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L’art com a provocació i revulsiu, un projecte de Comisart, el programa de 
l’Obra Social ”la Caixa” de suport a comissaris emergents 
 
 
 
 
 
 
 
 
La destrucció d’imatges té una llarga història amb capítols destacats en 
diversos llocs del món, i també al nostre país. Alg uns dels esdeveniments 
polítics més recents han fet retornar a l’imaginari  col·lectiu la figura de 
l’iconoclasta. El projecte expositiu del jove comis sari Carlos Martín 
(Granada, 1979) convida els espectadors a reflexion ar sobre el fenomen de 
la destrucció i el reaprofitament de les imatges, a mb manipulacions que en 
canvien radicalment el sentit. Així, els artistes s eleccionats  tracten temes 
com la dialèctica entre creació i destrucció, la co nversió de l’experiència en 
relíquia o l’aura de l’objecte artístic. Gestos iconoclastes, imatges 
heterodoxes es podrà veure a CaixaForum Lleida emmarcada en el 
programa Comisart, una iniciativa que ofereix oport unitats de 
professionalització al sector del comissariat i que  promou noves mirades 
sobre els fons d’art contemporani de la Col·lecció ”la Caixa” d’Art 
Contemporani i els fons de la Col·lecció MACBA. El projecte també compta 
amb préstecs excepcionals del Museu de Lleida: dioc esà i comarcal i del 
Museu Nacional d’Art de Catalunya. Els artistes inc losos són Muzafar Ali, 
Valeska Soares, Ali Cherri, Pedro G. Romero, Sherri e Levine, Rogelio López 
Cuenca, Pere Portabella, Equipo Crónica, Lucio Font ana, Manuel Millares, 
Miroslaw Balka, Raymond Hains i Juan Adán. En el ma rc de l’exposició, 
s’organitzaran unes visites alternatives a la mostr a, l’artista Valeriano López 
plantejarà una xerrada performativa i l’antropòleg Manel Delgado que 
proposarà una aproximació a l’exposició des de l’an tropologia religiosa.  
 

 
Gestos iconoclastes, imatges heterodoxes. Comisart.  Noves mirades sobre la 
Col·lecció ”la Caixa” . Dates: del 6 d’abril al 23 de juliol de 2017. Organització i 
producció : Obra Social ”la Caixa”. Comissariat : Carlos Martín. Lloc : CaixaForum 
Lleida (Avinguda de Blondel, 3). 

 @FundlaCaixa @CaixaForum #Comisart 
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Lleida, 5 d’abril de 2017. L’Obra Social ”la Caixa” presenta Gestos 
iconoclastes, imatges heterodoxes, una mostra emmarcada en la segona edició 
de Comisart. Noves mirades sobre la Col·lecció ”la Caixa”. La nova proposta 
està comissariada per Carlos Martín i obrirà les portes al públic aquest dijous 6 
d’abril. 
 
El programa Comisart, creat per l’Obra Social ”la Caixa” l’any 2012, vol donar a 
conèixer el treball de joves crítics i comissaris d’art, i oferir-los la possibilitat de 
desenvolupar un projecte d’exposició a partir dels fons de l’entitat. La idea va 
néixer en constatar la transformació que ha experimentat als darrers anys el 
món de la crítica i del comissariat: molts joves han viatjat a l’estranger, han 
estudiat a les millors universitats i han treballat en museus i institucions de 
primera línia. D’aquestes experiències cosmopolites, n’ha sorgit una nova 
mirada sobre l’art contemporani que, sovint, no troba camins per manifestar-se: 
costa trobar espais de comunicació entre els crítics joves, les noves lectures de 
l’art, la comunitat artística i el públic.  
 
L’interès de Comisart és múltiple: per als joves comissaris, representa una 
oportunitat per desenvolupar les seves idees en contacte amb les obres dels 
grans artistes del nostre temps; i a la comunitat artística i al públic, els permet 
descobrir noves veus crítiques i noves maneres de viure l’experiència 
contemporània. 
 
La segona edició de Comisart incorpora dues novetats: en primer lloc, la 
possibilitat d’incorporar al projecte, a més de les obres de la Col·lecció 
”la Caixa” d’Art Contemporani, els fons de la Col·lecció MACBA; en segon lloc, 
els comissaris poden convidar artistes joves a participar en els seus projectes.  
 
 
La dialèctica entre ortodòxia i heterodòxia, a Gestos iconoclastes, 
imatges heterodoxes   

 
Per què s’ataquen certes imatges? Com es pot representar allò que es venera? 
I denigrar el que es rebutja? Es pot dir que hi ha una imatge «ortodoxa»? Quin 
paper ha tingut la iconoclàstia en els girs de la modernitat? Quin paisatge es 
dibuixa ara, a l’era de la guerra de les imatges?  
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Aquestes qüestions actualitzen un debat antic, i l’exposició ofereix diferents 
respostes o aproximacions a partir del treball d’artistes contemporanis per als 
quals la iconoclàstia és una eina o un objecte: la tradició, la consuetud, els 
llinatges culturals o les figures i els símbols d’autoritat són els destinataris de 
gestos situats en terra de ningú, entre la invectiva i l’homenatge.  
 
