja des d’un bon començament per
tenir els ulls ben oberts i captar  llenguatges diversos i fer-los seus. Fou un mètode que li va donar
molts bons resultats i li va permetre molt ràpidament encetar un camí propi.

Les primeres obres són dels anys 1974-1975. Assumpció Mateu estava finalitzant els seus
estudis a la Facultat de Belles Arts de Barcelona. Eren també els anys finals de la dictadura del
general Franco. Si bé és cert que la repressió exercida ja no era tan forta com en dècades ante-
riors, encara es vivia en un clima de tensió contínua, privats de llibertats i que en el cas de
Catalunya havia incidit directament sobre la seva identitat com a poble i com a cultura.

A la universitat, molts grups d’estudiants portaven la lluita d’aquells darrers anys com podien.
L’Assumpció formava part d’un grup que feia teatre clandestí amb el qual es trobava plenament
identificada. Era un grup de nois i noies que com ella feien servir l’art per manifestar les seves opi-
nions i per prendre consciència del que succeïa. Alguns d'aquests companys varen ser empre-
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Esqueixament vital. 1975. Tècnica mixta i matèria sobre tela. 33 x 41 cm.



Tensió. 1975. Tècnica mixta i collage sobre tela. 33 x 41 cm.
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Lo vital. 2004. Tècnica mixta sobre tela. 65 x 81 cm.



sonats i l’Assumpció va trobar en la seva obra la manera de fer costat als seus amics. 
Paradoxalment, sentia que els seus amics eren més lliures a la presó que ella, que era fora.

Aquest sentiment, aquesta percepció o concepció que la llibertat es porta dins, perquè la lliber-
tat no ens la pot treure ningú del pensament, la va portar a crear tot un conjunt d'obres de dife-
rent format, tècniques i materials que va anomenar Presons íntimes, que integren la primera
sèrie de la present exposició.

La seva intenció primera no era realitzar obres que estèticament fossin impecables. Estava
en un moment molt important de la seva vida, en el despertar de la seva consciència social i polí-
tica, en una etapa de recerca, personal i artística, i l’art li oferia la possibilitat de dir “sóc aquí, i llui-
to amb el que sé fer”. 

Així va produir un conjunt d’obres que ara s’exposen per primera vegada  i que ens permeten
constatar que ja en aquelles obres inicials Assumpció Mateu tenia les idees molt clares del que
volia fer. En aquestes obres trobem el fonament del seu desenvolupament posterior.

S’ha de dir que des de molt jove es va preocupar per formar-se un imaginari molt ampli, nodrit
per pintors, literats, poetes, cineastes que varen anar deixant el seu pòsit. Podem dir que en
aquestes obres trobem referències plàstiques de: Tàpies, Millarès, Burri, Motherwell, Miró (?).
Formava part del procés natural de desenvolupament de la seva obra, en uns anys que el pes de
l’informalisme era molt important dins de l’art més avançat que es produïa al nostre país.
Aquests referents ajuden a entendre les característiques d’aquestes obres i també com una
bona part d’elles s’han mantingut constants al llarg de la seva trajectòria. 

Entres aquestes característiques hi ha: el valor donat als materials: cartró, fusta, paper, paper
de diari, esparadrap, bena d’enguixar, plàstics, cordes, terres, draps, pols de marbre, serradures,
etc.; la varietat de recursos utilitzats: cosits, obres trencades, escletxes, empremtes (mans i
peus), rascades, incisions, ús del foc i empremta del foc, ditades; el pes del grafisme i de la
paraula. Cal ressaltar la importància de la textura, que sempre ha estat fonamental. En aquells
anys, com podem observar, la textura,  la superfície de la pell del quadre van ser primordials.

Dins de les composicions destaquen algunes obres en què mans i peus tenen un paper
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Esperança. 1975. Tècnica mixta sobre paper. 23 x 32 cm.
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important. Mans i peus, empremta i símbol de l’home. Cal tenir present, tal com assenyalen
Chevalier i Gerbrandt, que la paraula mà té la mateixa arrel que la paraula manifestació. Aquesta
és la funció de les mans, que es fan presents en aquestes primeres obres d’Assumpció Mateu.

També en cultures tan antigues com l’egípcia la mà significa el principi manifestat, l’acció, la
donació, la mà com a connotació del que es vol. Mans amb dits oberts, de dolor, de desespera-
ció, com les mans de Maria de Cleofa en el davallament de Caravaggio o les mans de la dona del
Guernica, moments d'intensa tensió dramàtica. Mans que manifesten dolor, angoixa, desespe-
ració per situacions injustes, inexplicables, mans que clamen. Mans que s’eleven reclamant els
seus drets. Obres que connoten la percepció que tenia la jove creadora de la situació que vivia.
Percepció i necessitat interior de rebel·lar-se contra tot això. 

Peus que avancen, probablement vers un destí incert; peus que caminen en silenci, cercant
un nou territori, però deixant el senyal per on han passat; peus que juntament amb les mans ens
parlen d'homes i dones que han lluitat pels seus ideals, per la defensa de la seva llengua, de la
seva cultura, de la seva terra.

Un altre element important que podem observar és la presència del foc. Foc com a element
destructor i creador a la vegada, el doble simbolisme que el caracteritza en moltes cultures de la
terra.

Foc  que representa la censura, la repressió, l’absència de llibertat i, al mateix temps, un ele-
ment que permet la creació i la regeneració, com ho veurem també en el Bosc Cremat.

El foc  entès en sentit metafòric,  tal com l’entenia Heràclit, com a element de transformació,
perquè les coses neixen del foc i hi retornen. Tot es transforma en un procés de naixement i des-
trucció. A través del foc, l’artista crea una bona part d’aquestes primeres obres, però també a
través d’ell manifesta el sentit de destrucció i de barbàrie.

La valoració de l’espai,  un element absolutament imprescindible en la vida de l’home/dona,
es dóna en diferents obres. Espais tancats, de vegades aconseguits amb un mínim de recursos,
però a la vegada amb una forta polisèmia. Obres que entronquen molt bé amb alguns versos del
poeta salmantí  Marcos Anà, quan ens diu:
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Tensan't. 1974. Tècnica mixta sobre tela. 33 x 41 cm.
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es dóna en diferents obres. Espais tancats, de vegades aconseguits amb un mínim de recursos,
però a la vegada amb una forta polisèmia. Obres que entronquen molt bé amb alguns versos del
poeta salmantí  Marcos Anà, quan ens diu:

La tierra no es redonda
Es un espacio cuadrado
Donde los hombres giran
Bajo un cielo de estaño.

Espais delimitats, que comencen encerclant físicament els seus ocupants i que poden acabar
encerclant-lo també mental  i emocionalment, com quan ens diu més endavant:

Hace ya tantos siglos
que nací emparedado,
que me olvidé del mundo, 
de como canta el árbol, 
de la pasión que enciende
el amor en los labios.

Els espais oberts, al contrari,  ens mostren el món de la seva cultura, del seu interior, de la seva
identitat, malgrat ser un espai fràgil, que pot ser fracturat, esquerdat, ferit. 

No podem oblidar que la  major part dels títols d’aquestes obres tenen una gran càrrega de
significat: horitzó cremat, finestres barrades, captives II, temps anul·lat, Vull sortir-n’en, etc. Títols
que ajuden a una millor comprensió de l’obra i en reforcen el contingut.

Presons Íntimes, és una obra dura, una obra que es manifesta, que ha volgut dir el que pensa.
Una obra dura com la realitat que es vivia, però dins de la situació, gens fàcil per al món de la cre-
ació lliure, sempre queda una esquerda, un forat, que dóna pas a la llum i amb ella a l’esperança.
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Caminant. 1975. Tècnica mixta sobre tela. 60 x 73 cm.
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Bosc cremat
Per arribar aquí, la pintora ha fet un llarg i profitós recorregut, ha trepitjat molts camins, ha apro-
fitat molt bé les vivències que ha tingut i ha treballat de valent. La suma d'aquests elements l’han
convertit en una artista de personalitat indiscutible, amb obres plenes de poesia, amb un
excel·lent coneixement tècnic i amb una gran riquesa polisèmica. 

En tot aquest procés la natura ha estat la seva font, un element indispensable a la seva vida.
Al seu estudi de l’Empordà, des de les seves finestres domina una gran part de la plana, un pai-
satge que la nodreix  i l’estimula a continuar a la seva feina. A Barcelona, encara que té l’estudi en
un pis, té un jardí preciós. Aquesta relació constant és fonamental; n’extreu inspiració i motivació
per a les seves creacions, com ho demostra el fet que els quatre elements: terra, aire, aigua i foc,
han estat protagonistes d’algunes de les seves sèries. 

La natura relacionada íntimament amb la seva vida és també font primordial de les obres que
integren Bosc Cremat. Un dia quan tornava d’un hospital de  visitar un dels millors amics, a qui li
restaven pocs dies de vida, va trobar-se que un incendi havia destruït una bona part del bosc de
Maçanet de la Selva. La impressió fou molt forta. Aquest munt d’arbres cremats li mostren  una
situació absurda, il·lògica, irracional, sense sentit. Veu un formós indret, destruït, desfet, justa-
ment en un moment  en què ella es trobava en una situació similar davant de l’imminent i absur-
da  pèrdua del seu amic. Un amic que també era pintor, se n’anava definitivament,  en un període
en què es trobava en plena capacitat de creació. Se n’anava un company amb qui havia compar-
tit moltes il·lusiones en la vida i en el camp de l’art. 

Uns dies més tard anant en cotxe, va viure una experiència similar amb un altre bosc,
Montgrí?...,  es va aturar, va baixar i va entrar al que quedava del que havia estat un paratge pre-
ciós.  Els seus colors havien desaparegut, la seva frescor ja no existia, els espais de penombra,
els raigs de llum jo no entraven tamisats, la major part del seu encant s’havia esvaït. Òbviament
tots els éssers vius,  els seus habitants, havien marxat o havien mort, ja tot eren runes, cendres,
soledat i desolació. 

Un gran silenci ho inundava tot. L’artista s’hi va trobar plenament identificada. No hi havia res a
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fer. Dins del bosc la sensació era similar a la que sentia per la pèrdua del seu amic. L'absència de
la mort, era com entrar en un bosc cremat; no hi ha vida, no hi ha soroll, tot són runes, despulles,
i aquella olor que ho inundava tot, una olor que es quedava impregnada a la pell. 

Tal com la pintora ho va escriure en el  poema següent.

Camino trepitjant el silenci
dins la foscor del bosc cremat.
M'hi sento,
em sento
com un reflex de la meva ànima.

El cromatisme dels troncs dels seus arbres: els grisos i  els negres dominaven, encara que
també hi restava la presència dels ocres. La   terra estava  resseca,  sense senyals de l’herba que
abans la cobria. Tot havia canviat. Va agafar la seva càmera fotogràfica i va començar a dispa-
rar.  Era una necessitat, una urgència. No sabia molt bé perquè ho feia, però sabia que ho havia
de fer.  Aquest espai encara que es recuperés ja no tornaria a ser el mateix.

Passat uns mesos, aquests records varen tornar a  aflorar, i va pintar el primer quadre de la
sèrie del Bosc Cremat, posteriorment va decidir treballar també sobre las fotografies que havia
fet. 

Poden  entendre aquest procés com una mena de catarsi, una necessitat de curar el seu
dolor, de trobar l’equilibri per continuar endavant. Convertir la tristesa i el dolor en una acció crea-
tiva i, a  la vegada,  regenerativa.

