CHRISTIAN BOLTANSKI

El treball de Christian Boltanski (Paris, 1944) resulta dificil de qualificar per la gran
varietat d'interessos que mostra i que s'interrelacionen. En un principi, reflexiona sobre
la seva infantesa i joventut, a través de reconstruccions en plastilina d’'objectes,
d’enregistraments en disc de sons de la seva infantesa i de la creacié d’albums de
fotografies pretesament d’aquella época.

A principis de 1973 fa una tramesa de 62 cartes manuscrites a conservadors de
museus d'art, historia i etnologia, proposant reunir tots aquells objectes que podrien
pertanyer a algu i exposar-los en una de les sales dels seus museus (Leftre aux
conservateurs de musée proposant le projet des Inventaires). Posteriorment va publicar
les nombroses respostes negatives que va rebre.

Realitza diversos inventaris, que es reuneixen en una exposicio itinerant per diferents
llocs d’Europa titulada Les Inventaires, I'any 1974. En aquests inventaris, que
prossegueix els anys seglents, aplega fotografies i objectes, ... imatgeria que pot
configurar records.

Amb el temps dona més importancia a la presentacié de les seves obres i introdueix
en elles nombrosos efectes luminics. Des de 1978 s'interessa per la imatge fixa
projectada pel retallat del motiu central d’'una diapositiva, que augmenta la impressio
d'immaterialitat en I'espectador.

Durant la década dels vuitanta, realitza nombroses composicions sobre figures de la
historia, la il.lusié i la cita; fa treballs amb ombres i amb fotografies, caixes de galetes
i llums crea els seus Monuments. Les exposicions a les antigues presons de Venécia
arran de la Biennal i a la Capella de la Salpetriére a Paris I'any 1986, |i permeten de
crear obres relacionades amb I'arquitectura i d'interessar-se en la possibilitat de fer art
religiés actualment. L'any seglient comenga a reflexionar sobre la idea d'arxiu i les
seves contradiccions: els seus arxius son inconsultables; d'altra banda, s’assenten
dins la logica del museu, pero per I'altra son capses de galetes corrents.

El treball de Christian Boltanski té un discurs constant, repetitiu perd alhora sorprenent,
que defuig el mén habitual de I'art, que explota I'element de contradiccid, 'ambiguitat
i el joc entre realitat i ficcié sense establir limits. El tema del record i la infantesa és
recurrent en el seu treball, a través d’inventaris i reconstruccions, que juguen amb
imatges ficticies presentades com a reals. En definitiva, és el doble interés de
Boltanski per un passat andonim i la resposta per part de la institucié museistica.
L’interés per la infancia no abasta només la seva sind que s'extén a la dels altres, com
monstren les fotografies de nens dels 62 membres de Le Club Mickey.

Els seus llibres son part del seu treball i de la seva manera d’entendre I'obra d'art i el
fet artistic. En moltes ocasions son recull de fotografies, de gestos, de postals, etc., és
a dir, recopilacions personals d'una forma de fer en la que el subjecte esdevé objecte
artistic. Utilitza la fotografia per apropiar-se de les convencions de la imatge amateur.



MARCEL BROODTHAERS

El treball de Marcel Broodthaers (Saint-Gilles-Bruxelles, 1924-Cologne 1976) és molt
heterogeni i consisteix en films, llibres, fotografies, escultures, objectes, dibuixos,
gravats, instal-lacions, obra teodrica i literaria. Durant els anys seixanta, va viure com
escriptor i periodista a Brussel-les i, ocasionalment, a Paris. A finals de I'any 1963 va
crear el seu primer objecte tridimensional, que donaria pas als objectes escultorics dins
el que ell anomenava “el valor plastic del llenguatge”. Escriptor i poeta, es converteix
doncs al camp plastic 'any 1964, sense deixar mai de mostrar la seva passio pel text.

En la seva obra, la relacié entre imatge i paraula, entre realitat i ficcio, entre I'obra d'art
i el seu titol, ironitzen entorn les claus del sistema artistic i la produccié creativa. Les
primeres obres utilitzen materials “naturals”, com closques de musclos, closques d'ous
o carbd. Tota la seva obra és una reflexio ironica sobre el status de I'art i del museu
en la societat contemporania, per mitja de ficcions, al-lusions a la cultura oficial, de la
utilitzacié d’objectes insignificants i de dibuixos que sén al mateix temps ironics i
depriments.

L'any 1968 funda el Musée d’Art Moderne Département des Aigles, que clausura
quatre anys més tard, i que esta constituit essencialment per fitxes, postals i capses.
Aquest museu fictici qUiestiona el funcionament de les institucions artistiques, el lloc
del discurs artistic com a vincle social i els criteris que designen un objecte com obra
d’art.

El seu treball mostra una gran fascinacié pel llibre; com objecte, memoria i espai. Els
seus llibres poden incloure textos, perd també cache-textes, fotografies, imatges,
sequéncies filmiques, descripcions d'objectes absents,... Junt amb les pel-licules,
formen la major part de la seva obra. Llibre i film s’exposen menys al fetitxisme que
I'objecte artistic i son essencials per a la subversié de les categories artistiques.
Marcel Broodthaers és un bon exemple d’aquesta concepcio del llibre no nomeés com
a pagina impresa, sind com a espai d'experimentacio i d'integracié de diferents mitjans.

Els vincles amb el poeta Stéphen Mallarmé, i amb els artistes Marcel Duchamp i René
Magritte, sén especialment visibles en el joc entre paraules, imatges i objectes. Un fort
component d’humor i ironia, es barreja amb un cert aspecte enigmatic, que despunta
en els seus escrits, en les entrevistes imaginaries, o en les cartes obertes i com pot
apreciar-se en subtil encapgalament d’aquest mapa: politique/poetique.

Marcel Brodthaers fa una critica a la ideologia de I'art i a I'art com ideologia. Tracta
questions essencials referents a la natura i la funcié de l'art. S6n constants les
referéncies ironiques a les mediacions diverses en l'art, politiques institucionals,
socials, que condicionen la producci6 i la recepcio de l'art.



JOHN CAGE

El treball de John Cage (Los Angeles, Califdrnia, 1912- New York, 1992) té una
influéncia no només en musica i en els compositors americans d’avantguarda, sind
també en les arts visuals, dansa i en el pensament estétic en general. La seva obra
implica la musica, la poesia i les arts plastiques, tot ultrapassant les categories
artistiques. La seva és una forma de musica inseparable d’'una filosofia de la vida que
interrelaciona I'art amb la quotidianeitat. Es l'iniciador de corrents artistiques de
després de la segona guerra mundial i de formes d’'expressioé com el “happening”, la
“performance” o les instal-lacions multimedia.

