
LOLA LASURT 

COMISSARIAT PICTÒRIC 1: ESTHER GUILLÉN, LES SEVES COETÀNIES I LA ESCUELA DE 

VALLECAS 

 

Aquesta exposició de Lola Lasurt entorn l’obra de la ceramista Esther Guillén està 

realitzada específicament per a l’espai de la Galeria Joan Prats i està conformada per 

un grup d’instal·lacions pictòriques de Lasurt i un grup d’escultures ceràmiques de 

Guillén. Es tracta d’un projecte que enllaça també en la pràctica d’artistes com a 

comissaris.  

 

El projecte parteix de la recerca que Lasurt va elaborar al voltant del Pavelló d’Espanya 

en l’Exposició Universal de París de 1937, arrel de la invitació a concebre i realitzar part 

de les activitats integrants del Programa Públic que es van fer entorn de l’exposició de 

Goshka Macuga i que vaig comissariar per a la Fundació Antoni Tàpies l’any 2022. 

Lasurt i Macuga comparteixen un interès comú per la història i per les seves 

implicacions polítiques en el present, així com algunes metodologies artístiques, d’aquí 

el meu interès en Lasurt per dirigir les activitats en aquella ocasió.  

 

Per als Programes Públics a la Fundació Antoni Tàpies, Lasurt va proposar una sèrie 

d’activitats sota el títol La secció en risc, que prenia com a referència la secció que en 

el Pavelló es va dedicar a les arts populars i artesania d’arreu del territori espanyol. Es 

van realitzar tres tallers corresponents a les respectives seccions del Pavelló: ceràmica, 

cistelleria i teixits. Cadascun dels tallers estava dirigit per una artista convidada i el de 

ceràmica va estar a càrrec d’Esther Guillén.  

 

A la Galeria Joan Prats, Lasurt reuneix ceràmiques de Guillén i pintures seves que 

prenen com a motius les peces d’aquella, així com altres referents importants en 

l’àmbit de la ceràmica i escultura coetània. Els referents són tan diversos com Angelina 

Alòs, Magda Martí-Coll o Mª Dolores Gimeno (contemporànies de Guillén), l’escultor i 

participant en el Pavelló d’Espanya Alberto Sánchez, la pintora surrealista Maruja 

Mallo i una peça de l’escultora britànica Barbara Hepworth.  

 

La primera peça amb la que es troba l’espectador en entrar a la galeria és un fris 

pictòric penjat del sostre, on Lasurt mostra la seqüència de fotogrames procedent del 

film que Frédéric Rossif va fer sobre Pablo Picasso en 1981. La seqüència seleccionada 

és aquella en la que es mostra com l’artista malagueny, a partir d’una peça en 

ceràmica encara tova i de forma abstracte, fa un colom. El primer que cal fer és matar 

el pare.  

 

Les pintures de Lasurt són figuratives i en la seva gran majoria prenen com a referents 

fotografies, reproduccions. En aquesta ocasió, porta a terme, per una banda, un 



exercici de traducció -on la tridimensionalitat de les ceràmiques i escultures abstractes 

es converteix en bidimensional- i, per l’altra, un estudi precís de color. Cal destacar 

que, com a part de l’estudi de color, l’artista es qüestiona sobre l’ús del color en la 

presentació i reproducció de les obres d’art i, per tant, de la construcció d’una 

historiografia de l’art. Aquesta darrera instància és especialment pertinent en el cas de 

les pintures dedicades a les tres escultures que selecciona d’Alberto Sánchez: Mujer en 

verde (1958-1962), Maternidad (1930-1965) i la Dama del Pan de Riga (ca. 1958). Totes 

tres són figures de dones i Lasurt pren les respectives reproduccions per fer les 

pintures de llibres dels anys 70, concretament de publicacions dels anys 1964, 1971 i 

1977, que coincideixen amb un moment de reivindicació de l’escultor a les acaballes 

de la dictadura. Si bé les escultures originals són de petita escala, no superen els 90 cm 

cap d’elles, les pintures les transporten a quasi escala humana, hi ha una relació 1:1 

amb l’espectador. Els colors de fons per a les escultures són colors ambre, verd caqui i 

groc llimona, els mateixos que apareixen de fons en les fotografies dels llibres; fugen 

del color blanc museístic amb el que apareixen en l’actualitat si les cerquem a internet.  