A partir d'aquí neix la darrera de les sèries, un conjunt d’obres magnífiques, en les quals es
mostra, una vegada més, no solament  l’excel·lent domini que té del color i de les textures, ele-
ments que han estat constant des dels seus inicis, sinó un treball d'una gran densitat poètica i
amb una càrrega emocional profunda i colpidora.

Podem dir que amb aquestes obres Assumpció Mateu retorna d’alguna manera a la vida,
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aquests boscos que han desaparegut. A través d’aquestes obres, recuperem una gran part del
seu encant i del coneixement misteriós que els caracteritza.

Bosc Cremat, té obres amb dos tractaments clarament diferenciats. Obres en les quals les
fotografies tenen caràcter de protagonista i d’altres, netament pictòriques. Les dues parts es
complementen.  Les primeres presenten un visió més de conjunt. Obres en les quals podem per-
cebre la soledat i el silenci. Obres que destil·len un sentiment d’arrel romàntica, per la tristesa que
desprenen i per la indefinició dels espais. Espais amb infinitat de troncs secs sobre terres
coberts de  cendres. 

Dins  d’aquesta  desolació, quelcom roman. La vida que ha tingut, l’alegria que ha contagiat, la
frescor que ha donat hi ha deixat el seu sediment i l’artista ha sabut trobar-lo. A través de la seva
mirada i del seu art ha aconseguit transmetre a l’espectador la seva visió estètica que dota de
poesia  i de bellesa aquells paratges desolats. És la màgia de l’art, és el privilegi que tenen els cre-
adors 

En el segon grup, les obres van més al detall. Com si fos un altre nivell d’investigació. Obres
que van del particular a l'universal. Semblen imatges ampliades de les  escorces cremades dels
arbres, o troncs que perden corporeïtat per l’acció desgastadora del foc. Vida i mort que es
donen la mà. Mort  en la presència del negre, en el silenci, en el simbolisme del foc com a element
destructor. Vida en els reflexos de llum, en els colors que van guanyat territori al negre, en delicat
cromatisme, en el refinament del seu tractament, que paradoxalment contrasta amb la força de
les seves textures i en  la  potència que transmeten. 

Obres denses, profundes, que van  més enllà de les escorces, que penetren la seva superfí-
cie, i s’endinsen en la seva interioritat. Obres que tradueixen sentiments, records, vivències,
moments compartits.  Bosc cremat, cendres que resumeixen, com ens diria l’Assumpció les
seves absències, les personals i íntimes, les intel·lectuals, les ideològiques. Absències que nomi-
nalment estan  representades en la instal·lació que enceta el discurs de la present exposició. Una
obra fortament simbòlica. Una metàfora que vol exemplificar el que han estat la creació d'a-
questes dues sèries. Una  gran gàbia, amb el terra recobert de trossos de miralls que reflectei-
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xen  els noms de les persones, escrits al sostre,  persones que d’una manera o una altra han dei-
xat la seva petjada en la seva obra i en la seva vida. Trossos de miralls, fràgils i fragmentats com
els records, però que sumats constitueixen  una part essencial de la seva trajectòria.

Finalment volem dir que entre aquests dos períodes  distants en els temps,  hi ha sobretot un
element d’unió, la intensitat que es percep  en cadascun d’ells. Són dos períodes dramàtics en els
quals  Assumpció Mateu s’ha entregat de ple, s’ha deixat anar donant pas lliure als seus senti-
ments, a les emocions, a la seva ràbia, al seu dolor. Ella mateixa ens explica, que per sobre el
tractament netament plàstic, tant en un moment com en l’altre, privava aquesta necessitat inte-
rior. Havia de canalitzar tot aquell torrent, era necessari perquè era indispensable com a persona
i com a artista.

Però  a aquesta intensitat emocional, a aquestes vivències vessades  a la tela, s’hi ha d’afegir
la seva qualitat plàstica. Òbviament amb diferències marcades, que vénen donades pel coneixe-
ment i l’experiència, el saber fer que ha anat acumulant al llarg del temps i que l’ha permès con-
vertir-se en l’excel·lent pintora que és. 

Antonio Salcedo
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Dins lo cremat. 2004. Tècnica mixta sobre tela. 50 x 50 cm.
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Transitar pels estats 
de l’Ànima

Avances lentament. Les etapes creatives creixen amb un desig de lentitud on el camí viscut,
l‘observació, la percepció.. . , es fonen amb el mateix procés de treball. El pas entre la lentitud i la
rapidesa és aquest fragment que il·lumina el trajecte. Presons íntimes surt d’aquest diàleg que
s’estableix entre dues etapes de la teva vida i ens permet accedir a la confluència d’uns ele-
ments que sempre hi són, encara que hi canviï el fons que els genera i la seva formalització
visual. De fet, ens demostra que hi ha una mateixa manera de percebre les coses del món i uns
símbols que permeten expressar el que sentim en cada moment i d’acord amb les circumstàn-
cies viscudes. 

Hi ha una manera de veure i de sentir les coses que és pròpia de cada individu, que correspon a
cada persona. Poden  canviar les circumstàncies, però la forma de percebre-les és molt indivi-
dual. Per això crec que dos estats, amb tant de temps pel mig, poden apropar-se per la intensi-
tat en la forma de viure’ls i expressar-los, pel que fa al contingut i no a la forma.  

Entre 1974 i 1975 vas fer la sèrie sobre les Presons íntimes i, a partir de l’any 2004, es genera
tota una altra sèrie d’obres sobre el Bosc cremat. El dolor enllaça els temps, cus els sentits sota
la pell esquinçada o l’escorça carbonitzada d’un arbre. En aquells anys et preguntaves quina era
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la veritable presó, perquè tenir consciència de sentir-se empresonat és el primer pas per a exis-
tir i ser lliure, però en canvi ets un risc, un perill per a la societat. El teu plantejament era social, lli-
gat a una forta necessitat de denunciar certes situacions pròpies del franquisme... Tenies amics
dins la presó i la teva reflexió anava molt més enllà, perquè pensaves que l‘autèntica llibertat era
dins les cel·les. Ells, els qui eren dins, s’havien desfet d’una identitat condicionada; mentre els de
fora havien de portar una vida amagada, encoberta, on fabricar les pròpies presons externes al
poder.. .

. . .Aquests dos moments tan distants en el temps estan viscuts amb una gran intensitati amb
dolor. La necessitat que et mou en aquests moments no és la de trobar un resultat sinó la pròpia
recerca. És el que compta i, per això, són tan vius, encara que inconscientment puguin arribar a
tenir una càrrega plàstica.

La presó física, el volum d’una obra on integres el mirall trencat en la base i els noms absents en
un sostre transparent.  El dins i el fora que, des de les petites capses que havies treballat fins a la
utilització de l’espai com a contenidor expositiu formen part d’un mateix trànsit.  Recordo la gale-
ria on vas exposar individualment a Milà, l’any 1976, on un dels punts importants per prendre la
decisió va ser el vidre que comunicava l’interior amb l’exterior.. . Ara mateix, el mirall interior,
absorbirà els fragments externs i l’espai com a contenidor quedarà també atrapat a la presó.
Confluència entre diferents moments i alhora diferència.. . El dins i el fora de la ment, el dins i  el
fora de l’espai, el dins i el fora de la pell. . . des de la presó íntima al bosc cremat.

Sempre ha estat una constant en la meva obra aquesta relació o diàleg entre el dins i el fora, inte-
rior/exterior, espai sagrat/espai profà... La pell o l’escorça també com a protectora d’aquest
dins, íntim, personal, on et veus com a reflex de tu mateix, el mirall interior com veiem en les cap-
setes dels anys 1974 i 1975. A la galeria de Milà,  encara que fos un vidre el que diferenciava
aquest dins del fora, era en realitat un filtre, una pell transparent fràgil però existent entre



L’urna del bosc. 2005. 
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aquests dos espais. Aquest diàleg és quelcom de profund i suggerent alhora que ens permet
créixer veient les coses amb més amplitud i més càrega vivencial.

La impossibilitat de comunicar o expressar amb paraules tot el que sents et situa en uns altres
límits propers al concepte de la presó... Per això pintes, fas escultures i poemes visuals, hi intro-
dueixes la fotografia i el vídeo, però també escrius. El teu món supera aquests límits quan transi-
ta per les diferents vies d’expressió, quan la reflexió i el diàleg es troben.  Davant els noms dels
qui no hi són, tornen les teves llibretes plenes d’absències que després han anat construint les
presències de la teva obra al llarg del temps. 

És la meva pell que està formada de totes aquestes absències vitals i que necessito sentir-les i
escriure-les perquè m’ajuden en el meu camí, m’ajuden a entendre que formem part d‘un tot i
que som allò que ens ha fet. I és per això que, a vegades, necessito recórrer a altres mitjans, que
no són la pintura, per a poder expressar aquests sentiments, pensaments, emocions... També
aquest any he estat construint sobre una tela: “L’arbre del dolor”. Cada dia treia dels diaris una
fotografia dels desastres i de les injustícies humanes, i l‘enganxava al damunt, perquè  necessi-
to  sentir i ser conscient d’aquest dolor que hi ha arreu i que la nostra societat no oblidi els altres,
a aquells que no  tenen la sort de no patir tant. Quan ets capaç de recuperar et projectes  més
lluny. Escriure a la paret del meu estudi i anar construint aquesta pell formada de noms de per-
sones que han existit i m’han format, és crear  l’absència amb  la frontalitat.

L’any 19851, quan parlàvem sobre Pavese, sobre tantes coincidències quan encara feia pocs
anys que ens coneixíem, sobre la teva necessitat de fugir  per estar sola i pintar (estaves de pro-
fessora a la Facultat de Belles Arts de Barcelona), em deies que “escriure és creure que tot fet
és testimoni de com és un”. La por de les paraules i la necessitat de la pintura com “un mirall més
directe”.

1. Glòria Bosch, “Assumpció Mateu: tot fet és testimoni de com és un”, Girona, Punt Diari, 23 de juliol de 1985, pàg. 13.



Presons íntimes esdevé una metàfora que condensa en un estat de tristesa i de silenci el
trànsit dels sentits entre dues etapes de dolor existencial. Els anys setanta expressaves la plas-
ticitat d’aquell silenci intern amb paraules captives, empremtes, ferides, cosits, finestres barra-
des, escletxes obertes... i ara, amb el pas del temps i l’absència de les persones, t’introdueixes
en l’espai del bosc carbonitzat, en l’espai obert d’un paisatge on els sentits busquen novament el
dins i el fora a través de l’arbre cremat.  

Hi ha una tristesa sobre allò que passa en el món. Ets conscient de la injustícia, de la manca de
comunicació entre les persones... L’obra d’ara ha estat provocada per moments molt íntims i
dramàtics que no es poden defugir ni dissimular, instants de soledat, de sentir-te dins una bom-
bolla aïllada, i sentir que el món que t’envolta també està malament i que no et pots quedar
immòbil veient passar totes aquestes coses com si fos una pel·lícula: cal actuar.

Però dins el trànsit entre espais i estats d’ànim hi ha un fons on conflueix la teva manera de mirar,
de percebre i d’assumir. La pell i el que es mou sota la pell d’un arbre apareixia als suros i les
escorces de l’any 1976, però hi ha una preocupació per la vida oculta, per l’interior de les coses,
que trobem en diferents moments... Esqueixaves l’arbre2 per provocar aquesta percepció de
l’espai que no veiem i expressaves alhora la consciència d’ésser a dins, de sentir-se immers en
la relació d’una presència externa i una absència oculta. 

El foc, el cremat, la ferida... també ens acosten a un altre moment, l’any 1983, amb l‘observa-
ció dels blats cremats de Sòria... Aquesta imatge3, com d’altres recollides en el teu caminar,
també té a veure amb un aspecte de la teva obra que voldria destacar: el passat com a sedi-
ment creatiu i el paper que té l’absència...