La mostra inclou els qui han apostat per la destrucció o l’esvaïment i els qui 
advoquen per la reflexió sobre aquest fet i la seva violència explícita, però 
també els qui han optat per la «resignificació» de símbols i d’obres d’art 
precedents a través de diferents mitjans, des de la citació irònica fins a la 
paròdia, des de la desmitificació fins a formes alternatives d’observança i 
veneració. L’exposició es proposa, així mateix, com un instrument parcial per 
pensar la iconoclàstia en un sentit lax, però també en un moment en què el 
gest iconoclasta ha entrat en l’àmbit quotidià. 
 
L’exposició convida els espectadors a reflexionar sobre el fenomen de la 
destrucció i el reaprofitament de les imatges, amb manipulacions que en 
canvien radicalment el sentit. Ho fa a partir d’una selecció d’obres de la 
Col·lecció ”la Caixa” i la Col·lecció MACBA, complementades amb peces 
d’altres procedències com el Museu de Lleida: diocesà i comarcal  o com ara 
una pel·lícula de Pere Portabella  cedida en préstec pel mateix cineasta o una 
fusta del segle XVIII procedent del MNAC  d’un sant que mostra els efectes 
d’una agressió, soferta segurament en algun dels episodis de violència 
iconoclasta que han tingut lloc al nostre país: la figura representa un màrtir i és, 
al mateix temps, una imatge martiritzada.  
 
Aquesta referència històrica deixa pas a les obres d’Equipo Crónica, Manuel 
Millares i Lucio Fontana , dels anys cinquanta i seixanta, que introdueixen una 
reflexió sobre la conversió de l’experiència en relíquia i sobre l’aura de l’objecte 
artístic. Són peces precursores del treball d’artistes posteriors com Muzafar Ali, 
Valeska Soares, Ali Cherri, Pedro G. Romero, Sherri e Levine, Rogelio López 
Cuenca, Pere Portabella, Miroslaw Balka, Raymond Ha ins i Juan Adán , que, 
en la seva producció, han tractat la dialèctica entre creació i destrucció. 
 
Comisart consolida l’aposta pels comissaris d’art e mergents 

 
La mostra, organitzada i produïda per l’Obra Social ”la Caixa”, s’emmarca en la 
voluntat històrica de l’entitat de contribuir a augmentar la capacitat de generar 
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coneixement i sensibilitat envers l’art més actual. Donar a conèixer la creació 
contemporània trencant les barreres que sovint la separen del públic és un dels 
objectius de l’Obra Social ”la Caixa” en l’àmbit cultural. 
 
En aquest sentit, és paradigmàtica la Col·lecció ”la Caixa”, formada per prop 
d’un miler d’obres dels artistes més importants dels últims trenta anys. Aquesta 
col·lecció és avui un punt de referència artístic, com ho demostren el préstec 
constant d’algunes de les seves obres per a exposicions arreu del món, 
l’organització de nombroses exposicions als centres CaixaForum i les mostres 
itinerants a Espanya, Europa i tot el món. Els darrers anys, s’ha iniciat amb el 
Museu d’Art Contemporani de Barcelona (MACBA) la gestió coordinada dels 
fons d’art contemporani de les dues institucions i una política també coordinada 
d’adquisició d’obres, així com també la coproducció d’exposicions a partir dels 
fons de les seves col·leccions. 
 
Més de quaranta propostes es van presentar a la segona edició de Comisart. 
Aquest programa brinda l’oportunitat de treballar amb obres de primer nivell i de 
dur a terme un projecte expositiu en condicions professionals, amb l’ajuda d’un 
tutor o tutora i amb tots els mitjans que l’Obra Social ”la Caixa” posa a 
disposició dels projectes seleccionats. Amb Comisart, l’entitat dóna continuïtat 
a la seva llarga trajectòria de compromís amb nous talents en l’àmbit de la 
cultura en general, i de les arts visuals en particular. Al llarg dels anys, l’entitat 
ha programat diverses iniciatives amb la voluntat de donar més projecció als 
joves que inicien el camí professional, reforçant la seva aposta per l’art 
emergent.  
 
El programa de suport al comissariat emergent de l’Obra Social ”la Caixa” està 
destinat a comissaris d’art de menys de 40 anys, amb nacionalitat o residència 
espanyola i que prèviament hagin comissariat un mínim de tres exposicions. En 
queden descartats els comissaris o comissàries que tinguin una trajectòria 
professional consolidada. Comisart es concreta en un programa de periodicitat 
biennal que desenvolupa tres projectes expositius específics a partir de les 
obres disponibles que formen la Col·lecció ”la Caixa”.  
 
El jurat d’aquesta segona edició de Comisart ha estat compost per Ferran 
Barenblit, Sabel Gavaldón, Antònia M. Perelló i Manuel Segade. Entre les 
quaranta propostes presentades, les tres seleccionades corresponen a les de 
Juan Canela (Parlo, sabent que no es tracta d’això), Carlos Martín (Gestos 
iconoclastes, imatges heterodoxes) i Érika Goyarrola i Xurxo Ínsua (Alt-
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architecture). La primera tracta sobre els límits del llenguatge; la segona, sobre 
l’art com a provocació i revulsiu, i la tercera, sobre les relacions entre art i 
arquitectura i la possibilitat de buscar formes de construcció social alternatives. 
 