Estudia musica amb diferents mestres, com ara Arnold Schéenberg i les seves obres
d’entre 1935 i 1940 estan imbuides dels seus ensenyaments, pels quals les variacions
es redueixen a repeticions. D'altra banda, un aspecte essencial de la seva formacio
son els seus estudis de filosofia oriental i zen: el pensament estétic de la india i
I'extrem orient, els mistics orientals i la filosofia cristiana medieval.

Entre 1948 i 1952 ddna classes al Black Mountain College, on prefigura el Happening
en un espectacle organitzat aquest darrer any amb Robert Rauschenberg, Merce
Cunninghan i David Tudor. Entre 1957-58 ensenya a la New School for Social
Research de New York i té& per alumnes a Allan Kaprow, Dick Higgins i George Brecht.
Aquesta activitat “académica” és paral-lela a les accions musicals i happenings, que
a principis dels anys seixanta tenen gran efervescencia amb el grup Fluxus.

A principis dels anys cinquanta comenga a interessar-se per operacions a |'atzar, sota
la influéncia del “I Ching”. Utilitza per primera vegada “cartes”, diagrames que i
permeten sistematitzar una estructura ritmica de manera quasi automatica. També
aplica la seva técnica de diagrames a la poesia; la questié de la indeterminacié es
refereix aixi no només a la musica, sind a I'acte mateix de la composicié. Explora la
natura dels sons, del ritme i de l'aleatori, contribuint a excloure subjectivitat i
academicisme de I'obra; aixi mateix, és pioner en la utilitzacié d’enregistraments |
musica electronica.

El seu treball es nodreix de I'obra i el pensament de Marcel Duchamp; de sociolegs
com Marshall Mc Luhan; d'autors com Henry Thoreau (explora els seus textos i
dibuixos a partir de 1967), de James Joyce, Eric Satie, entre d’altres. Mostra una
atraccid/repulsié pel fenomen de la radio, com un mitja que convida al collage, a la
barreja dels caracters acustics més dispars. A finals dels anys seixanta realitza una
série de converses radiofoniques amb Morton Feldman anomenades Radio
Happenings.

Considera el silenci com un conjunt de sons no organitzats: 'any 1952 composa /a
peca 4'33"” en la que experimenta amb el silenci com a so musical i en 1961, publica
Silence, una col-leccié d’assaigs, notes i anécdotes sobre el concepte i la percepcio
del silenci. El silenci en la seva obra es converteix en clau per entendre cada nota
musical, guanya cada cop més importancia estructural i té el mateix tractament que el
so, formant part de I'estructura compositiva.

Rolywholyover: a circus fou dissenyat pel propi Cage com a cataleg del que fou la
seva darrera exposicié, que fou concebuda com una “composicié pel museu’. La
diversitat de materials i formats poden ser llegits en qualsevol ordre, tot reforcant el
concepte d’'atzar i aleatorietat, que regia I'eix fonamental de la mostra.



FRANCESCO CLEMENTE

El treball de Francesco Clemente esta molt vinculat a la seva existéncia itinerant. A
més de ser un viatger incansable, resideix a tres ciutats diferents: Roma, Nova York
i Madras, cadascuna aportant aspectes diferenciats a la seva obra. Madras, capital de
la provincia de Tamil Nadu al sudest del pais, representa la fusié de I'antiguitat i la
modernitat.

Clemente visita la india 'any 1973 per primera vegada, on descobreix la tradicié de la
transmissié oral com a forma de coneixement, tan oposada a la occidental, molt
reduida a la técnica i la materialitat. En aquella ocasi6 va realitzar un quadern de
viatge amb nombrosos dibuixos en tinta, que configuren linici de imatges
ideogramatiques, de simbols i emblemes que Clemente anira acumulant durant els
anys 70 i que serviran de base per les imatges en els seus treballs al llarg dels
vuitanta.

L’any seguent viatja a Afganistan amb el seu amic Alighiero Boetti i a partir d’'aquest
moment tornara sovint a la india on anira perllongant les seves estades per realitzar
apunts i obres. Al principi només realitza dibuixos i altres treballs sobre paper, sobre
paper Pondicheri fet a ma, o teixits produits per la cooperativa Gandhi.

Des de 1977 dedica gran part del seu temps a la Societat Teosofica i a la Krishnamurti
Foundation. La teosofia €s un moviment ecléctic, molt influenciat per les escoles
ocultistes de finals del segle XIX, que declara obertament el seu rebuig cap a I'església
catolica. Els seus ensenyaments repercuteixen en el seu treball: realitza els
Pondicherry pastels, influenciats per les miniatures classiques i la imatgeria popular
contemporania.

Durant els seus viatges a la india, Clemente descobreix |la necessitat de revestir 'art
de plaer i fantasia, de cercar els origens ritualistics de I'art, la imaginacio fisica, la
reafirmacio sexual explorant impuls erdtic més que no pas intentant de provocar. Les
lamines de Ex libris mostren una iconografia amb molta influencia de les miniatures
classiques indies i, alhora, de la imatgeria popular contemporania. Les mitologies es
confonen: grega, romana, hindd o inclds catolica, es barregen amb retrats de
personatges; les referéncies cultes es fonen amb les quotidianes.

En aquest pais, Clemente se sent fascinat , per una part per la tradicio histérica de la
india classica; per I'altra, per la imaginacié i fantasia de les arts populars. Totes dues
es manifesten a tota mena d’elements de la vida quotidiana: anuncis, cartells
cinematografics, estatuetes de plastic pintat de deitats hindus, postals, llibres de
comics, etc. El seu estudi s'omple d'objectes d’aquest tipus i la seva pintura els
recupera, com és el cas d’aquest llibre.

Des dels seus primers viatges a la india, s'implica en projectes amb impressors i
artesans. Crea amb el seu amic Raimond Foye I'editorial “Hanuman Books” (1977) i
durant anys produeix diversos llibres amb el seu amic Nachiappan i Kalakshetra Press,
dins un esperit d’admiracio i respecte de la tradicio i tecnica locals.