 

La referència a Alberto Sánchez continua sent cabdal en la segona part de l’exposició 

on es mostren les ceràmiques de Guillén, les pintures de Lasurt -en un anàlisi pictòric 

de les tres peces que es troben sobre les peanyes centrals- i les pintures basades en les 

escultures de les ceramistes coetànies de Guillén. Les peanyes amb les tres peces de 

Guillén, Fruit, Dona (1979) i Eva (1981), ocupen el centre de la sala i, com a fons per a 

cadascuna d’elles, es disposa una tela sostinguda des del sostre; a cadascuna de les 

peces li correspon una tela de color diferent que pretenen aproximar-se al màxim al 

color de fons de les fotografies de les escultures de Sánchez presents en les 

publicacions dels anys 60/70. En la paret situada en el rerefons de cadascuna de les 

ceràmiques de Guillén hi trobem les pintures que Lasurt ha realitzat de cada peça, on 

es mostren diferents punts de vista de les respectives ceràmiques. 

 

Aquesta exposició comissariada per Lasurt és un homenatge a Esther Guillén que 

s’inscriu en la voluntat, necessitat i interès actual per re-situar les dones artistes que 

han estat menystingudes o oblidades en la construcció de la història de l’art; també en 

la valoració pertinent de les arts menors (teixit, ceràmica,...) així com en el re-

establiment de la figura de l’escultor Alberto Sánchez, sobretot en el seu paper 

indiscutible, així com també negligit, en el Pavelló d’Espanya tant pel que fa a 

continguts com a la museografia. En aquest sentit, les obres presents s’emmarquen 

tanmateix dins del debat modern d’aproximació a allò rural que, tal i com apunta 

Lasurt, “podem explicar en l’interès de Sert per l’espart”. Igualment, el projecte es pot 

entendre com una forma d’estrènyer el vincle amb Guillén per part de Lasurt, qui 

durant el darrer any ha realitzat recurrents viatges al petit poble de Santa Pau on 

Guillén comparteix la seva botiga/taller amb el seu marit des dels anys 80.  

 



Els projectes de Lola Lasurt es caracteritzen per ser resultat de llargs processos de 

recerca que es materialitzen en obres i grans instal·lacions. Si bé la seva metodologia 

s’ha pogut relacionar al que en anglès es denomina com a “reenactment”, una 

recreació, també excedeix aquesta definició o pràctica artística en molts aspectes. 

 

En un article recent, la historiadora i crítica d’art Claire Bishop1 aborda l’evolució des 

dels anys 90 del que s’ha denominat “research-based art” i el paper que ha tingut la 

introducció d’internet en com es porta a terme actualment la recerca i com això ha 

afectat a les pràctiques artístiques.  

 

Bishop identifica tres moments i tres maneres molt diferents en l’evolució de l’art 

basat en la recerca tenint en compte la seva relació amb els mitjans digitals. Un primer, 

que es podria situar a finals dels anys 90 i la irrupció d’internet, es caracteritza per 

obres que prenen el format d’instal·lacions on l’artista disposa grans volums 

d’informació que ha anat arreplegant (retalls de diari, documents, llibres, vídeos, 

entrevistes, etc.) i on l’espectador és un co-editor a fi i efecte de trobar un relat. És una 

aproximació que rebutja la linealitat en la construcció de la narració, l’autoria, i emula 

internet en el sentit d’exhibir la súper abundància d’informació. 

 

Un segon moment, que es solapa lleugerament amb el primer temporalment, és aquell 

que es caracteritza justament per rebutjar les tecnologies digitals i posar en valor tot 

allò que es considera obsolet. És el moment en què alguns artistes recuperen 

tecnologies del passat com el cinema en 16mm, les diapositives, etc. I els referents els 

troben en l’art dels anys 60 i 70. En aquests casos sovint l’obra de l’artista recupera un 

capítol de la història oblidat, que en part es recrea o ficcionalitza.  

 

La tercera fase ja és post-internet, on internet ja és totalment acceptat i incorporat 

com a eina de treball i on l’artista construeix grans mapes mitjançant la compilació de 

material que extreu de la xarxa i que re-configura en la construcció d’una 

epistemologia relativa a un tema o preocupació.  

 

Tornant al cas que ens ocupa de Lola Lasurt, ens trobem que si bé es poden identificar 

alguns aspectes amb els que Bishop caracteritza la segona fase, l’obra d’aquesta va 

més enllà de la ficcionalització, de la recreació i/o de la presentació de material. Lasurt 

metabolitza la recerca que realitza per convertir-la en obra, no en dades; crea una 

síntesi artística plena de subversió on es restableix l’autoria i la seva posició en el relat; 

i també, i cabdal, reivindica la materialitat de l’obra i els elements de l’exposició física.  

 

 

 
1 Claire Bishop, Information Overload a “Artforum”, abril 2023 
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