Carlos Martín  

Granada, 1979. Viu i treballa entre Barcelona i Madrid. 
 
És historiador de l’art, escriptor i comissari independent. Format entre Espanya 
i Itàlia, l’any 2001 va iniciar la seva relació amb l’àmbit de les exposicions 
treballant en institucions com el Centro José Guerrero, la Peggy Guggenheim 
Collection i la Biennal de Venècia. Entre 2003 i 2014, va exercir de professor a 
la Universitat de Granada i a la Fundación IES Abroad, a les seves seus de 
Barcelona, Granada i Rabat; entre altres assignatures, hi va impartir història del 
cinema, avantguardes històriques, iconografia clàssica i art hispanomusulmà. 
 
Compatibilitza la seva especialització en art contemporani i cinema amb un 
interès personal per l’empremta de la civilització islàmica i pels fenòmens 
d’hibridació cultural. Hi aprofundeix amb viatges formatius per Espanya, el 
Marroc, Turquia, Egipte, l’Iran, Jordània o l’Índia. És responsable del projecte 
de recerca Memoria audiovisual de la Alhambra del Patronato de la Alhambra y 
el Generalife (2006-2010), i del Departament de Publicacions del Festival de 
Granada - Cines del Sur (2007-2011). 
 
En els darrers anys ha dut a terme una activitat professional com a escriptor, 
documentalista, editor i traductor per a diverses institucions, com ara el Museo 
Nacional Centro de Arte Reina Sofía, la Fundación Mapfre, el Museo del Prado, 
el Museo Picasso Málaga i la Fundació Bancària ”la Caixa”. Ha comissariat les 
exposicions següents: Basilio Martín Patino. Paraísos (Centro José Guerrero, 
2006); Nuri Bilge Ceylan. Turkey Cinemascope (Festival de Granada – Cines 
del Sur, 2007) i Vanessa Winship (Fundación Mapfre i Fondazione Stelline, 
Milà, 2014-2015). Actualment treballa com a conservador a la col·lecció d’art 
del Banco de España. El projecte premiat per Comisart, Gestos iconoclastes, 
imatges heterodoxes, recull els seus interessos personals i professionals pel 
potencial conflictiu i per la polisèmia consubstancials a la imatge artística. 
 



�

�

�

�

Nota de premsa 
 
 

 
 
 
 

7

OBRES I ARTISTES PRESENTS A L’EXPOSICIÓ 
 
 

Muzafar Ali 
Nínxol buit d’un dels budes de Bamian després de la 
destrucció  
c. 2001 
Fotografia  
Muzafar Ali / Getty Images 

 
La destrucció dels budes de Bamian (Afganistan) el març del 2001 va deixar com a 
llegat una imatge perdurable: la dels grans nínxols que avui, més que no pas negar-la, 
delaten d’una manera encara més patent la presència d’aquells colossos petris. El gest 
de destrucció els ha convertit en una icona amb més prestància i durabilitat que no pas 
«en vida». Aquest marc buit, el nou espai que es genera com a record d’una imatge 
preexistent o com a nou monument creat pel destructor d’imatges, és un que reapareix 
al llarg de l’exposició. 
 

 
Valeska Soares 
Belo Horizonte, Brasil, 1957 
Sense títol, 1995 
Cera i oli perfumat 
Col·lecció ”la Caixa” d’Art Contemporani 
 

Cinc fornícules de cera encastades a la paret es dispersen per l’espai aquí i allà al llarg 
de les diferents seccions i fins al final del recorregut. Tant la cera (un material que 
s’associa a la devoció, el prec i l’elegia) com la mateixa forma de tabernacle 
testimonien una absència: la de la figura que, segons el pensament de l’espectador, 
hauria d’ocupar aquests nínxols inserits en l’arquitectura, que, a més a més, 
incorporen un aspecte sinestèsic gràcies a l’olor subtil de mel que desprenen. Apel·len 
així a la sensualitat amb què es revesteixen els rituals, les imatges i els objectes votius 
per atraure la mirada de l’espectador i convocar-ne el cos, tot sovint estimulant altres 
sentits, com l’oïda o, en aquest cas, l’olfacte. El desig de veure alguna cosa en 
aquests nínxols queda inevitablement frustrat, però no pas l’expectativa d’una afecció 
envers allò que no contenen. 
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Anònim 
Sant màrtir 
Segle XVII 
Fusta 
MNAC. Museu Nacional d’Art de Catalunya 

 
L’estat actual d’aquesta talla indica una possible agressió durant un dels episodis 
d’iconoclàstia a l’Espanya contemporània. L’absència del rostre i d’una part de la 
palma, que és símbol del martiri, afegeix línies a aquest martirologi: al calvari de la 
figura històrica o llegendària, s’hi afegeix el de la mateixa escultura. Invariablement, 
imatges com aquesta prenen un nou alè quan el col·lectiu que s’hi considera 
representat les recupera, ja que constitueixen, amb el seu colpidor aspecte fracturat i 
els membres amputats, la confirmació física d’un fet. Al mateix temps, reafirmen la 
pervivència del culte a una imatge en estat de ruïna. En aquesta escultura es 
materialitza un concepte clau en l’estudi de la iconoclàstia: el del «martiri de les 
imatges».  
 