JORDI COLOMER

En I'eix principal de I'obra de Jordi Colomer (Barcelona, 1962) se situen tres interessos
basics: I'escriptura, entesa com a grafia, I'arquitectura i el mén objectual que avui
conforma el nostre paisatge. La paraula apunta suggeriments, pero també és gest,
dibuix, tatuatge sobre una superficie; I'arquitectura és casa, habitacle, escala que posa
en relacid homes i objectes; mentre que aquests darrers sén interferéncies i
evocacions en un mon en el qual I'artificialitat és una evidéncia inel.ludible.

El multiple Nueva geografia dorada va néixer com a revisioé d'un llibre de la seva
infantesa, La Geografia Dorada, subtitolat una introduccion al mundo para nifios, en
el que s’explicava el mén de forma ordenada i global, a la manera dels
enciclopedistes. A partir d’aquest llibre, Colomer va concebre una edicié que prenia
el titol de |'anterior de referéncia, pero volia mostrar la part negada en aquell. Si en el
primer es parlava de rius, muntanyes i mars, en |'actual es mostraria una panoramica
d’un nou estrat geografic, 'estrat artificial, format pels objectes creats per I’home,
fabricats i reproduits i que esdevenen |'inventari de la manera de viure dels humans.
Per tal de poder realitzar el mostrari, va emprar futlletons del Hong-Kong Trade Center
que fotografien, cataloguen i distribueixen gran varietat d’objectes. El llibre esta
concebut com |'edicio en luxe d'una petita guia de viatges que inclou un mapa
totalment inédit de la nostra geografia humana, i va acompanayat per una armonica
de plom. Nueva geografia dorada subtitolada ara para chicos y chicas -segons un
sistema que dilueix |'edat dels possibles lectors perd en remarca la diferéncia sexual-,
ens mostra, en definitiva, I'interés per I'environament a través dels objectes, més que
no pas a través dels ésser vius.

Tal com mostra aquesta edicid, Jordi Colomer s'identifica amb un cert esperit
enciclopedista, dispers i amb certa tendéncia a la provisionalitat. Li interessa el
fragment com a métode de treball: aillar materials, objectes o paraules que al ser
descontextualitzats, es re-ordenen en un nou discurs. Sovint treballa amb objectes
trobats que li serveixen per a crear-ne d'altres, procés que amb el temps anira
depurant sensiblement. S'interessa per les relacions que s’estableixen entre les peces
i la seva disposicio en relacio a I'espai, el qual és una mena d’escenografia en la que
els objectes, en posar-se en relacio, troben el seu propi lloc. Interessat per crear
espais de reflexid i explorar estats alterats de la consciéncia com el son, li agrada de
cercar |’ambiguitat, la no-definicid, el fluctuar entre molts limits diferents.

El treball d'aquest artista es va iniciar en la pintura i tot i que més endavant va
evolucionar cap a |'escultura, manté una estreta relacié amb aquest llenguatge. En les
seves obres, en les que apareix en ocasions la sobreposicioé de imatges en un objecte,
com en el cas dels tatuages o bé textos, per tal que convisquin, s’intueixen moltes
referencies privades, secretes, personals.



ENZO CUCCHI

Enzo Cucchi (Morro d’Alba, Italia, 1949) és un artista amb un Interés “poliedric™:
realitza escultures a l'aire lliure; col-labora amb I'arquitecte suis Mario Botta, manté una
estreta relacié amb poetes i escriptors, com Paolo Volponi, Goffredo Parise, Giovanni
Testori, Ruggero Guarini, Alberto Boatto, Paul Evangelisti, realitzant dibuixos pels seus
llibres, alhora que els escriptors feien textos sobre la seva obra. Ha treballat en I'ambit
del teatre, dissenyant I'escenari i el vestuari per diverses operes.

Des de molt jove treballa com aprenent de restaurador de llibres i obres d'art. Pintor
autodidacte, durant un temps es decanta cap a la poesia, fins a mitjans dels anys
setanta, a Roma, on reprén el seu interés per I'activitat artistica. A principis dels anys
vuitanta comenca a ser conegut com un dels artistes que faran del retorn a la figuracio
un tret distintiu del nou decenni, que el critic d'art Achille Bonito Oliva aplega sota
I'epigraf de Transavanguardia, amb Sandro Chia, Francesco Clemente, Nicola de Maria
i Mimmo Paladino.

Li interessa el treball de Carlo Carra i De Chirico, aixi com d’artistes dels anys trenta
com Scipione o Sironi, o inclUs objectes com els ex-vots ( dels que li interessa la
ingenuitat). Li atrauen els primitius italians, especialment Giotto, Piero della Francesca
i Massaccio, i també Caravaggio. D’altres artistes que son importants per ell son Victor
Hugo, Odilon Redon, Alfred Kubin i Lucio Fontana.

Considera el dibuix com quelcom existencial, una possibilitat per pensar: L'idea d'un
disegno e [I'Unica possibilita, per un uomo, di pensare. No ha de narrar, il.lustrar o
descriure Nel mio lavoro non c’é mai la descrizione; és un lloc de misteri i meravella,
un concepte aquest Ultim que és fonamental en la obra de Cucchi. Aquest creu que el
dibuix és més que la representacié d'una cosa, s’ha d'entendre més en un pla
conceptual. Es una idea del mén.

Realitza gran quantitat de dibuixos de petit format, des de I'any 1975 fins avui, que
ocupen el centre de la seva activitat. Segons ell mateix diu, son la seva anima. | com
a fonaments de la seva activitat artistica, proporcionen una visié directa de la genesi
del seu univers imagistic. En ells es manifesten temes que després apareixeran en la
seva pintura, escultura, relleus i obra grafica.

Les il.lustracions del llibre Uomini sén un bon exemple de |la importancia del dibuix en
el seu treball, en les que apareixen uns personatges cada cop més allargats molt
caracteristics en la seva obra. D’altre banda, el llibre Scultura 1982-1988 demostra
el seu interés pel tractament pictoric dels materials, i com utilitza els recursos al seu
abast per descobrir o investigar noves formes d'expressio dins el llenguatge pictoric.



PEP DURAN ESTEVA

Artista plastic i escenograf, I'obra de Pep Duran Esteva (Vilanova i la Geltru, 1955)
barreja técniques i influéncies de diversos mitjans. En el camp de la plastica, ha
treballat en escultures, objectes, gravats i dibuix, pero també en instal-lacions i
performances. D’altra banda, ha fet espais escenics, ambientacions i escenografies
teatrals, per cinema i Opera, aixi com vestuaris. Aquesta diversitat de plantejaments
expressius I'ha ajudat molt, segons ell mateix comenta, a no tenir una “direccio Unica,
a veure |'experiéncia artistica com quelcom més obert, més plural...”.