. . .Sentir-se a dins ho canvia tot, canvia tota la manera de veure i percebre les coses i el món que
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2. Glòria Bosch, “Assumpció Mateu: l’empremta de l’assumir”, Girona Punt Diari, 13 d’agost de 1986.

3. Glòria Bosch, “Assumpció Mateu: jo vull dir-ho tot en una sola línia, Girona, Punt Diari, 13 de febrer de 1985.
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t’envolta. Partint d’aquesta manera de mirar i de viure és quan podem trobar, en diferents
moments de la meva obra, imatges semblants que es repeteixen d’una forma diferent però que
volen dir el mateix. Recordo els blats cremats, com també els boscos de pins resiners que a tra-
vés d‘una ferida que els provoca la resina canvien totalment de forma, s’esqueixen, es vinclen...
La natura, per a mi, és un mirall en què em sento i puc sentir el dolor i la joia de la humanitat fent-
la meva. La gran sort que tinc  és poder-me expressar amb les eines que em pertoquen, que vaig
tenir la sort d’escollir ben aviat.

Presons íntimes ens permet transitar lentament per les teves preguntes i els teus dubtes;  per la
soledat i l’angoixa; per la teva força i la rebel·lió vers un món que no aprèn dels errors i els repe-
teix; i per la manera amb què assumeixes la teva mirada interior, perquè –ben a poc a poc– t’ha
permès entrar en el procés creatiu, però també descobrir la teva pròpia llibertat a través del gest
i de l’escriptura.

Glòria Bosch
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Olor a cendra. 2005. Tècnica mixta i collage fotogràfic ssobre paper. 20 x 57 cm.
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No tinc d'obrir cap porta, hi soc
trepitjant les cendres del bosc cremat

Mirall transparent de la meva anima
que porta l'acumulació de totes les absències del meu ésser

M'hi sento, trepitjant el silenci
on les escorçes son presencies de pell vermella sota el negre

No tinc d'obrir cap porta, hi soc.
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Línia esquerdada. 1976. Acrílic i matèria sobre tela. 33 x 41 cm. Línia esqueixada. 1974. Acrílic i matèria sobre tela. 33 x 41 cm.
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Iniciant-se la ferida. 1975. Collage sobre paper. 23 x 32 cm. Ferida I I . 1975. Tècnica mixta sobre paper. 23 x 32 cm.

38 39



C
er

cl
e 

vi
ta

l. 1
9

74
. T

èc
ni

ca
 m

ix
ta

 i m
at

èr
ia

. 1
12

 x
 9

6
 c

m
.

4141



Empremtes al caminar. 1974. Matèria. 36 x 48 cm. Rastres I I I . 1974. Técnica mixta y collage sobre tela. 73 x 92 cm.
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Identitat ferida. 1975. Tècnica mixta i collage sobre paper. 23.50 x 32.50 cm.
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Contingut. 1986. Poema visual. Llibre i cub de metracrilat
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Agitament intern. 1975. Tècnica mixta sobre paper. 23 x 32.50 cm. C
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Cremant-me. 1975. Tècnica mixta sobre paper. 23 x 32.50 cm. P
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Complexitat. 1974. Tècnica mixta i collage sobre paper. 32 x 46 cm. Horitzó cremat. 1975. Tècnica mixta  i collage sobre tela. 65 x 81 cm.
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Angoixa. 1974. Plàstic. 21 x 29 cm. Rastres I I . 1975. Técnica mixta y collage sobre tela. 73 x 92 cm.
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Poètica d’una realitat. El Bosc. 2005. Tècnica mixta i collage fotogràfic sobre paper. 20 x 70 cm.
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Entre els arbres. 2007. Tècnica mixta sobre tela. 30 x 82 cm.



Sentint l’absència. 2005. Tècnica mixta i collage fotogràfic sobre paper. 18 x 69 cm.
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Fulles vitals. 2008. Poema visual Diàleg entrre presències. 2007. Tècnica mixta sobre tela. 50 x 50 cm.
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6564 Trepitjant el silenci. 2004. Tècnica mixta i collage fotogràfic sobre paper. 30 x 66 cm.



Empremta i Foc I I .  1 9 7 4 . Acrílic i collage sobre tela. 33 x 24 cm.
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En el espacio de la creación no hay nada 

(para que algo pueda ser creado).

La creación de la nada 

es el principio absoluto de toda creación:

Dijo Dios –Brote la Nada

Y alzó la mano derecha

hasta ocultar la mirada

Y quedó la Nada hecha.

“Material memoria”

José Angel Valente



Visions del bosc. 2005. Tècnica mixta i collage fotogràfic sobre paper. 20 x 74 cm.
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Lo Cremat. Técnica mixta sobre tela, 2004. 40 x 40 cm
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Bosc Cremat V I I I . 2004. Guaix sobre paper. 65 x 81 cm.
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Arbre calcinat. 2004. Tècnica mixta sobre tela. 65 x 46 cm.
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Palpant el silenci. 2005. Tècnica mixta sobre tela. 180 x 200 cm.



Presencies Vitals. 2006. Tècnica mixta sobre tela. 114 x 146 cm.
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Els meus arbres. 2007. Tècnica mixta  sobre tela. 180 x 200 cm.



Visions del bosc I I . 2005. Tècnica mixta i collage fotogràfic sobre paper. 20 x 68 cm.
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Dins el Bosc. 2005. Tècnica mixta sobre tela. 180 x 200 cm.La força dels arbres. 2007. Tècnica mixta sobre tela. 130 x 162 cm.
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Dolor. 1974. Plàstic. 21 x 29 cm.

83

“Quedar”

en lo que queda

después del fuego

residuo, sola

raiz de lo contable.

“Al Dios del Lugar” 1989

José Angel Valente



Presència en el negre. 2004. Tècnica mixta sobre tela. 110 x 110 cm.
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Bosc cremat I I I . 2004. Tècnica mixta sobre tela. 40 x 40 cm.
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Bosc cremat IV. 2004. Tècnica mixta sobre tela, 40 x 40 cm.
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Llum i ratlles– Espai obert
Globalitat de un instant: vital-infinit-il·limitat

a on  la dimensió, espai-temps es perd,
retrobant-se en el centre-buit de la plenitut.





Cremant-se. 1974. Plàstic. 21 x 29 cm.
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L’arbre del desert. 2007. Tècnica mixta  sobre tela. 114 x 153 cm. Instant. 2007. Tècnica mixta  sobre tela. 50 x 50 cm.
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Presència arrogant. 2005. Tècnica mixta sobre tela. 130 x 162 cm.
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Entreveient la Llum. 2005. Técnica mixta sobre tela. 110 x 110 cm.
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Espoir. 2005. Tècnica mixta sobre tela. 110 x 110 cm
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Arbres: Tardor. 2007. Tècnica mixta  sobre tela. 81 x 130 cm. Arbres-Bosc I. 2007. Tècnica mixta  sobre fusta. 60 x 60 cm.
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Diàleg Intens. 2008. Tècnica mixta sobre tela. 180 x 200 cm.
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Un batec esclata –olor de terra–
inici present de la vertical que s’alça vers l’infinit

absència de la llavor arrelada en el silenci del teu ventre.
T E R R A - A R B R E . Crit que s’enlaire
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Dos etapas 
en el camino 
de la vida

Assumpció Mateu ha querido unir  dos momentos importantes de su vida, dos períodos de refle-
xión y de búsqueda que son, a su vez, el inicio de su carrera como tal y la última etapa de su pro-
ducción artística. Dos períodos y dos series aparentemente muy diferentes pero que, en reali-
dad, tienen un conjunto de características que los unen; además, nos evidencia de forma contun-
dente, su capacidad creativa y la facilidad que tuvo, ya desde el principio, para abrir bien los ojos
y captar lenguajes diversos para hacerlos suyos. Fue un método que le dio muy buenos resulta-
dos y le permitió empezar, muy rápidamente, un camino propio. 

Las primeras obras son de 1974 y 1975. Assumpció estaba finalizando sus estudios en la
Facultat de Belles Arts de Barcelona. Eran también los últimos años de la dictadura franquista.
La represión de entonces no era tan fuerte como en décadas anteriores pero aún se vivía un
clima de tensión continua, de falta de libertad, que en el caso de Cataluña, había incidido directa-
mente sobre su identidad como pueblo y como cultura. 

En la universidad, muchos grupos de estudiantes vivían aquellos últimos años llevando su
lucha como podían. Assumpció formaba parte de un grupo que hacía teatro clandestino y con el
que se identificaba plenamente. Era un grupo de jóvenes que, como ella, utilizaban el arte para
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manifestar sus opiniones y para tomar conciencia de lo que sucedía. Algunos de sus compañe-
ros fueron encarcelados y Assumpció encontró en su obra la manera de apoyar a sus amigos. 

Paradójicamente, ella sentía que sus compañeros, en la cárcel, eran más libres que ella que
continuaba fuera. Este sentimiento, percepción o concepción de que la libertad se lleva dentro
porque nadie nos la puede quitar de nuestro pensamiento, la llevó a crear un conjunto de obras
de distintos formatos, técnicas y materiales al que nombró Presons Íntimes (Prisiones Íntimas),
que integra la primera serie de la presente exposición. 

Su primera intención no era realizar obras que estéticamente fueran impecables. Estaba en
un momento muy importante de su vida, en el despertar de su conciencia social y política, en una
etapa de búsqueda personal y artística, en la que el arte le ofrecía la posibilidad de decir: aquí
estoy y lucho con lo que sé hacer.

Así produjo un conjunto de obras que ahora se exponen por primera vez y que nos permiten
constatar que ya en aquellas obras iniciales, Assumpció Mateu tenía las ideas muy claras de lo
que quería hacer. En ellas, encontramos el fundamento de su desarrollo posterior. 

Es necesario resaltar que desde muy joven, se preocupó de formarse un imaginario muy
amplio, nutrido de pintores, literatos, poetas, cineastas que fueron dejando su poso. Podemos
decir que en estas obras encontramos referencias plásticas de: Tàpies, Millarès, Burri,
Motherwell y Miró. Formaban parte del proceso natural de desarrollo de su obra, en unos años en
que el peso del informalismo era muy importante dentro del arte más avanzado que se produ-
cía en nuestro país. Estos referentes ayudan a entender las características de estas obras y
también, cómo una buena parte de ellas se han mantenido a lo largo de su trayectoria. 

Entre estas características encontramos: el valor del que dota a los materiales (cartón, made-
ra, papel, papel de periódico, esparadrapo, venda para enyesar, plásticos, cuerdas, tierras, tra-
pos, polvo de mármol, serrín, etc.), la variedad de recursos (cosidos, obras rotas, rendijas, huellas
de manos y pies, rozaduras, incisiones, uso y marca del fuego, dedadas), el peso del grafismo y
de la palabra, y se debe resaltar, al ser fundamental, la importancia de la textura. Como podemos
observar, en aquellos años, la textura y superficie de la piel de cuadro fue primordial.
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Hombre/Mujer, se da en diversas obras.  Espacios cerrados, a veces conseguidos con un míni-
mo de recurso, pero a su vez con una fuerte polisemia. Obras que entroncan muy bien con algu-
nos versos del poeta salamantino Marcos Anà, cuando dice:

La tierra no es redonda
es un espacio cuadrado
donde los hombres giran
bajo un cielo de estaño.