 
Ali Cherri 
Beirut, Líban, 1976 
Pipe Dreams 
Quimeres 
2011 
Instal·lació multimèdia 
Vídeo doble canal, color, so, projecció contínua, 5 min  
Col·lecció MACBA. Fundació MACBA 
 
Malgrat que determinats conflictes es liquiden en fals mitjançant la destrucció 
d’imatges, els règims polítics continuen marcant el territori, la qual cosa ens retorna, al 
llarg de la història, poderoses escenes d’ídols deposats. L’artista libanès Ali Cherri va 
concebre aquesta videoinstal·lació el 2011, poc després de l’inici de la Primavera 
siriana, abans de la guerra. I es va fixar en una anècdota poc coneguda: la retirada 
dels colossos de Hafez al-Assad per ordre del seu fill i successor, Bashar al-Assad, 
per tal de protegir-los dels manifestants. En paraules de Cherri: «Esfereït per les 
escenes de destrucció d’estàtues —des de les de Stalin fins a les de Saddam 
Hussein—, el règim sirià va intentar evitar l’inevitable, va intentar sacrificar el Símbol 
per, a canvi, salvaguardar la Imatge». 

 
Les escenes del davallament de Hafez al-Assad se superposen a les d’un monitor que 
presenta un dels moments d’èxit mediàtic de l’exdirigent, quan el 1987 va mantenir una 
conversa amb el cosmonauta sirià Mohammed Faris, en òrbita amb la missió russa 
Soyuz T-3. Tanmateix, el sacrifici del símbol d’autoritat i pare, com també el presagi 
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d’una possible caiguda del fill, poden quedar anul·lats per l’espectador mateix: en 
situar-se entre el projector de butxaca i la paret, obtura amb el cos l’escena 
iconoclasta, de manera que accedeix tan sols a l’instant de glòria còsmica del dictador. 
 

 
Pedro G. Romero 
Aracena, 1964 
Tesaurus Anarquitecturas. Antagonismos. Casos de Estudio. Archivo 
F.X. [Tesaurus Anarquitectures. Antagonismes. Casos d’Estudi. Arxiu 
F.X.], 2001 
Projecció de diapositives 
Col·lecció MACBA. Fundació MACBA 
 

L’Archivo F.X. de Pedro G. Romero és un projecte que treballa un vast arxiu d’imatges 
de la iconoclàstia política antisacramental a Espanya entre 1845 i 1945: imatges 
fotogràfiques, cinematogràfiques i documentals que s’ordenen segons un índex de 
termes procedents de les construccions visuals i teòriques del projecte modern. 
Mitjançant l’associació de dues presentacions de diapositives, aquesta instal·lació 
vincula termes relatius a aquests mots o constructes de la modernitat justament amb el 
seu contrari (o doble) aparent: la destrucció d’edificis i el buidatge i el desallotjament 
d’imatges, amb el consegüent qüestionament de la naturalesa de l’espai, la propietat, 
la identitat, les noves connotacions o el contingut latent que sorgeix de la runa. Així es 
posa en joc la idea de profanació: el fet de donar un valor d’ús a un objecte que abans 
es considerava exclusivament sagrat i de retornar-lo al poble, al món tangible. 

 
 
Anònim 
Santa Generació 
Primera meitat del segle XV 
Fusta policromada 
Procedent de l’església de Capella (Osca) 
Museu de Lleida 
 

Aquesta talla representa l’anomenada Santa Generació, una iconografia que remet als 
vincles filials entre els personatges sagrats que es representen, en aquest cas santa 
Anna, la Mare de Déu i el Nen, unes figures de mida descendent per indicar el pas del 
vincle que hi ha entre elles i el pas generacional. 
 
Tanmateix, el contingut religiós original i l’autor d’aquesta peça perden protagonisme 
enfront de la seva peripècia històrica: en el text marcat al darrere de la figura, un nou 
«salvador», en aquest cas d’imatges, s’atribueix una mena de renovada autoria de 
l’obra amb unes paraules colpidorament concises: «Salvada de la crema el 28 [de] 



�

�

�

�

Nota de premsa 
 
 

 
 
 
 

10

juliol del 1936 per V[icen]te Sesa», amb una subratllada sota el nom que resulta 
significativa. La reacció davant de l’acte iconoclasta genera una sèrie de paradoxes: la 
de l’apropiació de la figura, el sentit de la qual queda alterat per sempre, i, sobretot, la 
del desplaçament definitiu de l’interès de la peça des de la zona frontal a la cara 
posterior. 
 