Molts dels seus treballs es construeixen a partir de materials trobats i reutilitzats. Li
interessa que els materials i els objectes assoleixen vida propia, creant metafores a
partir de les relacions que s’estableixen. El multiple Objecte deshabitat esta format
per un plec de roba blanca entre el que hi ha, sense que gairebé sigui perceptible, una
tovallola, una samarreta, una llencol,... amb una llesca de pa en bronze patinat en
verd, que dona una sensacio de florit, tot a dins d'una capsa per camises. Ja en peces
anteriors haviem trobat una série de camises encapsades en les quals els botons eren
tiradors de calaixos; o bé una columna de fusta que era una corbata. Pep Duran parla,
en aquest sentit, del seu interés pel treball de Joan Brossa, especialment per les
relacions que estableix entre coses diverses com la poesia, el teatre, la magia i el
transformisme; pels sistemes d’associacions i multiplicacions de sentits, d’analogies
i dissensions que s’estableixen entre les coses com sén i com es representen, entre
la imatge visual i el llenguatge.

Tota la seva obra es revesteix d'aquests jocs d’aparences, d’ocultacio i desvetllament
d'idees, d’extreure les possibilitats de la dualitat i, inclis, de la mateixa contradiccio.
No és només en els objectes, també en les instal-lacions o en les performances. Un
exemple clar fou el muntatge organitzat a la Fundacio Miré de Barcelona amb motiu
de la inauguracié de I'Espai 10 I'any 1988, en el que va aprofitar per fer una anti-
desfilada que ocupava espais diferents de I'edifici. Aleshores es posava de manifest
el seu interés pel vestuari, que ha anat evolucionant fins a considerar-lo com a
memoria i habitacle personal. Es el cas d'Objecte deshabitat.

Les obres i instal-lacions de Pep Duran son plenes de referencies a la memoria, a
I'atzar, al vestigi, a I'alteritat; a la casa-taller com a centre del mon de l'artista; I'arxiu
com a lloc d'emmagatzemant i de transformacio, de descontextualitzacio; a la durada,
al pas del temps en el seu doble sentit, de destruccid i de renovacio; al joc de
confrontacié de dualitats i contradiccions com el public i el privat, I'interior i I'exterior,
tot cercant qué hi ha darrera de I'aparenga de les coses.



FLUXUS

Fluxus és un moviment internacional que va involucrar a gran quantitat de creadors
d'ambits ben diferents, que entenia I'experiéncia artistica com una experiencia vital que
es nodria del quotidia. Fluxus era una manera de viure, que es basava en
I'equivaléncia dels camps culturals, la dissolucié de fronteres entre les formes
artistiques tradicionals, entre les manifestacions considerades cultes i les populars,
entre art i no-art. Demostrant que tothom és artista, questionava la funcié tradicional
de l'art i la nocio de creador. Amb una produccid molt ecléectica, Fluxus va ser un
moviment interactiu, plural en idees i en manifestacions, que va presentar nombroses
performances i publicacions en les que el joc i I'hnumor eren aspectes essencials.
Defugint els corrents estétics dominants del moment, a principis dels anys seixanta i
fins a finals dels setanta, va aplegar un gran repertori d’activitats interdisciplinaries
realitzades per un grup heterogeni de gent en el qual es trobaven artistes, perd també
persones provinents d'altres camps. Va ser George Maciunas (Lituania, 1931 - Boston,
1978) qui va donar el nom l'any 1961, a partir del que havia de ser el titol d'una
publicacié. Fent honor al sentit intrinsec de moviment continu que el terme denota,
Fluxus es caracteritza per I'entrecreuament de disciplines: la musica, les arts
plastiques, les accions, ..., mostren I'estat de flux en el que tot és art, en el que no hi
han divisions. Va involucrar a gran quantitat de creadors com John Cage, George
Brecht, Dick Higgins, Al Hansen, Allan Kaprow, Nam June Paik, La Monte Young,
Vostell, Yoko Ono, entre molts d’altres.

Maciunas va ser I'impulsor de Fluxus, organitzant, difonent i promovent tota mena
d'activitats. Catalitzador d’actituds, va organitzar performances, concerts, festivals sota
I'epigraf Fluxus; va inspirar i també va actuar com a instigador d’artistes, poetes i
musics. Va publicar sis numeros de la revista de la que era editor i cap de redaccio,
en la que es volia informar dels esdeveniments d'una cultura que flueix. El seu projecte
contenia articles sobre happening, musica electronica, nihilisme i anarquisme, cinema
experimental, pintura, etc. Els seus diagrames, llistes, manifestos,... mostren aspectes
de Fluxus que desvetllen dades forga interessants sobre la seva evolucio. Un exemple
seria Diagram of Historical Development of Fluxus, que situava Fluxus dins el context
de l'activitat d’avantguarda, contemplava manifestacions artistiques perd també d’altres
ben diverses com processons religioses, fires medievals, circ, jocs, trencaclosques,
entre d'altres. Aquest diagrama esta contingut a George Maciunas und
Fluxuseditionen, que mostra la gran quantitat de publicacions de Fluxus, que van
arribar a incloure llibres, diaris i també edicions i objectes tridimensionals que es
produien. Fluxus va editar les Fluxkit, maletes que contenien treballs d’artistes en
mitjans diversos. En aquest sentit, la maleta In the spirit of Fluxus recupera aquest
element al incorporar material divers relacionat amb Fluxus com a cataleg d'una
exposicio.

Fluxus va influir molts comportaments artistics, per la voluntat de subversié del
concepte d’'art i de la seva mercantilitzacio, de la nocié de creacio, pero també per
I'aspecte de compromis col-lectiu, d'interrelacié d'idees, que va fer possible I'apropiacio
i la interpretacié entre els seus membres. Entrellagant art i joc, I'insignificant tenia un
paper a Fluxus, on tota manifestacio es realitzava amb una voluntat de difusié en gran
quantitat i sota la necessitat que fos realitzable per qualsevol.



