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Fer una exposició avui de l’Albert Ràfols Casamada implica endinsar-se en el treball 
d’un dels artistes que són entesos com a pilars de l’art contemporani català, present a 
les principals col·leccions públiques i privades catalanes i que és igualment 
representat a d’altres, importants, estatals i internacionals. En conjunt, el seu art ens 
parla de nosaltres, dels substrats culturals que ens han alimentat. Observar els seus 
quadres i dibuixos, llegir els seus poemes i els seus escrits, ens ajuda a entendre’ns, 
en part, com a comunitat artística. 
 
Quan vaig assistir fa uns mesos a la inauguració de la celebració a EINA del centenari 
del naixement de l’Albert Ràfols Casamada, es podia respirar en l’atmosfera la seva 
empremta, a través dels materials i els documents que travessaven, no només el seu 
treball pictòric, sinó també la rellevant contribució pedagògica que va desplegar, 
juntament amb Maria Girona. 
 
Tan bon punt vaig rebre la invitació per comissariar una exposició de Ràfols 
Casamada de part de la galeria Joan Prats, em va semblar molt estimulant i ho he 
viscut des d’aleshores com un gaudi, una responsabilitat i un repte, i he volgut que fos 
una experiència compartida des de l’inici. El primer que vaig fer va ser preguntar-me 
fins a quin punt i de quina manera podia ser present, en Ràfols, fer-se manifest, en la 
investigació artística de creadors d’altres generacions en actiu. De seguida vaig sentir 
que havia de pensar l’exposició des de la contemporaneïtat, d’una manera activa i 
activadora. 
 
Com a artista referent del seu temps, Ràfols Casamada ha estat distingit amb 
homenatges, catàlegs i mostres commemoratives que ens han guiat per la seva 
trajectòria. Les generacions posteriors ens hem familiaritzat amb el seu art a través de 
les obres més conegudes i reconegudes, seleccionades amb tot el rigor per crítics 
d’art experts en la seva obra i els millors coneixedors del seu caràcter i neguits 
creatius, viscuts en alguns casos de primera mà. 
 
En aquest moment i des de la meva posició, més allunyada en el temps i en 
l’experiència, el que cal, vaig pensar, és invitar-lo a treballar amb els artistes 
contemporanis, frec a frec. Per fer-ho, seria imprescindible prendre com a punt de 
partida els processos creatius: els dels artistes que invitaríem i, per descomptat, els de 
Ràfols. Un cop identificades les claus d’aquests processos, es tractaria de propiciar 
confluències, espais on es poguessin trobar per treballar plegats amb tota la llibertat. 



 
Prendre la contemporaneïtat com l’articulació principal de l’exposició voldria dir també 
teixir vincles en un projecte que hauria de ser col·lectiu, basat en una conversa real i 
sostinguda entre tots els artistes participants en l’exposició, inclòs en Ràfols. Es 
tractaria d’aconseguir una conversa viva i efectiva, de manera que no es restringís al 
diàleg, més aviat metonímic, que traspua per la contigüitat de les peces exhibides a 
les sales de la galeria. S’hauria d’afavorir un espai inclusiu per a totes les parts que 
em vaig proposar implicar en la gestació i desenvolupament de l’exposició: les 
galeristes i el seu equip, les artistes que invitaríem, jo mateixa com a comissària i, en 
darrera instància, a tothom que s’hi vulgui sumar quan l’exposició estigui oberta, 
col·leccionistes, estudiants i visitants, siguin agents de l’art, o no. 
 
La primera complicitat va arribar amb la Patrícia de Muga i la Marta de Muga, quan 
vaig plantejar la possibilitat d’invitar a tres artistes de generacions diferents, a qui els 
suggeriria el repte col·lectiu de fer una exposició on en Ràfols tingués una presència 
tan activa com la seva. Un cop compartit el punt de partida, em vaig concentrar en 
l’escolta atenta de les obres de Ràfols, pintures, dibuixos, escrits, i algunes peces 
temptades per la tridimensionalitat, tot explorant els processos i cavil·lacions de 
l’artista, identificant instants d’assaig, experimentació i recreació. I aquesta ha estat 
una pràctica que tot seguit he obert als altres artistes, tan bon punt s’han incorporat al 
desenvolupament de l’exposició. 
 
L’objectiu: cercar a l’obra de Ràfols els gestos on es poden albirar tensions que sovint 
queden contingudes a la reserva, i que són, en les paraules del propi artista, 
“polseguera del sentit”. 
 
Polseguera del sentit 
entre l’objecte i 
la paraula hi 
ha la imatge 

 
però 
hi ha paraules 
sense imatge 
imatges sense 
paraula 
 
una mica d’ombra 
entre ulls 
i llavis1. 