 
Sherrie Levine 
Hazleton, Pennsilvània, Estats Units, 1947 
The Bachelors (After Marcel Duchamp) [Els solters 
(segons Marcel Duchamp)], 1990 
Ferro i vitrines de vidre i fusta 
Col·lecció ”la Caixa” d’Art Contemporani 
 

Sherrie Levine fa una referència explícita a l’autor que exerceix el lideratge del canvi 
de paradigma de l’art modern: Marcel Duchamp. Levine reprèn l’obra de Duchamp Le 
grand verre [El gran vidre] i porta a les tres dimensions alguns dels seus personatges 
(els anomenats «solters»), que encapsula en unes urnes de vidre. Això li permet 
plantejar diverses qüestions: què vol dir convertir en objecte les propostes de l’obra 
central de Marcel Duchamp?, és potser una manera de reïficar la seva obra com a 
relíquia?, això és un homenatge o una paròdia?  
 
Les sis vitrines es poden interpretar com un enaltiment de Duchamp, però també 
poden ser un desemmascarament de l’artista com a mite fundacional de la modernitat i 
de l’ús manipulat que va fer dels dispositius de la tradició. Al mateix temps, l’obra posa 
en dubte el concepte d’autoria. L’estricta geometria de les vitrines, d’altra banda, crea 
una rima visual intencionada amb les obres que, properes dins de la sala, indaguen 
estructures minimalistes. Aquests contenidors es converteixen en una mena de 
reliquiaris profans: si en el cas de Duchamp tots els elements denotaven una complexa 
investigació òptica i simbòlica, a la peça de Levine esdevenen objectes inerts, si bé no 
per aquest motiu menys enigmàtics. 
 

 
Rogelio López Cuenca 
Màlaga, 1959 
Seven Up / Dior 
1996 / 1997 
Oli sobre tela 
Col·lecció ”la Caixa” d’Art Contemporani 

 
Seven Up i Dior mostren, d’una banda, el poder icònic del llenguatge de l’«altre», en 
aquest cas la llengua àrab, des de la perspectiva europea; d’altra banda, recorden 
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que, dins del context de les religions semítiques contràries a la representació per 
similitud de la realitat, la imatge sagrada sovint és desplaçada per la sublimació i 
l’omnipresència del text. El signe lingüístic àrab, illegible per a la majoria de 
consumidors d’art contemporani del nord geopolític, s’erigeix en una icona amb un 
contingut que no poden descodificar. Per a certs grups socials, a causa d’una tasca 
secular per desacreditar el món islàmic, especialment patent a Espanya, la cal·ligrafia 
àrab revesteix un caràcter ara exòtic, adés pertorbador. Tanmateix, és precisament el 
text allò que en aquestes obres subverteix el significat convencional dels dos arquetips 
que tria López Cuenca procedents, respectivament, del catolicisme i de l’islam: «Seven 
Up» escrit a sota del símbol que s’associa als set dolors de la mare de Déu; «Dior», 
«Clinique» i «Cacharel» emmarquen la mà de Fátima, un dels emblemes de l’islam i 
un símbol protector molt present en la religiositat popular. Les icones queden així 
banalitzades perquè s’associen amb el consum i es converteixen en logotips. 
 

 
Anònim 
Fragment de Sagrada Família 
Primera meitat del segle XVI  
Oli sobre taula 
Procedent de la Seu Vella de Lleida (?) 
Museu de Lleida 
 

Aquesta taula renaixentista, d’estil italianizant, va representar la Sagrada Família i 
probablement va romandre exposada a la Seu Vella de Lleida. Iniciada la Guerra Civil 
espanyola, va patir una agressió quan era a l’Acadèmia Mariana de la ciutat. Com a 
resultat d’això, l’escena va perdre la figura de Josep, mig cos del Nen i part del rostre 
de la Mare de Déu.  
 
En el Renaixement i el barroc va ser freqüent plasmar, en les escenes de la infantesa 
de Jesús, rostres i gestos greus que reflectien una premonició del destí fatal d’aquell 
nen. En aquest cas no és així, ja que l’obra exhala un cert optimisme i una marcada 
«gràcia» rafaelesca. Tanmateix, la mutilació que ha patit sembla que converteix el cos 
seccionat del nen i l’expressió facial de la dona, ara enigmàtica per incompleta, en 
indicador de com a mínim un altre sacrifici: el de la naturalesa material, tangible i 
perible de l’obra d’art i, per tant, del seu significat original. 
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Pere Portabella 
Figueres, 1929 
Mudanza [Mudança], 2008 
Videoprojecció: color, so, 20 min 
Gentilesa de Pere Portabella - Films 59 

 
Mudanza registra un procés insòlit: l’embalatge i el desallotjament de tots els mobles, 
efectes i objectes de la Huerta de San Vicente, la casa museu de Federico García 
Lorca a Granada. Després del rodatge, el lloc va quedar completament buit durant deu 
dies. A més d’una referència al silenci forçat per l’assassinat del poeta i a l’exili de la 
família, segons el seu autor, Pere Portabella, el film és sobretot una crítica del 
fetitxisme relatiu a determinades icones culturals, i suggereix la possibilitat de 
recuperar la profunditat del discurs de Lorca prescindint dels objectes i de les imatges 
que se li associen. Es tracta d’un gest de rebuig a la veneració de certes figures 
intel·lectuals que, tot i això, potencia i apropa la sensació de significativa absència de 
l’escriptor.  
 