Espacios delimitados que empiezan rodeando físicamente a sus ocupantes y que pueden
acabar encarcelando también lo mental y emocional, como cuando, más adelante, dice:

¡Hace ya tantos siglos
que nací emparedado,
que me olvidé del mundo,
de cómo canta el árbol,
de la pasión que enciende
el amor en los labios!

Los espacios abiertos, al contrario, muestran el mundo de su cultura, de su interior, de su iden-
tidad, a pesar de ser un espacio frágil, que puede fracturarse, agrietarse, herirse.

No podemos olvidar que la mayor parte de los títulos de estas obras, tienen una gran carga de
significado: Horitzó cremat (Horizonte quemado), Finestres barrades (Ventanas con barrotes),
Captives I (Cautivas I I), Temps anul.lat (Tiempo anulado), Vull surtir-ne’n (Quiero salir), etc. Títulos
que ayudan a una mejor comprensión de la obra y refuerzan su contenido. 

Presons Íntimes, es una obra dura que se manifiesta, en la que ha querido decir lo que piensa.
Una obra dura como la realidad que se vivía, nada fácil para el mundo de la creación libre. Pero
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Dentro de las composiciones destacan algunas obras en las que las manos y los pies juegan
un papel importante como huella y símbolo del hombre. Hay que tener presente, tal y como
señalan Chevalier y Gerbrandt, que la palabra mano tiene la misma raíz que manifestación. Ésta
es la función de las manos en las primeras obras de Assumpció Mateu.

También en culturas tan antiguas como la egipcia, la mano significa el principio manifestado,
la acción, la donación. La mano como connotación de lo que se quiere. Manos con los dedos
abiertos de dolor, desesperación, como las manos de Maria de Celofa en El Descenso de
Caravaggio o las manos de la mujer del Guernica; momentos de intensa tensión dramática.
Manos que manifiestan dolor, angustia, desesperación, por situaciones injustas, inexplicables,
manos que calman. Manos que se elevan reclamando sus derechos. Obras que connotan la per-
cepción que tenia la joven creadora de la situación que vivía. Percepción y necesidad interior de
rebelarse.

Pies que avanzan, probablemente, hacia un destino incierto, pies que caminan en silencio, cre-
ando un nuevo territorio pero dejando la marca por donde han pasado. Pies que, juntamente con
las manos, nos hablan de hombres y  mujeres que han luchado por sus ideales, por la defensa de
su lengua, de su cultura, de su tierra. 

Otro elemento importante es la presencia del fuego. Fuego como elemento destructor y cre-
ador a la vez, doble simbolismo que le caracteriza en muchas culturas de la tierra. 

Fuego que representa la censura, la represión, la ausencia de libertad y, al mismo tiempo, un
elemento que permite la creación y regeneración, como veremos también en el Bosc cremat
(bosque quemado).

El fuego entendido como elemento metafórico, tal como lo entendía Heráclito, como elemen-
to de transformación, porque las cosas nacen del fuego y a él retornan. Todo se transforma en
un proceso de nacimiento y destrucción. A través del fuego, la artista crea una buena parte de
estas primeras obras pero también a través de él, manifiesta el sentido de destrucción y barba-
rie. 

La valoración del espacio, un elemento absolutamente imprescindible en la vida del
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los seres vivos, sus habitantes, se habían ido o habían muerto, ya todo era ruinas, cenizas, sole-
dad y desolación. 

Un gran silencio lo inundaba todo. La artista se encontró plenamente identificada. No había
nada que hacer. Dentro de lo que quedaba de bosque, la sensación era similar a lo que sentía por
la pérdida de su amigo. La ausencia de la muerte era como entrar en un bosque quemado, no
había vida, no había ruido, todo eran ruinas, despojos, y aquel olor que lo inundaba todo, un olor
que quedaba impregnado en la piel. Tal y como la pintora lo escribió en el siguiente poema:

Camino trepitjant el silenci
Dins la foscor del bosc cremat
M’hi sento
Em sento
Com un reflex de la meva ànima.

(Camino pisando el silencio / dentro de la oscuridad del bosque quemado / 
me siento / me siento/ como un reflejo de mi alma.)

En el cromatismo de los troncos de sus árboles, los grises y los negros dominaban, aunque
también permanecía la presencia de los ocres. La tierra estaba reseca, sin señales de la hierba
que antes la cubría. Todo había cambiado. Cogió su cámara fotográfica y empezó a disparar. Era
una necesidad, una urgencia. No sabía muy bien por qué lo hacía pero sabía que lo debía hacer.
Este espacio, igualmente que se recuperara, ya no volvería a ser el mismo.

Podemos entender este proceso como una especie de catarsis, una necesidad de curar su
dolor, de encontrar el equilibrio para continuar adelante. Convertir la tristeza y el dolor en una
acción creativa y, a su vez, regenerativa. 

A partir de aquí nace la última de las series; un conjunto de obras magníficas, en las que se
muestra, una vez más, no solamente el excelente dominio que tiene del color y de las texturas,
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siempre queda una grieta, un agujero que da paso a la luz y, con ella, a la esperanza. 

Bosc cremat
Para llegar aquí, la pintora ha hecho un largo y provechoso recorrido, ha pisado muchos caminos,
ha aprovechado muy bien las vivencias que ha tenido y ha trabajado mucho. La suma de estos
elementos, la han convertido en una artista de personalidad indiscutible, con obras llenas de poe-
sía, con un excelente conocimiento técnico y con una gran riqueza de polisemia. 

En todo este proceso, la naturaleza ha sido su fuente de inspiración, un elemento indispensa-
ble en su vida. En su estudio del Empordán, desde sus ventanas, domina una gran parte de la
plana, un paisaje que la nutre y la estimula a continuar su trabajo. En Barcelona, aún tiene el estu-
dio en un piso con un precioso jardín. Esta relación constante con la naturaleza, es fundamental.
De ella extrae inspiración y motivación para sus creaciones, como lo demuestra el hecho que los
cuatro elementos: tierra, aire, agua y fuego, han sido protagonistas de algunas de sus series.

La naturaleza relacionada íntimamente con su vida, es también fuente primordial de las obras
que integran el Bosc Cremat. Un día, cuando volvía del hospital de visitar a uno de sus mejores
amigos, al que le quedaban pocos días de vida, se encontró con que un incendio había destruido
buena parte del bosque de Maçanet de la Selva. La impresión fue muy fuerte. Ese montón de
árboles quemados, le mostraron una situación absurda, ilógica, irracional, sin sentido. Vio un her-
moso paraje destruido, deshecho, justamente en un momento en el que ella se encontraba en
una situación similar, delante de la inminente y absurda pérdida de su amigo. Un amigo que tam-
bién era pintor, se iba definitivamente, en un período en el que se encontraba en plena capacidad
de creación. Se iba un compañero con quien había compartido muchas ilusiones en la vida y en
el campo del arte.

Unos días más tarde, yendo en coche, vivió una experiencia similar con otro bosque, Montgrí.
Se detuvo, bajó del coche y entró en los restos de lo que había sido un precioso paraje. Sus colo-
res habían desaparecido, su frescor ya no existía, los espacios de penumbra, los rayos de luz ya
no entraban tamizados. La mayor parte de su encanto había desaparecido, obviamente. Todos
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las personales e íntimas, las intelectuales, las ideológicas. Ausencias que, nominalmente, están
representadas en la instalación que inicia el discurso de la presente exposición. Una obra fuerte-
mente simbólica. Una metáfora que quiere ejemplificar lo que ha sido la creación de estas dos
series. Una gran jaula con el suelo cubierto de trozos de espejo que reflejan los nombres de las
personas, escritos en el techo, personas que de una manera u otra han dejado su huella en su
obra y en su vida. Trozos de espejos, frágiles y fragmentados como los recuerdos pero que
sumados, constituyen una parte esencial de su trayectoria. 

Finalmente, queremos decir que, entre estos dos períodos distantes en el tiempo, hay sobre-
todo un elemento de unión: la intensidad que se percibe en cada uno de ellos. Son dos períodos
dramáticos en los que Assumpció Mateu se ha entregado de lleno, se ha dejado ir, dando paso
libre a los sentimientos, a las emociones, a su rabia, a su dolor. Ella misma explica que, por enci-
ma del tratamiento netamente plástico, tanto en un momento como en otro, primaba esta nece-
sidad interior. Tenia que canalizar todo aquel torrente, era necesario porque era indispensable
como persona y como artista.

Pero a esta intensidad emocional, a estas vivencias vertidas en la tela, se ha de añadir su cua-
lidad plástica. Obviamente con diferencias marcadas, que vienen dadas por el conocimiento y la
experiencia, el saber hacer que ha ido acumulando a lo largo del tiempo y que le ha permitido
convertirse en la excelente pintora que es. 

Antonio Salcedo
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elementos que han constado desde sus inicios, sino un trabajo de una gran densidad poética y
con una carga emocional profunda y conmovedora. 

Podemos decir que con estas obras, Assumpció Mateu vuelve, de alguna manera, a la vida.
De estos bosques que desaparecidos, a través de sus obras, recuperamos una gran parte de su
encanto y del conocimiento misterioso que los caracteriza.

Bosc cremat tiene obras con dos tratamientos claramente diferenciados. Obras en las que
las fotografías tiene un carácter protagónico y otras, netamente pictóricas. Las dos partes se
complementan. Las primeras presentan un viso  más de conjunto. Obras en las que podemos
percibir la soledad y el silencio. Obras que destilan un sentimiento de raíz romántica, por la triste-
za que desprende y por la identificación de los espacios, con infinidad de troncos secos sobre tie-
rras cubiertas de cenizas. 

Dentro de esta desolación, algo permanece. La vida que ha tenido, la alegría que ha contagia-
do, el frescor que ha dejado su sedimento y la artista ha sabido encontrarlo. A través de su mira-
da y de su arte, ha conseguido transmitir al espectador, su visión estética que dota de poesía y
de belleza a aquellos parajes desolados. Es la magia del arte, es el privilegio que tienen los crea-
dores.

En el segundo grupo, las obras van más al detalle. Como si fuese otro nivel de investigación.
Obras que van del particular al universal. Parecen imágenes ampliadas de  cortezas quemadas
de los árboles o troncos que pierden corporeidad por la acción devastadora del fuego. La vida y
la muerte se dan de la mano. Muerte en la presencia del negro, en el silencio, en el simbolismo
del fuego como elemento destructor. Vida en los reflejos de luz, en los colores que van ganando
territorio al negro, en el delicado cromatismo, en el refinamiento de su tratamiento, que paradó-
jicamente, contrasta con la fuerza de sus texturas y con la potencia que transmiten.

Obras densas, profundas, que van más allá de las cortezas, que atraviesan su superficie y
penetran en su interioridad. Obras que traducen sentimientos, recuerdos, vivencias, momentos
compartidos. Bosque quemado, cenizas que resumen, como diría Assumpció, sus ausencias,
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Transitar por los 
estados del alma

Avanzas lentamente. Las etapas creativas crecen con un deseo de lentitud donde el camino vivi-
do, la observación, la percepción... ,  se funden con el mismo proceso de trabajo. El paso entre la
lentitud y la rapidez es aquel fragmento que ilumina el trayecto. Presons íntimes (Prisiones  ínti-
mas) sale de ese diálogo que se establece entre dos etapas de la vida y nos permite acceder a
la confluencia de unos elementos que siempre están, igualmente que cambie el fondo que los
genera y su formalización visual. De hecho, nos demuestra que hay una misma manera de per-
cibir las cosas del mundo y unos símbolos que permiten expresar lo que sentimos en cada
momento y de acuerdo con las circunstancias vividas. 