LA FUNDACION JOAN TABIQUE

La Fundacién Joan Tabique va ser creada I'any 1990 amb |'objectiu de desenvolupar
projectes artistics i culturals, dins 'ambit de les arts plastiques, la musica i la literatura.
Els seus components son, actualment, Adela de Bara, Macarena G. De Vega, Leo
Marifio i Xavier Mas. Al llarg de la seva trajectoria, també han format part del grup Lola
Estrany i Ruth Turner. Les seves activitats s’han centrat en la realitzacié de
publicacions, d’exposicions i també en les produccions musicals i videos.

Entre 1990 i 1993 van editar el butlleti Fijate, que apareixia amb una periodicitat
mensual, sense voluntat de lucre, amb un tiratge a I'entorn de 130 exemplars
numerats, fets a ma i amb una distribucié gratuita. Amb un format molt reduit (10 x 7
cm.), es realitzava sota I'impuls dels membres de la Fundacié i gracies als seus
col-laboradors, de gran importancia per a la publicacio, que en el cas dels artistes van
arribar a ser més de 90 els que van incorporar obres originals signades. Cada butlleti
tenia una part de reproduccid mecanica i una altra de intervencions manuals
diferenciades, que convertien cada exemplar en una pega unica. Defugint qualsevol
qualificacio o limit, sense uns objectius preestablerts, Fijate és el mitja de difusié de
les noticies de la Fundacion, de les activitats que es realitzen; també és una forma de
donar a conéixer obres diverses d'artistes: textos, dibuixos, partitures... El butlleti no
pretenia només informar, siné també comunicar, reclamant la col-laboracio dels lectors.
Entre els que es van afegir a aquesta iniciativa es troben Carlos Pazos, Feisalito,
Zush, Victor Nubla, Simén Templar, Matavacas, Juma, etc.

Actualment, el seu treball es centra en les Edicions de la Fundacion JoanTabique: les
edicions especials de Fijate dedicades a Joan Mird i a Alexander Calder
respectivament; la produccié de multiples, com el que es va presentar a ARCO'94
titulat “Entre paréntesis”; llibres d’artista, com la col-leccié “Pequefias Hazanas
Bibliograficas”; i les edicions d'obra grafica, com la col-leccio “Modestos Héroes
Calcograficos”.

D’altra banda, realitzen activitats a diferents espais com MACBAMAGAT al Macba el
darrer mes de juny, en la que es convidava al public a transitar pel museu a les
fosques amb llanternes que permetien descobrir els graffittis pintats als seus murs. |
també realitzen exposicions, com és el cas de la instal-lacié “Oix, Reus, Paris, Londres
(Asi paseo yo)” a I'Espai 13 de la Fundacio Miré de Barcelona la tardor de 1995. En
aquesta mostra van transformar I'espai en un magatzem de records i sorpreses en el
que l'espectador descobria imatges i sensacions amagades dins dotze baguls,
I'equipatge de Joan Tabique.

També estan desenvolupant el projecte FIJATE, TNG, un butlleti interactiu a través de
les xarxes informatiques, que esta pensat per esdevenir un nou Fijate de paper,
després de viatjar per Internet.



ALFREDO JAAR

Alfredo Jaar (Santiago de Xile, 1956) viatja a llocs poc frequentats pel turisme,
mostrant situacions de persones explotades com un manera de fer art per una banda,
i d’evidenciar les tensions entre situacions personals i publiques. Amb passaport xilé,
perd resident a New York, el seu treball recorda constantment les barreres que
imposen les nacions desenvolupades a les que no ho sén, o com la riquesa d'un pais
esdevé, en ocasions, I'explotacio o la ignorancia d'un altre.

A Two or three things | imagine about them es centra en les problematiques
diferents de tres paisos, que exemplifiquen situacions que es produeixen arreu del
mon. L'element central és el passaport, el mitja que autoritza a ultrapassar fronteres;
aquest proclama Opening new doors en els idiomes (anglés, cantonés, frances, italia,
espanyol, alemany i japonés) que corresponen precisament als paisos amb meés
“problemes” de immigracié i amb les politiques més restrictives al respecte. Aquesta
frase esta sobreimpresa en una fotografia de I'entrada d'un dels camps per refugiats
que ell va visitar a Hong Kong. Per una banda, Jaar mostra |la problematica dels
immigrants il.legals vietnamites en aquest coldnia britanica, del seu amuntegament en
camps tancats i de la politica de repatriacio, com una consequéncia de la continua
resisténcia dels paisos rics a relacionar el problema del desenvolupament local amb
la immigracié. D’altra banda, la problematica dels diposits il.legals de residus toxics per
part de companyies comercials de paisos desenvolupats a territoris fora de la seva
jurisdiccié. El cas d’uns barrils amb tones de residus toxics que una companyia
comercial italiana va deixar a Koko, Nigéria, i els seus efectes contaminants, gairebé
no va tenir cap repercussid a nivell internacional. Per ultim, també planteja I'explotacio
de recursos humans i naturals per interessos comercials que no tenen en compte les
conseqlencies sovint desastroses. El cas de la muntanya de Serra Pelada, a la selva
amazonica del Brasil, en la que varis centenars de mil.lers dhomes treballen molt
precariament en I'extraccio d'or, en un esforg frenétic del govern brasiler per sortir del
deute extern.

Alfredo Jaar. The eyes of Gutete Emerita és un treball que parteix del tema dels
refugiats de Rwanda, a partir de les rivalitats tribals que han tingut com a
consequéncia grans massacres humanes i moviments de poblacié que intenten fugir
de I'horror. Gutete Emerita, una dona Tutsi, va ser testimoni de 'assassinat de més de
quatrecentes persones, entre elles la seva familia, per part dels Hutus. Des de llavors,
els seus ulls han perdut la mirada i no poden per més que reflectir la incredulitat. La
contundéncia de les paraules fan innecessaria I'evidéncia de la imatge fotografica.
En I'obra d’Alfredo Jaar es manifesta el tema de la identitat, del territori i de com
influeixen les forces de desenvolupament econdmic al llarg de la historia; com aquest
desenvolupament va estretament lligat sovint a la opressié. Els mapes suposen formes
de coneixement dels llocs. En els mapes que ens presenta Jaar, es tracta d'una
cartografia interna que mostra abusos i abséncia de poder. Els homes, dones i nens
que apareixen a les seves fotografies poden ser desconeguts, pero la identificacié de
la seva realitat tremendament dura és ben palesa. Les persones poden restar
anonimes, perd mostren una inequivoca identificacio de la dificultat de les seves
vides. Tot i que la majoria dels ciutadans estan escassament informats de les
condicions d’explotacid, de la degradacié medioambiental, de la immigracio il.legal i
deturada, aixo existeix. Per molts, resta entre ombres, inaudible i il-legible. L'obra
d’Alfredo Jaar reclama la mirada cap a aquesta realitat.