 
Equipo Crónica 
Valencia, 1964-1981 
El embalaje [L’embalatge], 1969 
Acrílic sobre tela 
Col·lecció ”la Caixa” d’Art Contemporani 

 
El desallotjament i l’exili de les obres d’art, com també el gest d’estripar allò que les 
protegeix o els dóna forma, són la base del grup següent d’obres. El embalaje 
presenta una versió d’un Guernica ben peculiar, embolicat amb paper protector i 
manipulat: a més de no correspondre’s amb les proporcions del mural de Picasso, el 
detall copiat està invertit respecte de l’original. Aquesta peça constitueix una referència 
velada a la censura com a forma d’iconoclàstia, així com al fenomen contemporani de 
la idolatria envers determinades obres d’art. Se situa en el context de la relectura 
crítica que l’Equipo Crónica va fer de la tradició pictòrica espanyola: el gest d’embalar i 
alhora desvelar violentament una part del quadre és una resposta, d’una banda, 
irònica davant d’una certa fetitxització de l’obra d’art i, de l’altra, eminentment política 
perquè exhuma de l’oblit el Guernica en els seus anys d’estada fora d’Espanya. 
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Lucio Fontana 
Rosario, Argentina, 1899 - Comabbio, Itàlia, 1968 
Concetto Spaziale C 58 I 38 [Concepte Espacial C 58 I 38], 1956 
Acrílic, oli, tinta xinesa i or sobre tela 
Col·lecció ”la Caixa” d’Art Contemporani 

 
Fontana capgira els principis de la pintura partint de l’agressió al suport físic de l’obra i 
de la revelació de l’espai que aquesta obra amaga. Els buchi (forats), que, juntament 
amb els tagli (talls), són la manera que té Fontana d’intervenir sobre el llenç, vulneren 
l’espai sagrat d’aquest quadre precisament a la zona revestida d’or, que sembla 
metòdicament afusellada. L’ambigüitat d’aquest gest és significativa: es pot interpretar 
com l’intent de despullar l’obra final del rastre de tot l’idealisme i tota la transcendència 
que havien promogut tant les avantguardes com la pintura religiosa tradicional, però 
també com la possibilitat d’obertura de noves vies quan es traspassa la frontera de la 
tela. L’obra se suma així a un dels debats fundacionals entorn de la imatge religiosa: el 
seu caràcter de «mediadora» o de «record terrestre» d’alguna cosa que hi ha al 
darrere, amagada de la mirada rere l’iconòstasi, el mur d’icones que, a les esglésies 
bizantines, separa l’espai sagrat de l’espai profà. 
 

 
Manuel Millares 
Las Palmas de Gran Canaria, 1926 - Madrid, 1972 
Cuadro 61 [Quadre 61], 1959 
Tècnica mixta sobre xarpellera 
Col·lecció ”la Caixa” d’Art Contemporani 

 
Millares planteja el conflicte violent des de l’interior de l’obra mateixa. El suport de 
xarpellera sembla que es remou torturat a causa d’una agressió indeterminada. 
Suggereix el «martiri de les imatges» que inspira tota l’exposició i recorda que, a les 
obres d’aquest artista, s’hi ha arribat a veure una actualització de la relíquia, una còpia 
laica del vel de la Verònica o del sant sudari de Torí. Torsions, cosits i esquinços 
configuren un espectre tardà de la violència que tenyeix la pintura barroca espanyola; 
el seu impuls abstracte, però, sembla indicar una negació de tota redempció, un 
descens a la terra i a la carnalitat del motiu del martiri, com també un replantejament 
del problema de l’antropomorfisme, que aquí és present mitjançant una figura jacent 
suggerida. L’ambivalència del gest iconoclasta de Millares es basa, doncs, en la seva 
aposta simultània per la construcció i la destrucció. 
 
 
 
 



�

�

�

�

Nota de premsa 
 
 

 
 
 
 

14

Anònim 
Fragments cremats d’una imatge religiosa 
Cronologia i procedència desconegudes 
Fusta 
Museu de Lleida 
 
Envoltats d’obres contemporànies que assenyalen l’absència de la presència humana, 
es presenten aquests fragments de fusta carbonitzada que en el passat van formar 
una imatge religiosa. Recuperada de l’oblit, aquesta figura esmicolada jau com un 
homuncle antropomorf associable als que sorgeixen dels cosits i els esquinços de 
l’obra de Manuel Millars que s’exposa en aquesta mateixa sala. Hom diria que, malgrat 
la seva prostració, apareix monumentalitzada. 
 
El cas d’aquests fragments és peculiar: mossèn Jesús Tarragona (Torrelameu, Lleida, 
1925) els va recuperar després de la crema, els va sotmetre a intervencions casolanes 
de consolidació i restauració i els va conservar al llarg de tot el segle XX. El seu gest, a 
més d’un destacat esforç per la conservació del patrimoni, posa l’accent en una nova 
forma de veneració, d’arrel romàntica, la de l’obra reduïda a runa. I planteja una sèrie 
de preguntes: on rau el caràcter sagrat de l’obra? En la imatge que representava, ara 
invisible? O en el material que un dia la va contenir, reduït a fumall? 
 