Hay una manera de ver y de sentir las cosas que es propia de cada individuo, que corresponde a
cada persona. Pueden cambiar las circunstancias pero la forma de percibirlas es muy individual.
Por eso creo que dos estados, con tanto tiempo de por medio, pueden acercarse por la intensi-
dad en la forma de vivirlos y expresarlos, en lo que se refiere al contenido y no  a la forma. 

Entre 1974 y 1975 hiciste la serie sobre las Presons íntimes y, a partir del 2004, se genera otra
serie de obras sobre el Bosc cremat (Bosque quemado). El dolor enlaza el tiempo, cose los sen-
tidos bajo la piel desgarrada o la corteza carbonizada de un árbol. En aquellos años te pregunta-
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bas cuál era la verdadera prisión, porque tener conciencia de sentirse encarcelado es el primer
paso para existir y ser libre pero, en cambio, eres un riesgo, un peligro para la sociedad. Tu plan-
teamiento era social, ligado a una fuerte necesidad de denunciar ciertas situaciones propias del
franquismo...  Tenías amigos encarcelados y tu reflexión iba mucho más allá, porque pensabas
que la auténtica libertad estaba dentro de las celdas.  Ellos, los que estaban dentro, se habían
deshecho de una identidad condicionada; mientras los de fuera tenían que llevar una vida escon-
dida, encubierta, donde fabricar las propias cárceles externas al poder.. .

. . .Estos dos momentos tan distantes en el tiempo se han vivido con una gran intensidad y con
dolor. La necesidad que te mueve en estos momentos no es el encontrar un resultado sino la
propia búsqueda. Es lo que cuenta y, por eso, están tan vivos, aunque inconscientemente pue-
dan llegar a tener una carga plástica. 

La prisión física, el volumen de una obra donde integras el espejo roto en la base y los nombres
ausentes en un techo transparente. El dentro y el fuera que, desde las pequeñas cajas que habí-
as trabajado hasta la utilización del espacio como contenedor expositivo, forman parte de un
mismo tránsito. Recuerdo la galería donde expusiste individualmente en Milán, en 1976, donde
uno de los puntos importantes para tomar la decisión fue el cristal que comunicaba el interior
con el exterior.. . Ahora mismo, el espejo interior, absorberá los fragmentos externos y el espa-
cio como contenedor quedará también atrapado por la prisión. Confluencia entre diferentes
momentos y, a su vez, diferencia.. . El dentro y el fuera de la mente, el dentro y el fuera del espa-
cio, el dentro y el fuera de la piel. . . desde la prisión íntima al bosque quemado. 

Siempre ha sido una constante en mi obra esta relación o diálogo entre el dentro y el fuera, inte-
rior/exterior, espacio sagrado/espacio profano... La piel o la corteza también como protectora
de este dentro, íntimo, personal, donde te ves como reflejo de ti mismo, el espejo interior como
vemos en las cajitas de los años 1974 y 1975. En la galería de Milán, aunque fuese un cristal el
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sora de la Facultat de Belles Arts de Barcelona), me decías que “escribir es creer que cualquier
hecho es testimonio de cómo es uno”. El miedo a las palabras y la necesidad de la pintura como
“un espejo más directo”. 

Presons íntimes deviene una metáfora que condensa en un estado de tristeza y de silencio,
el tránsito de los sentidos entre dos etapas de dolor existencial. En los años setenta expresabas
la plasticidad de aquel silencio interno con palabras cautivas, huellas, heridas, cosidos, ventanas
con barrotes, rendijas abiertas... y ahora, con el paso del tiempo y la ausencia de las personas, te
introduces en el espacio del bosque carbonizado, en el espacio abierto de un paisaje donde los
sentidos buscan nuevamente el dentro y el fuera a través del árbol quemado.

Hay una tristeza sobre aquello que pasa en el mundo. Eres consciente de la injusticia, de la falta
de comunicación entre las personas... La obra de ahora ha estado provocada por momentos
muy íntimos y dramáticos de los que no se puede huir ni disimular, instantes de soledad, de sen-
tirte dentro de una burbuja, aislada y sentir que le mundo que te rodea también está mal y que no
te puedes quedar inmóvil viendo pasar todas estas cosas como si fuese una película: se debe
actuar. 

Pero dentro del tránsito entre espacios y estado de ánimo, hay un fondo donde confluye tu
manera de mirar, de percibir y de asumir. La piel y lo que se mueve debajo de la piel de un árbol,
aparecía en los corchos y las cortezas de 1976, pero hay una preocupación por la vida oculta, por
el interior de las cosas, que encontramos en diferentes momentos... Rasgabas el árbol2 para
provocar esta percepción del espacio que no vemos y expresabas, a su vez, la conciencia de
estar dentro, de sentirse inmerso en la relación de una presencia externa y una ausencia oculta. 

El fuego, lo quemado, la herida... también nos acercan en otro momento, en 1983, a la obser-
vación del trigo quemado de Soria.. . Esta imagen3, como otras recogidas en tu caminar, también
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que diferenciaba este dentro del fuera, era en realidad un filtro, una piel transparente frágil pero
existente entre estos dos espacios. Este diálogo es algo profundo y sugerente que, a su vez, nos
permite crecer viendo las cosas con más amplitud y más carga vital. 

La imposibilidad de comunicar o expresar con palabras todo lo que sientes, te sitúa en otros lími-
tes cercanos al concepto de prisión... Por eso pintas, haces esculturas y poemas visuales, intro-
duces la fotografía y el vídeo pero también escribes. Tu mundo supera estos límites cuando
transita por las diferentes vías de expresión, cuando la reflexión y el diálogo se encuentran.
Frente a los nombres de los que no están, vuelven tus libretas llenas de ausencias que después
han ido construyendo las presencias de tu obra a lo largo del tiempo. 

Es mi piel que está formada de todas estas ausencias vitales y que necesito sentirlas y escribir-
las porque me ayudan en mi camino, me ayudan a entender que forman parte de un todo y que
somos aquello que nos ha hecho. Y es por eso que, a veces, necesito recorrer a otros medios,
que no son la pintura, para poder expresar estos sentimientos, pensamientos, emociones...
También este año he ido construyendo sobre una tela: “L’arbre del dolor” (“El árbol del dolor”).
Cada día extraía de los periódicos una fotografía de los desastres y de las injusticias humanas, y
la enganchaba encima porque necesito sentir y ser consciente de este dolor que hay por todas
partes y que nuestra sociedad no olvide a los otros, a aquellos que no tienen la suerte de no sufrir
tanto. Cuando eres capaz de recuperar, te proyectas más lejos. Escribir en la pared de mi estu-
dio e ir construyendo esta piel formada de nombres de personas que han existido y me han for-
mado, es crear la ausencia de frente. 

En 19851, cuando hablábamos sobre Pavese, sobre tantas coincidencias cuando aún hacía
pocos años que nos conocíamos, sobre tu necesidad de huir para estar sola y pintar (eras profe-
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3. Glòria Bosch, “Asumpció Mateu: jo vull dir-ho tot en una sola línia” (“yo quiero decirlo todo en una sola línea”), Girona, Punt Diari, 13 de febrero  de 1985.
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Girona, Punt Diari, 23 de julio de 1985, pág. 13.



Two stages 
on the journey 
of life

Assumpció Mateu has wanted to bring together two important times of her life, two periods of
reflection and exploration which are, respectively, the start of her artistic career and her most
recent period of artistic production.  Two periods and two series seemingly very different but
which are, in fact, linked by a series of characteristics which demonstrate, once and for all, her
creative ability and the faculty she has had right from the beginning for looking around her and
capturing various languages and making them her own. It is a method which produced results
and allowed her to rapidly forge ahead.

The first pieces are from 1974 and 1975, when Assumpció was finishing her studies at the
Facultat de Belles Arts de Barcelona, during the last years of Franco’s dictatorship. The political
repression at the time was not as fierce as it had been in previous decades, but there was still a
climate of continuous tension, a lack of freedom, which in the case of Catalonia has had a direct
bearing on its sense of identity, both as a culture and as a people. In universities many student
groups spent their time as best they could in the struggle. Assumpció was part of a clandestine
theatre group with which she fully identified. They were a group of young people who, like her,
used art as a way of demonstrating their opinions and to raise awareness to what was happe-
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tiene que ver con un aspecto de tu obra que querría destacar: el pasado como sedimento crea-
tivo y el papel que tiene la ausencia.. .

. . .Sentirse dentro lo cambia todo, cambia toda la manera de ver y percibir las cosas y el mundo
que te rodea. Partiendo de esta manera de mirar y de vivir, es cuando podemos encontrar, en
diferentes momentos de mi obra, imágenes parecidas que se repiten de una forma diferente
pero que quieren decir lo mismo. Recuerdo el trigo quemado como también recuerdo los bos-
ques de pinos resineros que, a través de una herida que les provoca la resina, cambian totalmen-
te de forma, se rasgan, se vinculan... La naturaleza, para mí, es un espejo en el que me siento y
puedo sentir el dolor y la joya de la humanidad haciéndola mía. La gran suerte que tengo, es
poderme expresar con herramientas que me corresponden, que tuve la suerte de escoger bien
pronto.

Presons íntimes nos permite transitar lentamente por las preguntas y las dudas; por la soledad
y la angustia; por tu fuerza y la rebelión hacia un mundo que no aprende de los errores y los repi-
te; y por la manera con que asumes tu vida interior, porque –muy poco a poco– te ha permitido
entrar en el proceso creativo pero también descubrir tu propia libertad a través del gesto y la
escritura.

Glòria Bosch
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ning around them. Some of her companions were imprisoned and Assumpció found in her work
a way of demonstrating support for her friends. 

She felt, paradoxically, that her companions in jail were freer than she was outside. This fee-
ling, the perception or conception that liberty comes from inside us because nobody can take
away our thoughts, led her to create a group of works using differing formats, techniques and
materials which she entitled Presons Íntimes (Inner Prisons), which makes up the first series of
this present exhibition.

Her main intention was not to produce works which were aesthetically impeccable. She was
at an extremely important point in her life - the awakening of her political and social conscious-
ness. It was a stage of personal and artistic exploration in which art offered an opportunity to say
–I am here and I am fighting using what I know how to do.

This is how she produced the group of works which are now being exhibited for the first time
and which show us that even early on Assumpció Mateu had very clear ideas as to what she
wanted to do. In them we can discern the basis of her later development.

It should be emphasised that from very young she took pains to draw from a wide body of
influences nourished by painters, writers, poets and filmmakers who all left their mark. We could
say that in these works we can find visual references to Tàpies, Millares, Burri, Motherwell and
Miró. They formed part of a natural process of development of her work at a time when
Informalism played a central role in the production of the most advanced art in our country.
These references help to understand the character of these works, as well as later ones, since
many of them have been retained along her career.

Amongst these characteristics we find: the value given to materials (cardboard, wood, paper,
newspaper, sticking plasters, bandages for plaster casts, plastic, string, soil, rags, powdered
marble, sawdust, etc), the use of a wide range of techniques (stitching, tearing, cracking, hand
and foot prints, scratching, cutting, daubing and the use of fire and branding), the role of graphics
and the written word, and lastly, the overriding importance of texture. As we can see, in those
early years, the texture and surface, or skin, of the picture were fundamental. 
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The world is not round.
It is a square space
Where men circle
Under a pewter sky.

Delimited spaces which start by physically surrounding their occupants may end up impriso-
ning them mentally and emotionally too:

It was so many centuries ago
I was born in confinement,
That I have forgotten the world,
The way a tree sings,
The passion that sets 
Love alight on lips!