ON KAWARA

Les dades biografiques de On Kawara (Kariya, Japd, 1932) es redueixen al nombre de
dies de la seva vida transcorreguts fins al moment: “21.923 days (Jan. 1, 1993)", la
qual cosa és un indici del que és el seu treball conceptual. Durant els anys cinquanta
realitza els seus primers treballs, dins una figuracié pictorica. Fragments humans,
cossos desmembrats floten en les Bathroom, com formes que expressen una visié
cruel i alhora sarcastica de la realitat, com es pot veure a On Kawara 1952-1956.
Tokyo. Amb aquestes pintures comenga a ser conegut, perdo més endavant rebutjara
aquest estil, molt a la moda del Jap6 de I'época.

L'any 1959 viatja als Estats Units, a Méxic i a Europa, i des de 1965 s’instal.la a New
York. Aquests canvis signifiquen I'abandé del tipus de pintura que havia realitzat fins
llavors i el seu reconeixement com a artista conceptual a nivell internacional. Des
d’'aleshores, el seu treball pictoric es centra en la noci6 de temps i les experiencies
temporals, a través dels seus desplagaments, de les ciutats per on viatja. Una
simplicitat extrema que no deixa de mostrar I'ambiguitat, la duplicitat temporal de la
dada cronologica “objectiva” i la seva manipulacié subjectiva. Adopta gran varietat de
formats per a les seves séries incloent, entre d’altres, postals, telegrames, planols de
carrers | també pintures.

En les Dates Paintings que formen les Today Series, cada obra és realitzada i
finalitzada dins el periode cronoldgic del dia que expresa la data que ocupa la
superficie de la tela. A més, cada data esta escrita en el llenguatge i amb les
convencions gramaticals del pais on esta ralitzada. Aquestes obres documenten el seu
propi desplagament fisic i intel.lectual. Els quadres, que tenen 8 mides
estandaritzades, estan protegits per una capsa de cartré que conté un retall de diari
local del mateix dia. Ha viatjat extensament, pintant a més de noranta ciutats d'arreu
del mon; pero ha realitzat més de la meitat del corpus de les séries que conformen la
seva obra, incloent la primera de les pintures d’aquestes series, January 6, 1966, a
Manhattan.

L’any 1966 inicia la seva propia publicacio: One Hundred Year Calendar, que inclou
una llista de persones que anava coneixent cada dia (/ Met) i que anotava en el seu
llibre, aixi com mapes de les ciutats que visitava (I Went), com un dietari de les seves
experiéncies quotidianes.

El seu treball, iniciat a mitjans dels anys seixanta, s'inscriu dins un corrent que déna
més importancia al text en I'art i de reconeixement del llenguatge com la maxima
abstraccio artistica. Kawara al.ludeix a la creacio i al temps cronologic, a la durada, i
a la historia, conceptes antropomorfics en els que I'existéncia esta mesurada per
unitats de temps.

El cataleg especial 247 mois/247 jours manté en la seva concepcio el sistema de
presentacio i conservacié de les pintures d'On Kawara i en mostrar les imatges de les
obres ailladament incideix obertament en la questid temporal, fragmentaria i
tautologica, de les pintures d'aquest artista.



MIRALDA

Antoni Miralda (Terrassa, 1942) marxa l'any 1962 cap a Paris després de deixar
I'Escola Textil de Terrassa, i I'any 1972 es trasllada a New York on s’integra plenament
en I'escena artistica d’'aquesta ciutat. Treballa en projectes llargs i laboriosos, seguint
un procés minucioés de planificacié, documentacio i investigacid. Li interessa la
progressio dels projectes, dels elements basats en I'espectacle i concebuts en funcio
d'un espai. El seu treball s'interessa per la memoria cultural i per la recuperacié de les
tradicions populars. Ell mateix diu que té quelcom de cerimonia, de participacio i de
creacio.

Un clar exemple de la seva forma de fer son dos projectes quasi consecutius, realitzats
amb Montse Guillén. El primer va ser el restaurant E/ Internacional a Nova York (1984-
86), que va esdevenir un work in progess durant els dos anys que va estar obert al
public. Estava basat en un concepte del simbolisme del menjar i del banquet com a
acte cerimonial. Amb una decoracié molt particular, tenia un video-menu i editava un
diari; estimulava la participacié de la gent a través d’'un extens programa d'activitats
i es va convertir en un punt de trobada d'artistes i intelectuals de 'avantguarda
americana.

L’altre va ser Honeymoon, que celebra el casament imaginari entre I'Estatua de la
Llibertat a New York i el monument de Coldn al Port de Barcelona. S’inicia amb el
centenari de “Miss Liberty” (1986) i s'acaba el 1992 amb el 5&. centenari del
descobriment d’América. El projecte consta d'una serie de celebracions: festeig,
prenoces, banquet Import-Export, despedida de solter/a, processé nupcial, cerimonia
de boda, la lluna de mel i naixement d'un doble monument.

La seva actitud interdisciplinar contempla aspectes com la festa comunitaria, els
mitjans de comunicacio, la decoracié estretament lligada al kitsch, que considera com
el “meravellos equilibri entre el mal gust i el bon gust”. També el color és un aspecte
molt important, colors vius com el groc, el vermell, el verd fosforescent, el lila o el
turquesa. D’altra banda, el menjar té una gran importancia en el seu treball, com a joc
i ritus artistic, relacionat amb la sociologia, I'antropologia, la tecnologia i I'art, per a la
qual cosa empra aliments tenyits amb colorants.

Mona Barcelona fou un treball realitzat amb diversos pastissers de la ciutat. Miralda
converti una galeria d'art (la Galeria Joan Prats de Barcelona) en una gran “‘mona” -el
pastis tradicional de Pasqua- transitable, al recobrir les parets de xocolata. | va
exposar mones que reproduien monuments, com si fos una maqueta de la ciutat.
Paral-lelament va editar aquest llibre-objecte sobre la tradicio de la mona de Pasqua,
de la que afirma que és una versio ancestral del eat art (art del menjar).