Pedro G. Romero, artista present en aquesta exposició, recorda la lletra d’una soleá: 
«las retamas del campo se separan por montones / unas sirven pa’ hacer santos / 
otras pa’ hacer carbones».  
 

 
Miroslaw Balka 
Varsòvia, Polònia, 1958 
Good God 
Bon Déu 
1990 
Fusta, ciment, cendra, coixí elèctric, claus i agulles de pi 
Col·lecció ”la Caixa” d’Art Contemporani 

 
Balka treballa en el context de la presència visual i moral del catolicisme al seu país 
natal, Polònia, i ho fa posant l’accent en el seu aspecte més punitiu i angoixós. Una 
mena de reflexió cristològica marca aquesta instal·lació, en la qual fa servir elements 
provinents d’aquest imaginari que revelen un cert ascetisme visual i que alhora 
generen al seu voltant un clima de neguit. Tot i que en una primera mirada l’obra 
sembla despullada de contingut pels seus aparents perfils minimalistes, s’allunya de la 
línia freda d’aquesta tendència per encetar reflexions pertorbadores sobre la tradició: 
«Trepitjo cada dia els camins del passat», ha afirmat l’artista. Una peça a terra 
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suggereix un reclinatori per a una torturadora oració, a prop d’una llitera inquietant 
damunt la qual un coixí elèctric emet una escalfor artificial que no sembla que pugui 
evitar el fred que destil·la la instal·lació. Se subratlla així l’absència d’un cos jacent, 
coronat per un signe que només es reconeix a mitges: una creu que s’alça al mur, 
incompleta, o potser destruïda, el perfil de la qual ens fa pensar en la forma d’una 
forca.  
 
 

Raymond Hains 
Saint-Brieuc, 1926 - París, 2005 
Sense títol, 1998 
Paper sobre metall 
Col·lecció MACBA. Fundació MACBA. 
Donació de l’artista 

 
La pràctica anomenada décollagisme es basa en una reapropiació d’un acte 
iconoclasta aliè: el del vianant o manifestant anònim que arrenca o cala foc als cartells 
encolats en tanques o murs. La recuperació i l’apropiació d’aquestes restes del discurs 
per part de Raymond Hains posa de manifest la negació del missatge, que conviu amb 
la pèrdua de la individualitat de l’autor a la recerca d’un gest vandàlic col·lectiu. D’una 
manera semblant al grafit, pren connotacions polítiques perquè s’erigeix en delicte 
anònim contra les imatges imposades a l’esfera pública. S’acosta així al détournement, 
la pràctica de deriva, desviació i desplaçament dels discursos heretats en què el 
referent i el seu autor han desaparegut del tot. El resultat és una reconversió dels 
missatges presents en l’espai urbà, un buidatge de contingut icònic inspirat en el 
situacionisme, que justament va plantejar la destrucció de tots els edificis religiosos. 
 

 
Juan Adán (atribuït) 
Tarassona, 1741 - Madrid, 1816 
Fragment de rostre d’àngel 
c. 1776-1782 
Fusta policromada i pasta de vidre 
Procedent de la Seu Nova de Lleida 
Museu de Lleida 
 

Aquest fragment del rostre d’un àngel (o potser d’un sant) és una de les escasses 
restes recognoscibles que es conserven de l’ampli treball que va fer l’escultor Juan 
Adán a la Seu Nova de Lleida. En els primers mesos de la Guerra Civil, el foc va 
arrasar l’edifici i va destruir tot el programa decoratiu de l’interior. Els retaules van ser 
fragmentats per cremar-los, i segurament en aquest procés es va salvar aquest rostre, 
probablement corresponent a una figura de mida natural. 
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El cap apareix com a únic supervivent en el paisatge després de la batalla i assenyala 
la desaparició gradual de la figura humana en el tram final de l’exposició. L’expressió 
de dolor i la mirada intensa a través de l’únic ull que se’n conserva, pròpies del caire 
místic del barroc, sembla que vulguin recalcar la idea de la imatge «martiritzada». En 
aquest sentit, cal destacar l’especial animadversió de la fúria iconoclasta contra l’art 
barroc, concebut com a expressió del catolicisme més recalcitrant. 
 
 

Pedro G. Romero 
Aracena, 1964 
Espejo de tinta [Mirall de tinta], 1988 
Tinta, laca i vernís sobre tela (díptic) 
Col·lecció ”la Caixa” d’Art Contemporani 
 

La referència tangencial a l’antropomorfisme en aquesta zona de l’exposició 
submergeix l’espectador en l’espera d’una epifania. La figura, però, no hi acaba 
d’aparèixer. Només compareix parcialment en l’halo antropomorf que sorgeix del fons 
fosc d’una de les dues seccions d’aquest díptic, mentre que l’altra resta completament 
silenciada, en un monocrom reflectant.  
 