Open spaces, on the other hand, show the world their culture, their interior, their identity, des-
pite being fragile spaces which may fracture, crack or wound. We should not forget that most of
the titles of these works are loaded with significance: Horitzó cremat (Burnt Horizon), Finestres
barrades (Barred Windows), Captives II, Temps anul.lat (Annulled Time), Vull sutir-ne’n (I Want to
Leave), etc. These titles aid understanding of the works and reinforce their content.

Presons Íntimes, is a hard but frank work which says what it thinks. A work as hard as the rea-
lity it exists in; not an easy place for free creation. But there always can be found a crack, a chink
which lets light in, and with it, hope.

Bosc Cremat
To reach this point the painter has had to make a long and worthwhile journey, she has travelled
many paths, made the most of her life experiences and worked very hard. All these elements
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Of these pictures, several, in which hands and feet play an important role as marks and
symbols of man, stand out. It has to be remembered, as pointed out by Chevalier and Gerbrandt,
that the word for hand in Spanish –mano– has the same root as the Spanish word for demons-
tration –manifestación.  This is the function of hands in Assumpció Mateu’s early work.

In ancient cultures, in Egypt for example, hands symbolized the principle demonstrated,
action, and donation –the hand as a connotation of what is wanted. Hands with fingers splayed
in pain, desperation, like the hands of Mary of Cleofas in Caravaggio’s The Descent or the hands
of the woman in Guernica; moments of intense dramatic tension. Hands which show pain,
anguish and desperation in unjust and inexplicable situations: hands which calm. Fists raised
demanding rights. These are works which suggest the perception the young artist had of the
situation she was living in. She had the awareness and internal need for rebellion.

We also have feet: feet advancing, probably to an uncertain destiny; feet walking in silence,
creating a new territory but leaving tracks as they pass. The feet tell us, together with the hands,
of the men and women who have fought for their ideals, defended their language, culture and
country.

Another important element is the presence of fire. Fire is an element of both destruction and
creation, a duality found in many cultures around the world. Fire represents censorship, repres-
sion, want of liberty and, at the same time, it is an element which permits creation and regenera-
tion, as we can see in Bosc Cremat (Burnt Forest). 

Fire can be understood as a metaphorical element, as Heraclites understood it, as an element
of transformation – everything is born of fire and returns to it. Everything is transformed in a pro-
cess of birth and destruction. The artist created a number of these early works using fire but the
use of fire also provides a sense of destruction and barbarity.

The appreciation of space, an absolutely essential element in the life of man/woman, is pre-
sent in several works. Closed spaces, at times attained with minimal effects, achieve a strong
sense of multiple meanings. These are works which go well with these verses by Marcos Ana, a
poet from Salamanca:
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the painter described it in one of her poems:

I tread on silence
In the gloom of a burnt wood
There I feel
I feel
Like a reflection of my own soul.

Greys and blacks dominate the colour scheme of the trunks of her trees, although ochre is still
present. The earth is scorched dry with no sign of the grass which once covered it. Everything has
changed. She took her camera and began to shoot. It was a necessity, an urge. She did not know
exactly why she did it; only that she had to. This space, although one day it would regenerate,
would never be the same again.

We can see this process as a kind of catharsis, a need to cure her pain, to find the equilibrium
needed to carry on. She wanted to convert sadness and pain into a creative and, at the same
time, regenerative action.

From these ashes arose the last of her series: a group of magnificent works, in which she
demonstrates, once again, excellent control of colour and texture, two elements present since
her earliest work. It is also a work of poetic density, powerfully charged with profound and
moving emotion.

We could say that in these works Assumpció Mateu is restoring life. Through her work she is
re-establishing a large part of the charm and mysterious knowledge that characterizes those
vanished woods. 

Bosc Cremat follows two, clearly differentiated, lines of treatment. There are works where
photography plays a central role, and others clearly painterly. The two parts complement each
other. The first presents a more overall picture. These works show solitude and silence. They are
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have made her into an artist with personality, producing works replete with poetry, excellent
technical knowledge and a vast wealth of meanings. 

In this process nature has been a source of inspiration for her, an indispensable element of her
life. From the windows of her studio in the Empordán region of Catalonia she can observe a large
portion of the landscape which provides her with nourishment and stimulates her to continue
with her work. She still has her studio in Barcelona with its beautiful garden. This constant rela-
tionship with nature is fundamental for her. From it she draws the inspiration and motivation for
her creations, as can be seen from the fact that the four elements: earth, air, fire and water, have
been central to some of her series. 

The close relationship between her life and nature is also a primary source for the works
which make up Bosc Cremat. One day, when she was on her way back from visiting one of her
best friends who was in hospital with only a few days to live, she came across the remains of the
recently burnt-out forest of Maçanet de la Selva. It left a strong impression on her. The mounds
of burnt trees illustrated the absurd, illogical, irrational, senseless situation to her. She saw a
beautiful landscape wrecked and destroyed, just at a moment when she found herself faced
with a similar situation – the immanent and absurd loss of her friend. He was a friend, also a pain-
ter, about to be lost forever, at the peak of his creative powers. A companion with whom she had
shared many dreams both in life and in art.

Some days later, driving in her car, she had a similar experience in another wood –in the
Montgrí. She stopped, got out of the car and walked through the remains of what had been ano-
ther beautiful landscape. Everything was lost: the colours, the cool freshness, the shade, the shif-
ting, dappled light. Its charm, obviously, had disappeared, but also the living things: the inhabitants
of the wood had all gone or been killed. Everything was charred ruins, ashes and desolation.

Silence reigned. The artist identified totally. Nothing could be done. The sensation of being in
the remains of the wood was similar to what she felt after the loss of her friend. The absence
created by death was like entering a burnt-out wood –no life, no sound– everything in ruins, only
debris scattered all around and the all-pervading burnt smell which stuck to the skin. Exactly as
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both ends of her career, been above the purely visual. She had to channel this torrent, so neces-
sary to her both as an artist and as a person. 

But central to this emotional intensity, these experiences dumped on canvas, is the technical
component –with obvious differences between the two periods which arose from knowledge
and experience– that savoir faire which she has accumulated over time and which has allowed
her to become the excellent painter that she is.    

Antonio Salcedo
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works which distil a sentiment of a more romantic character, both for the sadness they convey
and for the identification of spaces with countless dry trunks on earth covered with ash. 

In amongst this desolation something remains. The artist was able to capture something of
the life, the joy and freshness which had left a kind of sediment. Through her gaze and her art she
managed to transmit to the viewer her aesthetic vision and bestow poetry and beauty onto
these desolate scenes. This is the magic of art; the privilege of the creative.

The works in the second group are of a more detailed nature –as if conducting another level
of investigation. They are works which move from the particular to the universal. They are like
blow-ups of burnt tree-bark, or trunks which have lost their shape during the devastating action
of fire. Life and death go hand-in-hand. Death is present in the black pigment, in the silence and
in the symbolism of fire as a destructive element. Life is present in the reflections of light, in the
colour regaining ground from black, in the subtle use of colour and in the delicacy of treatment
which, paradoxically, contrasts with the strength of the textures and the potency they transmit.

These are dense and profound works which pierce the bark, break through the surface of the
trees and infiltrate their insides. These works convey feelings, memories, lived experiences and
shared moments. The burnt forest is full of ashes which embody, as Assumpció would say,
absences in her life –the personal and intimate, the intellectual and the ideological.  Absences
which, nominally at least, are represented in the installation which initiates the discourse of this
exhibition. It is a heavily symbolic work –a metaphor for the creative process of these two series.
It is a large cage with its floor covered with pieces of mirror which reflect the names written on
the ceiling of the people who, one way or another, have left their mark on her work and on her life.
These shards of mirror, fragile and broken like memories, can be taken all together to constitu-
te an essential part of her career.

Finally, there exists an element which unifies these two periods separated in time: the inten-
sity plainly visible in both of them. They are two dramatic periods of Assumpció Mateu’s life
which she lived to the full, to which she surrendered herself and gave full rein to her emotions, her
feelings, her anger and her pain. She herself explains that her interior necessity has always, at
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Traversig 
the states 
of soul

You advance slowly. Creative stages grow with a desire for slowness at the point where the lived
path, observation and perception all fuse with the work-process itself. The cross-over between
slow and fast is the fragment which illuminates the journey. Presons Íntimes (Inner Prisons)
arose from this dialogue between two stages of life and gives us access to the confluence of
elements which are always there, whether or not the conditions which generated them or their
visual formalisation change. In fact it demonstrates that there is but one way of perceiving the
things of the world and one set of symbols which allow expression of what we may feel at any
one moment, according to the circumstances lived. 

There is a way of seeing and feeling things which is personal to each individual and corresponds
to each person. Circumstances may change but the way of perceiving them is highly individual.
This is why I believe that two states, although they may be separated in time, can be drawn clo-
ser by the intensity of the manner in which they are lived and expressed, referring always to the
content and not the form.
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Between 1974 and 1975 you created the series on the theme of Presons Ìntimes and, starting
in 2004, another series was produced on the Bosc Cremat (Burnt Forest). Pain forges links in
time and stitches the senses beneath the torn skin or the carbonised bark of a tree. Back in
those days you asked yourself where the real prison was; since to be aware of feeling impriso-
ned is the first step towards existence and being free, but you, on the other hand, were a danger,
a threat to society. Your approach was social, tending towards a strong desire to expose certain
situations typical of Franco’s regime. You had friends in prison but your thought went beyond this,
because you considered that real liberty was to be found inside a cell. They, those who were insi-
de, had cast aside an identity conditioned by others; while those on the outside had to lead
secret, hidden lives.

.. .those two moments so far apart in time were lived with intensity and pain. What moves you at
times such as these is not the need to find a result but the search itself. This is what counts. This
is why these moments are so alive although they may unconsciously take on visual associa-
tions. 

The physical prison, the volume of a work where you incorporate broken mirrors in the base and
absent names on the transparent ceiling. Inside and outside which, from the small boxes you
worked with to the use of space as a display container, form part of the same transfer. I remem-
ber the gallery in Milan where you had a solo exhibition in 1976, where one of the deciding points
was the glass which connected outside with inside. Now, the interior mirror will absorb the exter-
nal fragments and space, as a container, will also be trapped by the prison. Simultaneously we
have the confluence of different moments and the differentiation of elements –inside and out-
side the mind, inside and outside the space, inside and outside the skin– from the inner prison to
the burnt forest

This relationship or dialogue between inside and outside, interior/exterior, sacred space/profa-
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In 19851, when we were speaking about Pavese, about how you and I were in agreement on
so many things after such a short time knowing each other, about your need to escape so as to
be alone to paint (you were a tutor at the Facultat de Belles Arts de Barcelona), you told me that
“writing is believing that every action is a testament to how one is”. And that fear of words and
the need to paint is “a more direct mirror”. 

Presons Ìntimes turns into a metaphor which condenses into a state of sadness and silence,
it is the transition of the senses between two stages of existential pain. In the 1970’s you expres-
sed the plasticity of that inner silence with captive words, marks, wounds, stitches, barred win-
dows, open fissures, and now, with the passing of time and in the absence of people, you cross
the threshold of the burnt-out forest and enter the open space of a landscape where the senses
once again search out the inside and the outside of carbonised tree trunks. 

There is a sadness about what goes on in the world. You are aware of the injustice and lack of
communication between people. The work of now was brought about by very intimate and dra-
matic moments of the type that you can not run or hide from – instants of loneliness, of feeling
trapped inside a bubble, isolated and feeling as though the world around you is also ill and that
you can not stand still watching all these things happening as if it were a film; you have to act.

