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Rosa Perelló
Alcaldessa de Tàrrega

L’efervescència cultural de Tàrrega no s’atura i amb els primers 
compassos de l’estiu desembarca a la ciutat la segona edició de 
l’Embarrat, Festival de Creació Contemporània. L’esdeveniment 
es vol consolidar com un potent altaveu per difondre l’obra d’ar-
tistes d’avantguarda, emergents, innovadors, trencadors,... un 
llenguatge creatiu al qual també s’ha adaptat amb èxit la nostra 
veterana Fira de Teatre al Carrer. Tàrrega és sensible als nous co-
rrents culturals i des dels equipaments municipals es dinamitzen 
activitats en aquest sentit, tal i com exempli�ca l’Embarrat. Així, 
les propostes del festival s’eixamplen més enllà del Museu Cal 
Trepat, el seu epicentre d’origen, i s’estenen cap a la Sala Marsà, el 
Museu Comarcal de l’Urgell, l’Església de Sant Antoni, i Cine-
mes Majèstic. Una bona idea, sens subte, que fa ciutat.

L’Embarrat reforça, a més, el concepte que els centres museís-
tics han d’esdevenir molt més que inerts aparadors expositius. Els 
hem de nodrir de vida, de moviment, d’al·licients que portin més 
públic,... Han de convertir-se en marcs on les diverses formes 
de la cultura puguin posar-se en contacte amb els espectadors. 
La programació dissenyada per Intersecció s’ajusta a la mida a 
aquesta nova concepció dels museus. El suport brindat des de 
l’Ajuntament de Tàrrega a l’Embarrat vol contribuir a apuntalar 
aquestes tendències, una vegada ja s’ha posat de manifest el seu 
èxit. La internacionalització de la convocatòria d’enguany certi�-
ca el bon rumb que pren el festival. Enhorabona als organitzadors 
i un agraïment als artistes participants. Gaudiu-ne!



8

El Museu de la Mecanització Agrària Cal Trepat de Tàrrega és 
un museu de societat que ens explica un aspecte determinant 
de la nostra història econòmica i industrial: la mecanització del 
camp català i espanyol durant bona part del segle XX. La seva 
singularitat fa que estigui integrat en el sistema territorial del 
Museu de la Ciència i de  la Tècnica de Catalunya, format per 
diferents museus que expliquen la industrialització catalana arreu 
del nostre país.

Tot amb tot, als museus del segle XXI, se’ls hi demana que, a més 
d’explicar la història que els hi correspon, fer recerca ho  promou-
re-la, conservar i restaurar els objectes que custodien i difondre el 
seu coneixement, siguin agents de dinamització social i econòmi-
ca del lloc on estan ubicats.

I és en aquest àmbit de dinamització social i econòmica que a 
les instal·lacions del Museu Cal Trepat hi tenen cabuda propos-
tes culturals, lúdiques i socials diverses que poden dialogar, que 
poden contrastar amb el marc que les acull i que sempre ens fan 
pensar, que ens inviten a re�exionar ho ens interroguen sobre no-
saltres i la nostra circumstància. 

Cal Trepat te el cor robat als fotògrafs, als publicistes, a la gent de 
teatre, als del món del cinema, als artistes emergents de la nostra 
contemporaneïtat. 

Les velles naus de Cal Trepat que ens parlen d’un passat indus-
trial ple d’energia i de treball dur, a més a més, injecta energia po-
sitiva tant als participants del Festival de Creació Contemporània 
EMBARRAT com a tothom que s’atreveixi a endinsar-se en un 
viatge “pel túnel del temps”.

JAUME ESPINAGOSA
DIRECTOR MUSEU TREPAT
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Al segle XXI l’art és activisme, és compromís i és comunicació. 
L’art esdevé, doncs, avui, el contrapunt i la vàlvula d’escapament 
imprescindible a una societat que ens diu, a cada moment, a tra-
vés de canals preestablerts en la con�guració del nostre sistema 
operatiu d’«humà disciplinat i alienat», què pensar i com actuar. 

La religió, els mass media, el poder econòmic, el polític, la ciència, 
etc., limiten el nostre espai de re�exió conduint, sempre, el nostre 
raonament per camins minuciosament traçats i indestructibles. 
D’aquí, doncs, la necessitat de l’art avui.