Holy Food- Santa Comida presentava la fusio dels cultes africans amb el catolicisme
a Centroameérica, un element d’ambiguitat i de duplicitat entre la cultura cristiana i
ioruba. La instal.lacio constava de set altars dedicats cadascun a una de les set
divinitats orixes, i al peu dels altars col.loca objectes i aliments a manera d'ofrenes, |
provinents d'ambdues cultures.

En un moment de la seva trajectoria, Miralda empra petits soldadets de plastic, per a
recobrir tota mena d’objectes quotidians, amb un sentit ironic i antimilitarista, com
queda reflectit en aquest Album.



CARLOS PAZOS

L'obra i I'actitud de Carlos Pazos (Barcelona, 1949) sén molt dificils de catalogar ja que
experimenta en diversos camps creatius, interrelacionant-los. Hi han dos trets que, de
tota manera, es manifesten de forma constant: la melangia i la ironia, un cert to
humoristic tenyit de certa tristor depressiva que li agrada de potenciar. Utilitza objectes
fora del seu context habitual, sovint aprofitant la seva imatge kitch: objectes falsos o
imitacions, o bé que simulen qualitats i dissenys que no tenen. En I'is que fa de
I'objecte és important la seva seleccio i també la manipulacié a la qual és sotmeés, una
manipulacié que barreja components ironics i poetics a la vegada.

Plenes de referéncies autobiografiques, les obres juguen a ocultar i desvetllar
experiencies reals rera mecanismes de simulacié que tenen un component de luxe |
d’exotisme molt fort, que explota un cert glamour. Ell mateix ha qualificat de
streaptease sentimental aquest mostrar aspectes de la seva situacié personal i inclus
intima , que moltes vegades delata el titol de I'obra o que d'altres queda més oculta
rera jocs de paraules.

Durant els anys setanta va crear un personatge que ell protagonitzava com a estrella
del star-system. Caracteritzat amb un vestuari i maquillatge molt estudiat i amb
postures que imitaven les dels actors de cinema, va realitzar accions, séries de
fotografies, etc. que van anar configurant a la figura i donant-li carisma. A exposicions
com Voy a hacer de mi una estrella (1976) a la Sala Vingon o bé Conocerle es amarle
(1977), va adoptar les actituds que les estrelles cinematografiques mostren davant el
public. Un dels moments culminants va ser la performance The floor of fame al Centre
Pompidou de Paris, en la que seguint el costum holliwoodia en el que els actors
famosos deixen les seves empremtes a les rajoles d'un dels bulevards més famosos
de la ciutat, Pazos va estampar les seves mans i la seva signatura davant d’'un dels
centres d'art contemporani més importants del mon. Aixo, a través de diverses accions
i treballs va anar configurant una série d'aspectes publics i privats del personatge i del
seu entorn, amb totes les contradiccions entre el mén luxés i el glamour de les estrelles
davant el public i la seva soledat i sovint tristor en la intimitat.

Més endavant, anira incorporant un cert element nostalgic, de record d’altres temps
viscuts, de referéncies a la seva infantesa i la seva joventut. Una certa memoria
sentimental que apareix en exposicions com Bonjour melancolie (1980) o Let me be
your teddy bear, que sén bons exemples de l'interes de Carlos Pazos per I'aspecte
autobiografic de I'art, al fer explicit la part dsubjectiva que estableix un joc ludic que es
confon amb ironia i despunta dramatisme.

La caixa Sélo ti conté 5 cartes amb els jokers caracteristics estampats sobre
fotografies de sexes femenins, que ens recorden les imatges de E/ voyeur enamorado
(1992) en les que fotografies de sexes o natges femenines estaven retallats en forma
de cor, de manera que deixaven veure les imatges erotiques que hi havien en el full
de darrera. El joc de superposicio d'imatges i multiples sentits ens mostra aqui el joc
del sexe com a maxim exponent de plaer i també d’insatisfaccio.



PEREJAUME

El treball de Perejaume (Sant Pol de Mar, 1957) gira entorn del concepte de pintura,
tot partint de la constatacio de la seva mort -ja proclamada per Joan Mir6 els anys
trenta- i també de la seva afirmacié. Amb un progressiu distanciament de la pintura
tradicional que el fa conrear la fotografia i altres mitjans, s’interroga sobre els limits
estructurals de I'obra i de la representacio. Questionant la percepcio, mostra la
fragilitat de la divisio entre el real i I'artifici, en un intent d’aprofondir en la capacitat de
I’obra d’ampliar i diversificar els seus significats a partir de la seva qualitat metaforica.

El collage i la metafora sén aspectes essencials de la seva obra que, des d'una
voluntat citacionista i apropiacionista alhora, explora i mostra moltes correspondencies
amb la pintura al llarg de la historia i també amb la literatura. Ell mateix és autor de
diversos llibres com ara Ludwig Jujol (1989), Oli damunt paper (1992), La pintura i la
boca (1993) o El paisatge és rodé (1995). El propi Perejaume assenyala que el seu
treball pretén extendre’s al marge de disciplines, ja que res és avui suficientment
satisfactori, ni la pintura, ni la instal.lacié, ni I'escriptura, ni la realitat. Es aixi que la
seva obra tan pot ser un quadre, una fotografia, una instal.lacié o bé una intervencio
al paisatge, o potser un poema, perd sempre des de l'interes de les diferents
percepcions que es desvetllen o les diverses lectures que poden sorgir. Llegenda és
una intervencié plastica i literaria en la que també participa un escriptor, Pere
Gimferrer, seguidor de |'obra de Perejaume i que amb ocasi6 d’'una de les seves
exposicions va escriure un text asssagistic sobre ell.

Un aspecte destacable del seu treball és la referéncia al paisatge i a la natura. Des de
la conviccié de la impossiblitat de copsar |’esseéncia de la natura en voler representar-
la, al mostrar les limitacions del paisatgisme, dels quadres de paisatges en voler
restituir la mirada i la memoria de |la natura, arriba fins i tot a substituir la natura per la
signatura del pintor, per la suggeréncia o la metafora.

