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Hacer una exposicion hoy de Albert Rafols Casamada implica adentrarse en el trabajo
de uno de los artistas que son entendidos como pilares del arte contemporaneo catalan,
presente en las principales colecciones publicas y privadas catalanas y que esta
igualmente representado en otras, importantes, estatales e internacionales. En conjunto,
su arte nos habla de nosotros, de los sustratos culturales que nos han alimentado.
Observar sus cuadros y dibujos, leer sus poemas y sus escritos, nos ayuda a
entendernos, en parte, como comunidad artistica.

Cuando asisti hace unos meses a la inauguracion de la celebracion en EINA del
centenario del nacimiento de Albert Rafols Casamada, se podia percibir en la atmdsfera
su huella, a través de los materiales y los documentos que atravesaban, no solo su
trabajo pictdrico, sino también la relevante contribucién pedaddgica que desplego, junto
con Maria Girona.

En cuanto recibi la invitacion para comisariar una exposicion de Rafols Casamada de
parte de la galeria Joan Prats, me parecié muy estimulante y lo he vivido desde
entonces como un goce, una responsabilidad y un reto, y he querido que fuera una
experiencia compartida desde el inicio. Lo primero que hice fue preguntarme hasta qué
punto y de qué manera podia Rafols estar presente, manifestarse, en la investigacion
artistica de creadores de otras generaciones en activo. Enseguida senti que tenia que
pensar la exposicion desde la contemporaneidad, de una manera activa y activadora.

Como artista referente de su tiempo, Rafols Casamada ha sido distinguido con
homenajes, catdlogos y muestras conmemorativas que nos han guiado por su
trayectoria. Las generaciones posteriores nos hemos familiarizado con su arte a través
de las obras mas conocidas y reconocidas, seleccionadas con todo el rigor por criticos
de arte expertos en su obra y los mejores conocedores de su caracter e inquietudes
creativas, vividos en algunos casos de primera mano.

En este momento y desde mi posicion, mas alejada en el tiempo y en la experiencia, lo
gue hace falta, pensé, es invitarlo a trabajar con los artistas contemporaneos, codo con
codo. Para hacerlo, seria imprescindible tomar como punto de partida los procesos
creativos: los de los artistas que invitariamos y, por supuesto, los de Rafols. Una vez
identificadas las claves de estos procesos, se trataria de propiciar confluencias, espacios
donde se pudieran encontrar para trabajar juntos con toda la libertad.



Tomar la contemporaneidad como la articulacion principal de la exposicion querria decir,
también, tejer vinculos en un proyecto que tendria que ser colectivo, basado en una
conversacion real y sostenida entre todos los artistas participantes en la exposicion,
Rafols incluido. Se trataria de conseguir una conversacion viva y efectiva, de forma que
no se restringiera al dialogo, mas bien metonimico, que rezuma por contigiiidad cuando
las piezas son exhibidas en las salas de la galeria. Se tendria que favorecer un espacio
inclusivo para todas las partes que me propuse implicar en la gestacion y desarrollo de
la muestra: las galeristas y su equipo, las artistas que invitariamos, yo misma como
comisaria y, en ultima instancia, a quién se quiera sumar cuando la exposicion esté
abierta, coleccionistas, estudiantes y visitantes, sean agentes del arte, o0 no.

La primera complicidad llegé con Patricia de Muga y Marta de Muga, cuando planteé la
posibilidad de invitar a tres artistas de generaciones diferentes, a quienes les sugeriria el
reto colectivo de hacer una exposicion donde Rafols tuviera una presencia tan activa
como la suya. Una vez compartido el punto de partida, me concentré en la escucha
atenta de las obras de Rafols, pinturas, dibujos, escritos, y algunas piezas tentadas por
la tridimensionalidad, explorando los procesos y cavilaciones del artista, identificando
instantes de ensayo, experimentacion y recreacion. Y esta ha sido una practica que a
continuacion he abierto a los otros artistas, en cuanto se han incorporado al desarrollo
de la exposicion.

El objetivo: buscar en la obra de Rafols los gestos donde se pueden divisar tensiones
gue a menudo quedan contenidas en la reserva y que son, en las palabras del propio
artista, “polvareda del sentido” [“polseguera del sentit”]*.

Polseguera del sentit
entre I'objecte i

la paraula hi ha

la imatge

pero

hi ha paraules
sense imatge
imatges sense
paraula

una mica d’'ombra
entre ulls
i llavis?

! [polvareda del sentido / entre el objeto y / la palabra hay / la imagen / pero / hay palabras / sin
imagen / palabra / un apice de sombra / entre los ojos / y los labios]

21 polseguera de sentit, en Raons, parte de Paranys i raons per atrapar instants, 1981. En Albert
Rafols Casamada, Signe d Aire. Obra poética, 1939-1999. Barcelona: Proa, 2000. P4g. 640.