És per aquest motiu i perquè entenem que la cultura més vin-
culada a la creació i al pensament és un espai de construcció de 
societat innegable que, des d’Intersecció i en estreta col·laboració 
amb el Museu Trepat i l’Ajuntament de Tàrrega, impulsem, per 
segon any, el festival Embarrat, una mostra artística i transversal 
que pretén apropar l’art més re�exiu als ciutadans, així com posar 
de manifest els aspectes més essencials de la condició humana.

Ens fa il·lusió, doncs, reivindicar el contacte humà, la calidesa de 
les relacions, el tacte i l’olfacte, la proximitat i l’intercanvi, la in-
formació, la recerca i la investigació multidisciplinària de la nos-
tra realitat complexa i, �nalment, reivindicar l’art radical com a 
estímul del pensament lliure i com a mecanisme d’injecció de 
l’individu.

Per tot plegat, i si us ve de gust conèixer de prop aquesta singular 
iniciativa, us convidem a gaudir i descobrir l’Embarrat i els seus 
artistes.

NATÀLIA LLORETA - JESÚS VILAMAJÓ
DIRECTORS FESTIVAL EMBARRAT
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LA GRAN
MÀQUINA II
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La fàbrica Trepat va ser una empresa líder a Espanya en la cons-
trucció de maquinària agrícola durant una bona part del segle 
XX. Més de vuit-centes persones hi van treballar al llarg de la 
seva història i aquí es dissenyaren i construïren tota mena d’estris 
i maquinària per al camp. Avui, la fàbrica fa anys que està tanca-
da i s’ha transformat en el Museu Trepat, patrimoni de tots els 
targarins.
Per a l’exposició col·lectiva La Gran Màquina II, i seguint a la 
recerca d’un nexe d’unió entre el passat industrial i obrer de Cal 
Trepat i la creació més actual hem demanat als artistes que re-
�exionin entorn al concepte d’alienació. 
Marx, igual que Rosseau, Hegel, Freud o Sartre es dedicà a des-
envolupar un ampli pensament al voltant de la idea de l’individu 
alienat. Marx deia sobre l’alienació que “és el procés a través del 
qual els productes de l’activitat humana escapen al control dels 
individus i els dominen”. Un pensament que enllaçava directa-
ment amb el sistema capitalista en què la propietat privada i l’acu-
mulació de capital, per part del sector burgès, era el paradigma 
dominant a �nals del segle XIX i principis del XX, i constituïa 
el mitjà pel qual l’amo capitalista dominava i explotava la classe 
obrera.
Tanmateix, encara avui s’intueix una societat clarament aliena-
da en aspectes com la política, la religió, l’economia… Fins i tot 
alguns autors parlen d’alienació postmoderna en referència a les 
grans di�cultats existents per analitzar, per un mateix, l’allau d’in-
formació disponible a través d’Internet, asseverant que hem pas-
sat de la societat del coneixement a la societat de la ignorància. 
Quines són, doncs, les conseqüències que aquesta alienació pot 
provocar a la societat actual o venidora? En aquesta exposició en 
trobareu, qui sap, si algunes respostes.

Jesús Vilamajó
Comissari de La Gran Màquina II
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AZAHARA CEREZO
MARIO SANTAMARÍA

Actions in between the rescue

Braçalets, fotogra�es 30x40 i vídeo monocanal de 03’ 25’’
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Azahara Cerezo examina les formes urbanes i l’espai públic físic 
i virtual, mentre que el treball de Mario Santamaría se centra en 
el net art, les accions online i el cinema expandit. Ambdos col·la-
boren en projectes que aborden relacions d’in/visibilitat emprant 
exercicis de re/lectura i processos de reapropiació. La seva pro-
posta, Actions in between the rescue, parteix dels rescats �nancers 
de l’Eurozona per donar forma a un grup d’intervencions que ex-
ploren processos d’identi�cació en contextos de con�icte. Aquest 
projecte va ser realitzat en residència a Flax Art Studios (Belfast, 
Irlanda del Nord), entre gener i març del 2014.