Pedro G. Romero se suma al debat sobre el motiu de l’aura, estudiat en diversos 
passatges per Walter Benjamin, per a qui «percebre l’aura d’un objecte que mirem 
significa donar-li la capacitat que, al seu torn, ens miri a nosaltres». L’obra estableix la 
possibilitat d’un contacte i s’insereix en el problema de la icona i del seu paper 
mediador, a més d’introduir una referència a la representació plàstica convencional de 
la santedat, marcada en forma d’aurèola. Com que convoca l’aura, en restableix la 
«presència» com a emanació amb un origen que se’ns nega, com a marc mancat de 
contingut que enquadra un buit i una absència. 
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ACTIVITATS A L’ENTORN DE L’EXPOSICIÓ 

PER AL PÚBLIC GENERAL 

INAUGURACIÓ DE L’EXPOSICIÓ   
Dimecres 5 d’abril, a les 19 h 

L’acte comptarà amb la visita guiada a càrrec de Carlos Martín, comissari de 
l’exposició. 

 
VISITES COMENTADES A L’EXPOSICIÓ 
Cada dissabte, a les 18.30 h 

Preu: 3 € 

 
MÉS QUE UNA VISITA: RECORREGUT AMB MANEL DELGADO 
Dimarts 25 d’abril, a les 19 h 

L’antropòleg Manel Delgado ens proposa una aproximació a l’exposició des de 
l’antropologia religiosa. 

Preu: 3 € 

 
MÉS QUE UNA VISITA: PERFORMANCE DE VALERIANO LÓPEZ 
Dimarts 2 de maig, a les 19 h 

L’artista Valeriano López planteja la seva performance com una visita 
alternativa a l’exposició. 

Preu: 3 € 

 

PER A COL·LECTIUS DIVERSOS  

 
VISITES COMENTADES A L’EXPOSICIÓ 
Horari a convenir 
Preu per grup: 60 € (25 persones com a màxim) 
Més informació i reserves al telèfon 973 27 07 88 
 

PER A PROFESSORS 

PRESENTACIÓ DELS RECURSOS EDUCATIUS DE L’EXPOSICIÓ 
Dimecres 19 d’abril, a les 18 h 
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PER AL PÚBLIC ESCOLAR 

VISITES COMENTADES A L’EXPOSICIÓ 
Del 18 d’abril al 21 de juny, de dilluns a divendres, horari: 9.30, 11 i 12.30 h 

Nivells recomanats: 3r i 4t d’ESO, batxillerat i cicles formatius 

Durada: 1 h 

 
TALLER: DISTÀNCIA CURTA 
Del 18 d’abril al 21 de juny, de dilluns a divendres, horari: 9.30, 11 i 12.30 h 

Nivells recomanats: cicle mitjà i superior de primària i 1er i 2n d’ESO 

Durada: 1 h 30 min 

Preu per grup: 25 € (30 alumnes com a màxim) 

 

PER A GRUPS D’ESPLAI I CASALS D’ESTIU 

 
TALLER: DISTÀNCIA CURTA 
Del 26 de juny al 21 de juliol, de dilluns a divendres, horari a convenir  
Edats recomanades: nens i nenes de 8 a 12 anys 
Durada: 1 h 30 min 
Preu per grup: 18 € (30 persones com a màxim) 
 

 
PER AL PÚBLIC FAMILIAR 

 
VISITA-TALLER: IMATGES AL PODER +8 
Dilluns 3, 10 i 17 de juliol, a les 19 h 

Per què són tan importants les imatges en la nostra societat? Al llarg de la 
visita-taller ens aproparem al valor de les imatges i al seu poder comunicatiu. 
Preu: 2 € 

Els nens i les nenes han d’anar acompanyats d’un adult. 

DIA INTERNACIONAL DELS MUSEUS 

 
VISITES COMENTADES PER AL PÚBLIC GENERAL 
Dijous 18 de maig, a les 18.30 h 

Activitat gratuïta 
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NIT DELS MUSEUS 
Dissabte 20 de maig 

Horari especial de visita a l’exposició de les 10 a les 24 h 

 
VISITA-TALLER: IMATGES AL PODER +8 
A les 17.30 h 

Els nens i les nenes han d’anar acompanyats d’un adult. 

 
VISITES COMENTADES PER AL PÚBLIC GENERAL 
A les 18.30 i 21 h 

Activitats gratuïtes 
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Del 6 d’abril al 23 de juliol de 2017 

 
 
 
CaixaForum Lleida 
Avinguda de Blondel, 3 
25002 Lleida 
 
Servei d’Informació  
de l’Obra Social ”la Caixa” 
Tel. 902 223 040  
De dilluns a diumenge, de 9 a 20 h 
www.laCaixa.es/ObraSocial 
 
Horari: 
De dilluns a dissabte, de 10 a 20 h 
Diumenges i festius,  d’11 a 14 h 
 

 
 
 
Venda d’entrades: 
CaixaForum.com/agenda  
Entrades també disponibles a 
CaixaForum en horari d’atenció al 
públic 
 
 
 
 
 

�

 
Més informació: 
Departament de Comunicació de l’Obra Social ”la Cai xa” 
Núria Velasco Ribera : 609 317 856/ mnvelasco@caixabank.com 
Josué García : 934 046 151 / 638 146 330 / jgarcial@fundaciolacaixa.es 
http://www.lacaixa.es/obrasocial 
Sala de Premsa Multimèdia: http://premsa.lacaixa.es/obrasocial/ 