 
1 Polseguera de sentit, a Raons, part de Paranys i raons per atrapar instants, 1981. A Albert 
Ràfols Casamada, Signe d Aire. Obra poètica, 1939-1999. Barcelona: Proa, 2000. Pàg. 640. 



 
Es tractaria de copsar aquesta mica d’ombra entre el que es veu i el que es 
pronuncia o no s’arriba a dir, amb totes les seves variables possibles i infinites 
modulacions. És un llostre poètic que a Ràfols és present en el color, el traç, els 
motius i les mencions: amb els ocells, les aigües tremoloses, el ressò, el crepuscle, la 
remor, els estels o la música. 
 
En visitar l’obra de Ràfols Casamada, tan extensa com diversa, van emergir 
immediatament el so i la llum. Elements incorporis i els més penetrants, a Ràfols, la 
sonoritat i la luminescència són guspires creadores d’espais. Com una paradoxa 
íntima que no s’acaba mai de copsar en tota la seva plenitud, la força de les 
composicions rafolianes es decanta del llenguatge propi de l’artista; ara es manifesta 
com una nota autoreferencial, ara com a regal fortuït per a les mirades sensibles que 
s’hi vulguin quedar. Les cercaríem, cadascú des de la seva pràctica, per interrogar-
les i interrogar-nos. 
 
El mateix Ràfols ens ofereix, generós, un joc fascinant, que consisteix a mirar 
d’atrapar les preguntes i insinuacions que va anar llançant a l’aire, a través de l’espai, 
la llum i la paraula. Aquests són els tres eixos dels quals vaig partir en un primer 
moment per encetar el procés creatiu col·lectiu que ens portés a treballar, ni sobre, ni 
a partir del seu treball, sinó de costat amb ell. 
 
En pensar quins artistes podrien implicar-se en aquest joc, dos noms van sorgir amb 
tota naturalitat: d’una banda, en Pere Llobera, pintor figuratiu (la descripció és seva), 
a qui trobem sovint incorporant els límits, com una frontissa rovellada que no acaba 
d’encaixar, obrint vies entre la incomoditat i la indiferència impossible. Entre la pintura 
i l’escultura, el simbolisme i l’atzar, el pop i el romanticisme? A cops, la sintaxi de la 
provocació, a cops, el silenci de la violència latent, irònica i sorneguera. D’una altra, 
l’Anna Irina Russell, artista també exploradora de límits, des de la subtilesa i, com 
Llobera, amb la tracció de l’humor per qüestionar-ho tot: l’espai, la presència, la 
perdurabilitat, els cossos i la seva agència, a entorns mutables i difícils de controlar, 
amb escletxes obertes a la contingència i a l’imprevist. 
 
Ambdós van acceptar el repte i compartir l’entusiasme; els vaig explicar que en 
Ràfols, quan era preguntat pels seus referents, citava Kurt Schwitters i deia que va 
adoptar la tècnica del collage després de veure la seva obra, que el va fascinar. Ens 
podríem imaginar una mena de Merzbau col·lectiu, aixecat amb en Ràfols? Vàrem 
deixar la idea en suspensió, com una metodologia potencial, mentre cadascú se 
submergia en l’univers creatiu de l’artista i cercava els batecs amb el seu propi 
treball. 
 
Paulatinament, han anat apareixent encreuaments interessants entre els processos 
creatius de tots tres, que han alimentat la conversa de les nostres trobades, hem 



anat afinant la meva primera selecció de peces de Ràfols, molt nombrosa, per anar 
obrint nous camins de recerca i de diàleg. Per part d’en Pere, de seguida va sorgir la 
pulsió d’explorar l’altre extrem d’una de les cordes que connecta el seu treball amb el 
d’en Ràfols: la tensió entre la figuració i l’abstracció. Aquesta ha estat precisament la 
via triada per Llobera per compartir processos amb en Ràfols, l’abstracció, que l’ha 
portat a crear la seva primera pintura totalment abstracta, realitzada sense 
evidències que la vinculin amb la realitat. 
 
S/T, 2023 és una peça imponent, rotunda i densa que m’he imaginat des del primer 
moment aèria, sobrevolant discursos, conjectures i protocols; lliure, juganera i 
amenaçant, com un estel que podria ser un drac i del que no n’acabem de saber ni 
l’origen ni el destí, perquè és impossible calcular-ne la trajectòria. 
 