Se trataria de captar ese apice de sombra entre lo que se ve y lo que se pronuncia 0 no
se llega a decir, con todas sus variables posibles e infinitas modulaciones. Es un albor
poético que en Rafols se manifiesta en el color, el trazo, los motivos y las menciones:
con los pdjaros, las aguas temblorosas, el eco, el crepusculo, el rumor, las estrellas o la
musica.

Al visitar la obra de Rafols Casamada, tan extensa como diversa, emergieron
inmediatamente el sonido y la luz. Elementos incorpéreos y los mas penetrantes, en
Rafols, la sonoridad y la luminiscencia son destellos creadores de espacios. Como una
paradoja intima que no se acaba nunca de aprehender en toda su plenitud, la fuerza de
las composiciones rafolianas se decanta del lenguaje propio del artista; ora se presenta
como una nota autorreferencial, ora como regalo fortuito para las miradas sensibles que
se quieran quedar. Las buscariamos, cada uno desde su practica, para interrogarlas e
interrogarnos.

El mismo Rafols nos ofrece, generoso, un juego fascinante, que consiste en intentar
atrapar las preguntas e insinuaciones que fue lanzando al aire, a través del espacio, la
luz y la palabra. Estos son los tres ejes de los que parti en un primer momento para
comenzar el proceso creativo colectivo que nos llevara a trabajar, ni sobre, ni a partir
de su trabajo, sino a la par con él.

Al pensar qué artistas podrian implicarse en este juego, dos nombres surgieron con
toda naturalidad: por un lado, Pere Llobera, pintor figurativo (la descripcion es suya), a
quien encontramos a menudo incorporando los limites, como una bisagra oxidada que
no acaba de encajar, abriendo vias entre la incomodidad y la indiferencia imposible.
Entre la pintura y la escultura, el simbolismo y el azar, ¢el pop y el romanticismo? A
veces, la sintaxis de la provocacion, a veces, el silencio de la violencia latente, irGnica y
socarrona. De otra, Anna Irina Russell, artista también exploradora de limites, desde la
sutilidad y, como Llobera, con la traccion del humor para cuestionarlo todo: el espacio,
la presencia, la perdurabilidad, los cuerpos y su agencia, en entornos mutables y
dificiles de controlar, con rendijas a la contingencia y al imprevisto.

Ambos aceptaron el reto y compartieron el entusiasmo; les expliqué que Rafols, al ser
preguntado por sus referentes, citaba a Kurt Schwitters y decia que adopto la técnica
del collage después de ver su obra, que le fascind. ¢ Nos podriamos imaginar un tipo de
Merzbau colectivo, levantado con Rafols? Dejamos la idea en suspension, como una
metodologia potencial, mientras cada cual se sumergia en el universo creativo del
artista y buscaba los latidos con su propio trabajo.

Paulatinamente, han ido apareciendo cruces interesantes entre los procesos creativos
de los tres, alimento para la conversacion de nuestros encuentros; hemos ido afinando
mi primera seleccion de piezas de Rafols, muy numerosa, para ir abriendo nuevos
caminos de investigacion y de dialogo. Por parte de Pere, enseguida surgio la pulsion
de explorar el otro extremo de una de las cuerdas que conecta su trabajo con el de



Rafols: la tension entre la figuracion y la abstraccion. Esta ha sido precisamente la via
elegida por Llobera para compartir procesos con Rafols, la abstraccion, que lo ha
llevado a crear su primera pintura totalmente abstracta, realizada sin evidencias que la
vinculen con la realidad.

S/T, 2023 es una pieza imponente, rotunda y densa que me he imaginado desde el
primer momento aérea, sobrevolando discursos, conjeturas y protocolos; libre,
juguetona y amenazante, como un cometa que podria ser un dragoén y del que no
acabamos de saber ni el origen ni el destino, porque es imposible calcular su
trayectoria.

La de Anna Irina Russell es una propuesta eminentemente Iidica, en todos los
sentidos. El juego ha sido su manera de emparentarse con Rafols, y lo ha buscado
en su obra, a través de dibujos, la contemplacion de los cuales nos lleva a imaginar
al artista expresando pensamientos no pronunciados, quizas hipotesis, quizas
sospechas u ocurrencias que podrian convivir con narraciones oniricas o con chistes
del alma. Asumiendo los elementos esenciales de la practica pictdrica, -las
principales herramientas de Rafols, para experimentar y comunicar ideas, emociones
y sensaciones-, Irina las ha hecho suyas y las ha trastocado.