But in the transmission between spaces and states of mind there is a place where your ways of
looking, perceiving and accepting converge. The skin and what moves under the skin of a tree
appeared on the corks and barks of 1976, but there is also a concern for hidden life, for inner
things that we can come across at different times. You split a tree2 to extract that perception of
a space we can not see and, at the same time, you express the awareness of being inside, of
feeling part of the relationship between an external presence and a hidden absence.   
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ne space has been a constant in my work. Skin and tree bark also act as a protector of the insi-
de, inner, personal, where you see yourself as a reflection of yourself, the interior mirror as we
can see in the small boxes of 1975 and 1976. In that gallery in Milan, glass differentiated the insi-
de from the outside but, in fact, it acted as a filter, a skin, fragile and transparent but real, betwe-
en the two spaces. This creates a profound and suggestive dialogue which, in turn allows us to
grow seeing things in a broader way with more dynamic associations.

The impossibility of communicating or expressing in words everything you feel places you within
other limits which come close to the concept of a prison. This is why you paint, produce sculptu-
re and visual poems, include photography and video, and also write. Your world breaks through
those limitations when it moves through these different modes of expression, when dialogue
and reflection meet. Confronted with the names of those who are no longer with us, the pages
of your notebooks turn, filled with absences which later go on to construct the presences of your
work. 

My skin is made of all these vital absences. I need to feel them and write them down because
they help me on my journey; they help me understand that they are part of a whole and that we
are what we have done. This is why, at times, I need to fall back on other ways of expressing
myself, other than painting, to express these feelings, thoughts and emotions. Also, this year I
have been putting together on cloth L’arbre del dolor (The Tree of Pain). Every day I have been
cutting out of the newspaper a photograph of a disaster or human injustice and sticking it on the
cloth because I need to feel and be aware of the pain which is everywhere. Our society should not
forget the others, those who do not have the luck of not suffering so much. When you are capa-
ble of recovery you project yourself further. Writing on the wall of my studio and slowly putting
together this skin made up of the names of people who have existed and have given me some-
thing is to create a fuller sense of absence.
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1. Glòria Bosch, “Assumpció Mateu: tot fet és testimony de com és un” (“every action is a testament to how one is”), Girona, Punt Diari, 23 June 1985, pag. 13.

2. Glòria Bosch, “Assumpció Mateu: l’emprenta de assumir” (“the mark of accepting”), Girona, Punt Diari, 13 August 1986.

3. Glòria Bosch, “Assumpció Mateu: jo vull dir-ho tot en una sola línia” (“I want to say it all in one line”), Girona, Punt Diari, 13 February 1985.



Fire, burning, wounding...  we are also approaching another moment, in 1983, –catching sight
of burnt wheat in Soria. This image3, like others taken on your walks, is also connected to an
aspect of your work I would like to emphasise: the past as creative sedimentation and the role
of absence.

The feeling of being inside changes everything, it changes all the ways of seeing and perceiving
things in the world around us. Taking this way of looking and living as a starting point, we can find,
at different times of my career, similar images which are repeated in different ways but which
have the same meaning. I remember the burnt wheat as I also remember the woods of resin-
producing pines which, from a gash in the bark which causes a flow of resin, totally change
shape, split and twist together. For me, nature is a mirror in which I have a sensation of myself
and can feel the pain and the joy of humanity. I have the fortune of being able to express myself
with the tools at my disposal, and I had the luck of choosing well early on.

Preson Ìntimes allows us to proceed slowly through questions and doubts, through loneliness
and anguish. Your strength and revolt against a world which does not learn from its mistakes but
only repeats them, and the way in which you have come to terms with your inner life, have, gra-
dually, enabled you to not only gain entry to the creative process, but also to encounter your own
freedom through gesture and writing.

Glòria Bosch
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Assumpció Mateu

Assumpció Mateu va néixer a Girona el 1952 i als set anys la seva família es trasllada a viure a Barcelona.

L’any 69, tenint clara la seva vocació de pintora, comença a preparar-se a l’estudi de Ramon Sanvicens. El 1970 ini-

cià els estudis de pintura a l’Escola Superior de Belles Arts Sant Jordi de Barcelona,  que finalitzà el 1975, alhora que estu-

dia Disseny Gràfic a l’Escola Elisava de la mateixa ciutat.

A partir del 1979 es dedica a l’activitat docent com a professora de pintura a la Facultat de Belles Arts Sant Jordi de

la Universitat Central de Barcelona.

En 1988 obté el grau de Doctora en Belles Arts per la Universitat Central de Barcelona, amb la Tesi “Percepció: Color

i Pensament” i aquest mateix any decideix dedicar-se exclusivament a pintar.

Al 1988 es publica el llibre “La Veu del Foc” escrit per M. Mercè Roca, inspirat en la persona i l’obra de l’artista. 

L’any 2005 s’edita el seu llibre monogràfic “A. Mateu: La mirada de l’espai interior”, escrit per Glòria Bosch i es presen-

ta a la Fundació Vila Casas i al Centre Cultural “La Llacuna” a Andorra. L’any següent es presenta en l’Auditori del  MACBA

a Barcelona.

Fundacions i museus:

Fundació Vasarely  a Aix en Provence (França)

Fundació Vila Casas, Palau Solterra, Torroella 

Fundació Julius Bauer (Genève)
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L’empremta de l’Assumir – Castell d’Aro. Espanya

Galeria Roy-Duluth – Montreal. Canada

Galeria Bondenschatz – Basel. Suïssa

1987 Galeria Cadaqués – Cadaqués. Espanya

Galeria Bodenschatz – Basel. Suïssa

1988 Galeria Altair – Palma de Mallorca. Espanya

Seasons Galleries – La Haia. Holanda

Fondation Vasarely – Aix-en-Provence. França

Galeria Àmbit – Barcelona. Espanya

1989 Galeria Emilia Suciu – Karlsruhe. Alemanya

Galeria Cadaqués – Cadaqués. Espanya

Peintures: 1974 –1989, Galeria Bondenschatz – Basel. Suïssa

Galeria Faris – FIAC ’89 – París. França

1990 Galeria Lina Davidov – París. França

Arrels – L’Estació Sala Municipal d’Exposicions – Cassà de la Selva, Espanya

Rastres – Sala Parés Barcelona, Espanya

1991 Espais Mediterranis – Fontana d’Or: Caixa de Girona – Girona, Espanya

1992 Ressons del Silenci – Palau Caramany – Girona, Espanya

Galeria Lina Davidov – París, França

Galeria Cadaqués - Cadaqués, Espanya

Festival d’Eté d’Art Contemporain – Prieure Sant Gabriel – Normandia, França

Galeria Barcelona – ART KOLN ’92 - Colonia, Alemanya

1993 Collage – Palau de Caramany - Girona, Espanya

Sales Municipals de Girona – Girona, Espanya

1994 Galeria Lina Davidov – París, França

1995 Galeria Art Actuel – Liège, Bélgica

Galeria Lina Davidov – París, França
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Institut d’estudis Catalans a Barcelona

Col·lecció Testimoni de La Caixa  a Barcelona

Col·lecció d’Art de l’Avui a Barcelona

Col·lecció Fundació Caixa de Girona, a Girona

Col·leció Merchbanc a Barcelona

Col·lecció Fundación Banco de Sabadell

Col·leció Bodegas Torres a Vilafranca

Col·lecció Saudi Oger a Riyadh (Arabia Saudi)

Col·lecció Creu Roja a Barcelona

Museu d’Art de Girona a Girona

Ulster Museum a Belfast (Irlanda)

Col·lecció Solidere a Beirut (Líban)

Col·lecció Bankpime a Barcelona

Col·lecció ‘Arte y Trabajo’. Ministerio de Trabajo y Asuntos Sociales. Espanya

Podem trobar altres obres seves a col·leccions privades de Suïssa, França, Holanda, Itàlia, Bèlgica, Espanya, Irlanda,

Finlàndia, Dinamarca, Líban, Aràbia Saudita, Estats Units i Canadà.

Actualment treballa al seu estudi de Barcelona i a Jafre (el Baix Empordà).

Exposicions individuals

1972 Galeria Les Voltes - Girona. Espanya

1976 Galeria Eros – Milan. Italia

1985 Un olor de Llum, Galeria Expoart – Girona. Espanya

Un Assumir,  Museu Morera – Lleida. Espanya 

Galeria B. Whitte – Middelburg. Holanda

1986 Galeria T. Weefhuis – Eindhoven. Holanda

146



Exposicions col·lectives

1974 Galeria Nartex – Barcelona, Espanya

1986 Galeria Art Ginesta – Barcelona, Espanya

Galeria Bodenschatz – Basel, Suïssa

Galeria Esprit – Clinge, Holanda

Galeria Roy-Duluth – Montreal, Canadà

Galeria II Grafio – Biella, Italia

II Mostra d’Art de Girona – Girona, Barcelona-Ceret, Espanya

Girona i l’Onyar – Sala “La Caixa” – Girona, Espanya

Un eix perifèric : Pintors de la Catalunya Nord-Oriental – Xarxa Cultural, Itinerant por Catalunya

1987 Galeria Bodenschatz – Basel, Suïssa

Galeria Altair – Palma de Mallorca, Espanya

Intercanvis – Institut d’Estudis Illerdencs – Lleida, Espanya

VIII Convocatoria d’Arts Plàstiques – Consell General d’Alicant – Alicant, Espanya

IX Exposició d’Art Contemporani – Garriguella, Girona, Espanya

II Mostra d’Art – Girona, Espanya

Paisatges – Galeria Espais - Girona, Espanya

Camins-2 – Caixa de Barcelona – Girona, Espanya

Biennal d’Art de Tarragona – Tarragona, Espanya

1988 Galeria Ámbit – Barcelona, Espanya

1989 Col·lecció Testimoni 1987-1988 – “La Caixa” - Barcelona, Espanya

Réflexions Abstraites – Galeria Faris – París, França

IV Mostra d’Art Girona – Centro d’Art Itálica – Madrid, Espanya

Diferencia y Repetición – Galeria Manuela Vilches – Marbella, Espanya

Biennale de la Jeune Peinture – Cannes, França

Homenatge a Carlos Mensa – Galeria Sebastià Jané – Girona, Espanya 

Triangle Artist Workshop – New York, E.E.U.U.
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1996 Sales d’Art Romànic – Museu d’Art de Girona - Girona, Espanya

Al·legoria a la Primavera – Jardí Rocabertí – Girona, Espanya

Reflexions Intemporals – Galeria Àmbit – Barcelona, Espanya

1997 Galeria Arcadi Calzada – Olot, Espanya

Galeria Introit – Vic, Espanya

Espai d’Art Can Xerracan – Montornès del Vallès – Barcelona, Espanya

Ressons del Mediterrani – Galeria Rosa Pous – Girona, Espanya

1998 Memoria Mediterranea – Gallerie Épreuve d’Artiste – Beirut, Líban

En procés – Galeria Rosa Pous – Girona, Espanya

Galeria Tenet – Centre Mèdic Teknon – Barcelona, Espanya

1999 Galeria Lina Davidov – París, França

Galeria Fecit – Sant Feliu de Guíxols – Girona, Espanya

2001 Galeria Claudia – Houston, Texas, E.E.U.U.

Galeria Épreuve d’Artiste – Beirut, Líban

Galeria Trama – Barcelona, Espanya

2002 Espai d’Art de Torres – Vilafranca del Penedès Barcelona, Espanya

Galerie Claudia – Houston, Texas, E.E.U.U.

2003 Galeria Pilar Riberaygua – Andorra la Vella, Andorra

Fundació Josep Niebla – Casavells, Baix Empordà. Girona

2004 Galerie Samy Kinge – Paris, França

Galeria Fecit – Sant Feliu de Guixols, Girona

Galeria Claudia  - Houston, Texas, E.E.U.U.