La de l’Anna Irina Russell és una proposta eminentment lúdica, en tots els sentits. El 
joc ha estat la seva manera d’emparentar-se amb en Ràfols, i l’ha cercat en la seva 
obra, a través de dibuixos, la contemplació dels quals ens porta a imaginar a l’artista 
expressant pensaments no pronunciats, potser hipòtesis, potser sospites o 
ocurrències que podrien conviure amb narracions oníriques o amb acudits de l’ànima. 
Assumint els elements essencials de la pràctica pictòrica, -les principals eines d’en 
Ràfols, per experimentar i comunicar idees, emocions i sensacions-, la Irina les ha fet 
seves i les ha trastocat. 
 
Tangram I s’ofereix al públic amb la invitació a interactuar-hi, com succeeix amb el 
joc del qual la Irina ha llevat el nom i subvertit les condicions i el comportament 
previst. Si en el joc real, les peces són nítidament delimitades i s'acoblen entre elles 
en configuracions sòlides i expansives, en la versió de la Irina és una peça flonja i 
monumental, composta per fragments que no acaben d’encaixar mai. Manufacturada 
amb roba de llenç farcida, les parts no responen a un disseny calculat per a l’encaix 
de cap manera; més que configurar formes, són peces que inviten al gaudi de la 
deformació mitjançant les infinites possibilitats que promet. Són elements que 
respiren i és l’aire que queda abraçat a cada configuració el que dona cos a diferents 
espais. Tangram I dibuixa mapes inversos i en moviment, on el territori no ve donat 
pel dibuix de les onades en trencar sobre les pedres, immòbils, sinó que és un 
territori d’aigua, que va i ve. Els del Tangram de la Irina són espais vius amb la 
potencial transformació per l’acció i influència de diverses variables en joc. Això 
mateix succeeix amb l’obra de Ràfols, si prenem els dibuixos, els poemes, les 
pintures i els seus escrits i els llegim adoptant el collage -que ell tant apreciava- com 
a metodologia. 
 
La tercera artista en incorporar-se al projecte ha estat la Mar Arza, a través de la 
paraula, element principal del seu propi treball i demiürg en la cerca de vincles per 
descobrir amb en Ràfols. Més que afinitats o contrastos, el resultat ha estat 
l’aflorament d’obres conjuntes entre ambdós artistes que desvetllen una gramàtica 



nova. O la consecució, per fi, dels anhels que el mateix Ràfols va expressar en un 
dels seus poemes: 
 

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 
però amb duresa 
fins que saltin espurnes 
guspires de llum o foc2 

 
El gest subtil de la Mar Arza ha fet que es fonessin els processos creatius d’ambdós 
artistes, capgirant-se cadascú per arribar a “construir ara / algun objecte nou”3. 

 
De fet, és la sublimació del que potser ja ens indicava el mateix Ràfols en l’obra que 
dona nom a aquesta exposició. “De la rialla. Del Crit. Elegia del retorn”, són uns versos 
que ell mateix va capgirar i intervenir amb dibuixos a sobre, tot recomponent una 
composició prèvia, entre el traç, la paraula i l’espai entre tot plegat, fent volar els 
significats per espais que busquen encaixar d’una altra manera a la preestablerta4. 
 

Seguint el flux que desprèn l’obra d’Albert Ràfols Casamada, l’hem volgut convidar per 
retrobar-lo en un moment de grans canvis al món. Ens reunim a la galeria on va 
compartir els inicis del camí, als anys 70 de segle passat; aleshores, amb el lideratge 
d’una altra generació que no és la nostra i de la que hem après a llegir “el poema [que] 
és el traç que queda en l’aire5”. Escoltant en Ràfols, hem percebut que el traç es pot  
 

2 Retorn al poema, 1966. A Albert Ràfols Casamada, Signe d Aire. Obra poètica, 1939-1999. 
Barcelona: Proa, 2000. Pàg. 209. 

3 Retorn al poema, 1966. A Albert Ràfols Casamada, Signe d Aire. Obra poètica, 1939-1999. 
Barcelona: Proa, 2000. Pàg. 209. 

4 Albert Ràfols Casamada, S/t, 2001. Llapis sobre paper (17x21). Col·lecció particular. 

5 Vers del poema “Epíleg en forma de palmera”. A Albert Ràfols Casamada, Signe d Aire. Obra 
poètica, 1939-1999. Barcelona: Proa, 2000. Pàg. 1016. 



 

copsar d’infinites maneres, des del present, per donar-li unes voltes i continuar donant 
vida a l’art, convençudes que res acaba, perquè sempre hi ha un nou començament. 

 

 
RÀFOLS CASAMADA Sense títol, 2000, Llapis sobre paper, 17 x 21 cm. Col·lecció particular 

 