Tangram | se ofrece al publico con la invitacidén a interactuar, como sucede con el juego
del cual Irina ha adoptado el nombre y subvertido condiciones y comportamiento
previstos. Si en la realidad, las piezas del juego son nitidamente delimitadas y se
acoplan entre ellas en configuraciones sélidas y expansivas, en la version de Irina hay
una pieza blanda y monumental, compuesta por fragmentos que no acaban de encajar
nunca. Manufacturada con ropa de lienzo rellenada, las partes no responden a un
disefio calculado para la ensambladura de ninguna forma; mas que configurar formas,
son piezas que invitan al goce de la deformacion mediante las infinitas posibilidades
gue ésta promete. Son elementos que respiran y es el aire que queda abrazado en
cada configuracioén, el que da cuerpo a diferentes espacios. Tangram | dibuja mapas
inversos y en movimiento, donde el territorio no viene dado por el dibujo de las oleadas
al romper sobre las piedras, inmoviles, sino que es un territorio de agua que va y viene.
Los del Tangram de Irina son espacios vivos con la potencial transformacion por la
accion e influencia de distintas variables en juego. Esto mismo sucede con la obra de
Rafols, si tomamos los dibujos, los poemas, las pinturas y sus escritos, y los leemos
adoptando el collage -que él tanto apreciaba- como metodologia.

La tercera artista en incorporarse al proyecto ha sido Mar Arza, a través de la palabra,
elemento principal de su propio trabajo, y demiurgo en la basqueda de vinculos por
descubrir con Rafols. Mas que afinidades o contrastes, el resultado ha sido el
afloramiento de obras conjuntas entre ambos artistas que desvelan una gramatica
nueva. O la consecucion, por fin, de los anhelos que el mismo Rafols expresé en uno



de sus poemas:?

Voldria retallar

els mots damunt

la fusta vella i tacada de
la taula on hem sopat
(...)

Retallar aquests mots
signes aproximats de
coses vistes
pensades

moments viscuts
desig i somni

Retallar-los amb cura
lentament

pero amb duresa

fins que saltin espurnes
guspires de llum o foc*

El gesto sutil de Mar Arza ha hecho que se fundieran los procesos creativos de ambos
artistas, volteandose cada cual para llegar a “construir ahora / algun objeto nuevo”
[“construir ara / algun objecte nou”]®.

De hecho, es la sublimacion de lo que quizas ya nos indicaba el mismo Rafols en la
obra que da nombre a esta exposicion. “De la rialla. Del Crit. Elegia del retorn” [‘De la
risa. Del Grito. Elegia del retorno”]®, son unos versos que él mismo roté e intervino con
dibujos encima, recomponiendo una composicion previa, de por medio, el trazo, la
palabra y el espacio entre todo ello, haciendo volar los significados por espacios que
buscan encajar de otro modo en lo preestablecido.

Siguiendo el flujo que desprende la obra de Albert Rafols Casamada, le hemos querido
invitar para reencontrarle en un momento de grandes cambios en el mundo. Nos

reunimos en la galeria donde compartio los inicios del camino, en los afios 70 del siglo
pasado; entonces, con el liderazgo de otra generacidon que no es la nuestra y de la que
hemos aprendido a leer “el poema [que] és el tra¢ que queda en l'aire [“el poema [que]

3 [Quisiera recortar / las palabras sobre / la madera vieja y manchada de / la mesa donde hemos
cenado / (...) / Recortar estas palabras / signos aproximados de / cosas vistas / pensadas /
momentos vividos / deseo y suefio / recortarlos con cuidado / lentamente / pero con dureza /
hasta que salten chispas / destellos de luz o fuego.]

4 Retorn al poema, 1966. En Albert Rafols Casamada, Signe d’Aire. Obra poética, 1939-1999.
Barcelona: Proa, 2000. P4g. 209.

®> Retorn al poema, 1966. En Albert Rafols Casamada, Signe d’Aire. Obra poetica, 1939-1999.
Barcelona: Proa, 2000. Pag. 209.

¢ Albert Rafols Casamada, S/t, 2001. Lapiz sobre papel (17x21). Coleccion particular.



es el trazo que queda en el aire”]’. Escuchando a Rafols, hemos percibido que el trazo
se puede asir de infinitas maneras, desde el presente, para darle unas vueltas y
continuar dando vida al arte, convencidas que nada acaba, porque siempre hay un
nuevo comienzo.

RAFOLS CASAMADA Sin titulo, 2000, Lapis sobre papel, 17 x 21 cm. Coleccién particular

" Verso del poema Epileg en forma de palmera. En Albert Rafols Casamada, Signe d’Aire. Obra
poetica, 1939-1999. Barcelona: Proa, 2000. P4g. 1016.