El paisatge és concebut com escenografia, espai en el que es desdobla la mirada al
transmutar-se les nocions de real i no-real, ja que la natura, com I'art, és un artifici.
Realitat i representacié es confonen i es fonen. Potser un dels exemples més clars de
la seva manera d’entendre el paisatge que, segons ell, pot arribar a ser “una postal
feta escultura”, es manifesta en I'obra Postaler. Actualment exposada en el museu
com a part de la col.lecci6 del MACBA, en aquesta pega les habituals postals
turistiques soén substituides per miralls del mateix format que paradoxalment es
converteixen en postals del paisatge que reflecteixen. Mai no ha estat tan acertada una
expressié com la que empra Pere Gimferrer en parlar de I'obra de Perejaume al
considerar-la un “analisi prismatic de les dades sensibles que consitueixen la nocié de
paisatge” com en el cas d’aquesta pega.



CARLES SANTOS

Carles Santos (Vinaros, Castell6, 1938), intérpret vocal, pianista i compositor, treballa
en experiéncies interdisciplinars que inclouen musica, dansa, teatre, poesia i plastica.
En els anys setanta es va implicar amb el grup d’artistes plastics que van formar el
Grup de Treball, i va ser un dels membres més actius i radicals fins al punt que va
deixar de tocar el piano. A mitjans dels anys setanta va anar a Nova York, on va
reprendre |'activitat musical. La seva estada va coincidir amb |’eclosio de Fluxus i va
coneixer personalment a John Cage. Tot i que inicialment es va formar com a pianista
de musica classica, la conaixenca de Joan Brossa li va desvetllar I'interés per la
musica i I’art contemporanis. Si |'estada americana significa la conaixenga de nous
corrents, Brossa suposa una influéncia clara en el seu treball.

Des de 1976 fins a 1979 va dirigir el Grup Instrumental Catala de la Fundacié Mir6 de
Barcelona i des de 1978 només interpreta peces seves. Des de llavors, crea
espectacles de musica i accié en els que reivindica el contacte amb altres arts. Amb
el pas del temps, fa llibrets i també el vestuari. Faci fotografies, teatre, curtmetratges,
etc., sempre esta present la musica en qualsevol de les seves manifestacions, encara
que sigui de forma simbolica. L'obra de Carles Santos es caracteritza pel sentit de
I’lhumor i un fort component de sensualitat, d’erotisme, aspecte aguest ultim que ell
considera intrinsec a la musica.

Manté una relacié molt especial amb el seu piano, que tant llanga al mar des d'un
helicopter com succeeix a I'accié Davallada d un piano (1973), com se’l ven per
comprar-se un moto i es queda sense durant uns anys, o bé se’'n compra un
d’excel.lent. Per aquest motiu és especialment interessant el format d’aquest llibre
especial Carles Santos, concebut com una caixa-contenidor en forma de piano i que,
entre d'altres objectes, conté una sequéncia d'imatges agrupades com a llibre que, en
passar-les rapidament, mostren el moviment de les mans sobre un teclat.

En la musica i la creacié contemporania, Carles Santos considera que és molt greu la
pérdua de contacte amb el public i també el distanciament que progressivament s’esta
produint entre compositors i intérprets. Es per aixd que les seves dperes i muntatges
musicals esdevenen vertaders espectacles interdisciplinars en els que tots els
components plastics estan al servei de la visualitzacié de la musica, tot respectant el
caracter especific de I'obra musical i de |'obra visual especialment en les
col.laboracions amb artistes plastics, com les que realitza amb Jordi Benito. Considera
que fer musica amb un component visual és més apassionant i converteix la musica
en espectacle visual, com pogué veure's en la ceriménia d'inauguracié dels Jocs
Olimpics de Barcelona.



LAWRENCE WEINER

Des de 1969, Lawrence Weiner (New York, 1940) escull el mitja linguistic per donar
forma a la seva obra; col.loca les formulacions lingUistiques dels seus treballs en
llibres, posters, pel.licules, discs, i sobre els murs de les institucions artistiques on
presenta el seu treball. Les més antigues s6n descripcions en temps passat que es
refereixen a accions amb/sobre materials dins/fora del seu context habitual de
presentacio. Més recentment, apareixen diferents signes de puntuacio, i els espais |
paréntesi en blanc assoleixen una preséncia espacial. Principalment es descriuen
situacions vinculades a minerals o elements de la naturalesa: materials organics: ferro,
sal, carbo, pedres; les cendres, malgrat ser el producte d’'un acte de I'home, també son
organiques per a ell; vidre... sense cap mena de valor jerarquic. Aquesta opcid de
relacionar materials i accions té un exemple molt clar en la caixa Quelques choses,
editada pel Capc Musée de Bordeus. En el seu cas, el llenguatge és concebut com a
material i tenen una dimensid material la lletra, el grafisme, les dimensions, els colors,
la puntuacio. Els verbs designen les relacions entre els éssers humans i els materials.
Per a ell un material o un altre -per exemple I'or o les cendres- té el mateix valor -tot
i que socialment “llangar cendres” té un significat poétic o funerari, i “llangar or” pot
voler dir malgastar. Amb aixo vol destacar que I'art no és una metafora, sin6 que esta
utilitzat com a metafora en la nostra societat.

Al principi utiltza frases per reduir-les després al participi del verb, arribant a la maxima
abstraccié a Lawrence Weiner.10 Works (1971), que consisteix en |la presentacio
d’'una proposicié per pagina: “Under and over’, “Dessous et dessus”, “Over and
under”,...

La declaracié d’'intencions que resumeix més bé el seu treball és la seglent:

1. L’artista pot construir I'obra.

2. L'obra pot ser fabricada.

3. L'obra no té perqué ser realitzada. La decisio sobre |'estat de I'obra reposa en el
receptor en el moment de la recepcio.

Considera que l'artista té una funcid publica i en aquest sentit les caracteristiques de
presentacio del seu treball amb el corresponent distanciament per part de I'artista, i la
multiplicitat de mitjans, li atorguen una difusié molt més amplia.

Aixi mateix, el mitja lingUistic ha experimentat un desenvolupament cap el sonor. Ja en
197111972 va incloure a les seves exposicions el llibre Lawrence Weiner. 10 works
i un disc de llarga durada (Yvon Lambert Editeur, Paris). També ha realitzat bandes
sonores per pel.licules i videos. L'any 1993 posa al mercat, en col.laboracié amb Ned
Sublette & The Persuasions un Cd que conté obres des de 1982 fins a 1992 (Barcos
en el mar / Marineros & Zapatos) (Ships at sea / Sailors & Shoes).

Lawrence Weiner entén I'art com un compromis moral, no com una feina i rebutja
aquelles propostes que recolzen la seva existéncia en la historia de I'art, utilitzant la
moralitat de generacions anteriors.