2005 Galeria Épreuve d’Artiste - Beirut, Líban

2006 Galeria Trama - Barcelona, Espanya

2007 Natura Endins. Espai d’Art KM7 - Saus-Camallera, Girona. Espanya

2008 Moons and Doors. Art Andalus Gallery – Dubai. Emirats Àrabs Units

Mar de Mares con A.Canela. Galeria Fernando Alcolea – Barcelona. Espanya
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1995 Mostra d’Art Català Contemporani - Saló Modernista - Fundació Caixa d’Sabadell – Sabadell, Espanya

10 anys de Galeria - Galeria Àmbit - Barcelona, Espanya

Fets de Silenci - Sala d’exposicions Triangle - Barcelona, Espanya

1996 Col·lecció Art-Avui - Palau Bofarull - Tarragona, Espanya

Aniversari UNICEF - Palau Robert - Barcelona, Espanya

Ars Natura et Mundi: Terra i arbres – Cedntro Santa Madrona - Barcelona, Espanya

Galeria Singul ‘Art - Barcelona, Espanya

Objectes - Sala Triangle - Barcelona, Espanya

1997 La Porta - Galeria Rosa Pous - Girona, Espanya

Galeria Introit - Vic, Espanya

Galeria Rosa Pous - Girona, Espanya

XXV Aniversari - Galeria Cadaqués - Cadaqués, Espanya

Art per al Cor - Palau Robert  -Barcelona, Espanya 

1998 De Cap de Creus a Cabo Fisterre - Institut Nacional Geográfico - La Coruña, Madrid, Girona, Barcelona, Espanya

Works on paper - Galeria Epreuve d’Artiste - Beirut, Líban

Collective d’été - Galeria Lina Davidov - París, França

1999 Inaugural Exibition - Galeria Claudia - Houston, Texas. E.E.U.U.

The end of the beginning - Galeria Art Horizon - Colera, Girona, Espanya

Homenatge dels pintors a Rafael Alberti - Mas Pagés – Centre Fundació Josep Niebla Casavells, Girona, 

Espanya

2000 “Torres Monsó – 100” - Sales Municipals d‘Exposició - Girona, Espanya.

Museu Art 2000 - Fundació Privada Vila-Casas - Torroella de Montgrí, Girona, Espanya.

Homenatge dels pintors a Rafael Alberti - Fundació Caixa de Girona - Girona, Espanya.

“L‘age d’or” Homenaje a Luis Buñuel - Galeria d’Art Horizon: Proyecto 2000 - Colera, Girona, Espanya.

2001 “Un crit contra la Intolerancia II” - Sala 1 del Centro de Cultura Antiguo Institut, Fundació Municipal de Cultura - 

Gijón, Asturias, Espanya

“Art sacre gironí d’ahir i d’avui” - Museu d’Art de Girona - Girona, Espanya
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43 Salón des Réalités Nouvelles – Grand Palais – París, França

1990 Tria d’obra recent – Sala Parés – Barcelona, Espanya

En vida vostra – Galeria Espais – Girona, Espanya 

CHOYU: Audición benéfica – Barcelona, Espanya

44 Salon des Réalités Nouvelles – Grand Palais – París, França

1991 Alemanya Ràfols Casamada, James Coignard, Assumpció Mateu – Galeria Emilia Suciu – Karlsruhe, Alemanya

XII Saló d’Estiu - Galeria Caramany - Girona, Espanya

Collection sur papier - Galeria Lina Davidov - París, França

Uno Marina - Galeria Cadaqués - Cadaqués, Espanya 

Art Efímer - Ajuntament de Montornès del Vallès - Barcelona, Espanya

Col.lecció Testimoni 1990-1991 - “La Caixa” - Barcelona, Espanya

1992 XIII Saló d’Estiu - Galeria Caramany - Girona, Espanya

A Barcelona - Sala Parés - Barcelona, Espanya

Galeria Lina Davidov - París, França

Artistes per el C.O.C - Palau de la Música - Barcelona, Espanya

1993 COBRA - Caja Madrid - Barcelona, Espanya

Petit Format - Galeria Lina Davidov - París, França

Obra Gráfica - Galeria Barcelona - Barcelona, Espanya

Homenatge a Ma. Aurèlia Capmany - Casa Elizalde - Barcelona, Espanya

“Matière” - Galeria Lina Davidov - París, França

1994 Cinc anys d’Art Contemporani - Museu d’Història - Girona, Espanya

Galeria Cadaqués - Cadaqués, Espanya

Col·lecció d’Art de l’Avui - Centro de Cultura Contemporánea - Barcelona, Espanya

Galeria Emilia Suciu - Ettlingen, Alemanya

10 annés de Galerie - Galeria Art Actuel - Liége, Bèlgica 

Art postal - Centre Cultural la Mercè & Centre Sant Narcís - Girona, Espanya

Pins-tures: Homenatge a Ibarrola - Can Ginebreda - Banyoles, Girona, Espanya
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De Porta a Porta. Galeria No+Art  - Girona. Espanya

Kayu Langtun. La Bobila - Corçá, Girona. Espanya

Made in: identitats. Galeria No+Art – Girona. Espanya

La Mirada Poètica. 5 pintors poetes. Galeria No+Art – Girona. Espanya

Tretze artistes i el vi. Bodegas Espelt - Vilajuiga, Girona. Espanya

2008 Arte y trabajo. Ministerio de Trabajo y Asuntos Sociales,  Sala Zuazo de las Arquerías de 

los Nuevos Ministerios - Madrid. Espanya

Emirates Palace - Abu Dabhi. Emirats Àrabs Units

Por un desarrollo sostenible. ‘EKABA’ Espacio para las Bellas Artes de Kalam – Madrid. Espanya

25 Anys. Galeria Altair - Palma de Mallorca, Espanya

OUS. Km7 Espai d’Art – Saus-Camallera. Girona, Espanya

Fires internacionals d’art

1985 EXPO ART MONTREAL ’85 - Montreal, Canadà

Galeria Art-3 - Figueres, Espanya

INTER ARTE ’85 - Valencia, Espanya

Galeria Art-3 - Figueres, Espanya

1986 ARCO ’86 - Madrid, Espanya

Galeria Expoart- Montjuïc - Girona, Espanya

EXPO ART MONTREAL ’86 - Montreal, Canadà

Galeria K.L. - Barcelona, Espanya

1987 ART 18/87 – Basel, Suïssa

Galeria Bodenschatz - Basel, Suïssa

1988 ARCO ’88 - Madrid, Espanya

Galeria Cadaqués  -Cadaqués, Espanya

FIAC ’88 - París, França

Galeria Cadaqués - Cadaqués, Espanya
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2002 “204 Artistes per l’Esclerosi Múltiple” - Casa de Cultura - Girona, Espanya

“Visions of Black” - Galeria d’Art Horizon - Colera, Espanya

“Terra i Arbres: artistes per la terra” - Fundació Terra i Arbres - Palau Robert, Barcelona

“Homenatge a Luis Cernuda” - Art Gallery Opera - Sitges, Espanya

Art Gallery Morandi - Girona, Espanya

Obra Gràfica S.XX - Galeria Paloma Mena - Madrid, Espanya

Petit format - Galeria Ignacio de Lassaletta - Barcelona, Espanya

2003 “Suicides” - Galeria Kalós - Barcelona, Espanya

Galeria Arcadi Calzada - Olot, Girona, Espanya

Galeria Forma - Llafranch, Girona, Espanya

“Art per desprès d’una guerra” – Galerie Can Ginebreda y Casa de Cultura de Girona – Girona, Espanya

2004 AB, Galeria d’Art - Granollers, Barcelona, Espanya

Alegria - Galeria Kalós - Barcelona, Espanya

“Visions del desitg” - Homenatge a Dalí – 

Galeria de la Riba – Cadaqués i Museu Municipal Joan Abelló - Mollet del Vallès i Sala Luzán, 

Caja de Ahorros de la Immaculada – Saragossa, Espanya

2005 Palau Solterra, Fundació VilaCasas – Torroella de Montgrí, Girona, Espanya

Colectiva de Navidad - Galeria Kálos - Barcelona, Espanya

Pequeños Formatos - Galeria Ignacio de Lassaletta - Barcelona, Espanya

De lluna a lluna - Galeria Nomès Art - Girona, Espanya

La Venus de Gavà - Fundació Hervás Amezcua para las artes – Gavà, Espanya

2006 Azul. Espai d’Art KM7 – Saus-Camallera, Girona. Espanya

Estius. Fundación Hervás Amezcua per les Arts – Gavá, Barcelona. Espanya

Subhasta solidària per la fundació ‘Somos Uno’. La Bòbila – Corça, Girona. Espanya

Haikus. Galeria Horizon – Colera, Girona. Espanya

Galeria FECIT - San Feliu de Guíxols, Girona. Espanya

2007 El Juego de la Oca. Biblioteca Nacional- Madrid. Espanya

152



ARTEXPO ‘2000 – Barcelona, Espanya

Círculo del Arte - Barcelona, Espanya

ART HOUSTON – Houston, E.E.U.U.

Galeria Claudia - Houston, E.E.U.U.

2001 SIMAA-2001 – Beirut, Líban

Galeria Épreuve d’Artiste - Beirut, Líban

2002 ARTEXPO’2002 – Barcelona, Espanya

Galeria Ignacio de Lassaletta - Barcelona, Espanya

ESTAMPA X – Madrid, Espanya

Edicions Maragall - Barcelona, Espanya

2005 INART 2005 – Galeria Fecit - Girona, Espanya

ESTAMPA 2005 – Madrid, Espanya

Edicions Margall – Barcelona, Espanya

Galeria Fecit - Girona, Espanya

2006 INART 2006 – Girona, Espanya

Galeria  Fecit – Girona. Espanya 

ESTAMPA 2006 – Madrid, Espanya

Edicions Margall – Barcelona. Espanya

2007 The Creek Contemporary Art Fair – Dubai.

Abu Dabhi International Fine Art and Antiques Fair 2007: ‘Sign and Caligraphy’.

Art Andalus Gallery - Abu Dabhi. Emirats Àrabs Units

Art Paris Abu Dabhi Art Fair 2007

2008 Art Paris Abu Dabhi Art Fair 2008
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1989 FIAC ’89 - París, França

Galeria Faris - París, França

Biennale de la Peinture - Cannes, França

XLIII Salon des Réalités Nouvelles - París, França

Triangle Artists Workshop – Nova York, E.E.U.U.

1990 TOKIO ART FAIR ’90 - Tòquio, Japó

Galeria Emilia Suciu – Karlsruhe, Alemanya

Sala Parés – París, Espanya

XLIV Salon des Realités Nouvelles - París, França

1992 SAGA ’92 – París, Franç

Galeria Lina Davidov - París, França

ART KOLN ’92 - Colonia, Alemanya

Galeria Barcelona - Barcelona, Espanya

1993 ARCO ’93 - Madrid, Espanya

Galeria Barcelona - Barcelona, Espanya

1994 Salón de MARS ‘94– París, França

Galeria Lina Davidov - París, França

Salón siglo XX - Marbella, Espanya

1996 Salón de MARS ’96 - París, França

Galeria Lina Davidov - París, França

1998 Salón COMPARAISONS ’98 - París, França

1999 Biennale Internazionale dell ‘Arte Contemporánea - Florència, Itàlia

FIAD ’99 – Beirut, Líban

Galeria Épreuve d’Artiste - Beirut, Líban

2000 Salon COMPARAISONS ‘2000 - París, França

FIAD ‘2000 - Beirut, Líban

Galeria Epreuve d’Artiste - Beyrouth, Líban
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