Azahara Cerezo (Girona, 1988) és llicenciada en Comunicació 
Audiovisual per la Universitat Autònoma de Barcelona i Màster 
en Arts Visuals i Multimèdia per la Universitat Politècnica de 
València. Ha estat artista en residència a 1646 (La Haia, Holan-
da), Flax Art Studios (Belfast, Irlanda del Nord), MoTA (Lju-
bljana, Eslovènia) i Digital Arts Studios (Belfast). Els seus pro-
jectes s’han presentat a la Fundació Antoni Tàpies (Barcelona), 
Das Weisse Haus (Viena) i la Fundación FIArt (Madrid), entre 
d’altres. 

Mario Santamaría (Burgos, 1985) és llicenciat en Belles Arts i 
Màster en Arts Visuals i Multimèdia (ambdós per la Universitat 
Politècnica de València), és actualment artista resident a Han-
gar (Barcelona) i ha realitzat residències a Kunststiftung Ba-
den-Württemberg (Stuttgart, Alemanya), Sarai Project (Nova 
Delhi, Índia) i Flax Art Studios (Belfast, Irlanda del Nord). Ha 
exposat, entre altres, a l’Edith Russ Haus fur Medienkunst (Ol-
denburg, Alemanya), Fórum Eugenio de Almeida (Évora, Portu-
gal) i la Fundació Antoni Tàpies (Barcelona).
 
www.azaharacerezo.com
www.mariosantamaria.net

Actions in between the rescue
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CARLA CAÑELLAS
DETENIDOS

Oli, dibuixos, contractes de treball i vídeo HD
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Detenidos és un projecte artístic i social que estableix una ana-
logia entre la situació d’atur, i l’estat d’arrest que això origina. El 
treball que presenta parteix d’una re�exió sobre els canvis socials 
esdevinguts a causa de la crisi econòmica. Més enllà dels aspectes 
externs evidents que transformen el nostre entramat social, li in-
teressa re�exionar sobre les modi�cacions íntimes del ciutadà en 
la seva quotidianitat en relació amb la desocupació.

La irrefrenable xifra d’aturats està sotmesa a un context anàleg al 
que genera la detenció policial. Més enllà de la metàfora lingüísti-
ca, segons la Reial Acadèmia Espanyola la detenció és «la privació 
provisional de la llibertat, ordenada per una autoritat competent».
Si bé és discutible la realització personal a través de l’ocupació 
laboral aliena a tota alienació, que potser l’anul·lació del dret al 
treball no és una despulla de la nostra emancipació? La manca 
d’autonomia pròpia condueix a l’estatisme, així com l’empresona-
ment emocional, físic i intel·lectual. No obstant això, la necessitat 
que genera la recessió obliga el candidat a acceptar llocs de tre-
ball a les antípodes de la seva identitat. Una alienació forçosa que 
tampoc garanteix l’accés de l’aturat a l’activitat laboral. 

Carla Cañellas (València, 1982) pretén qüestionar els rols 
d’identitat adquirits segons els diferents contextos culturals i so-
cials. La seva eina se centra principalment en la pintura, encara 
que també li interessen altres mitjans per a la narració com el di-
buix, la instal·lació, el vídeo, etc. Així mateix ha realitzat diversos 
projectes curatorials col·lectius i participa activament en tallers 
d’ensenyament.
Considera que la participació d’altres persones en el seu procés 
creatiu és essencial, així com la necessitat del sentit de l’humor 
fonamental per al desenvolupament de la seva feina.

www.carlacanyellas.com 

DETENIDOS
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con.tatto
FRANCESCA LEONI
DAVIDE MASTRANGELO

androgynous

Vídeo HD. Durada 3’35’’
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Androgen és fràgil, perquè nosaltres som fràgils, perquè la nostra 
pell i la nostra lluita per conèixer els altres, i per connectar-hi, és 
fràgil. La necessitat d’a�rmar la nostra individualitat pot dur-nos, 
de vegades, a un cert estranyament, a una certa alienació. Tot i 
que estem connectats i parlem la mateixa llengua, sovint som in-
capaços de comunicar-nos amb els altres. Androgen comença amb 
la unió dels individus i esdevé un arquetip.  És només en l’accep-
tació de les diferències —que tan sols és possible si som realment 
lliures— que cadascú de nosaltres pot trobar el seu vertader jo.

Con.Tatto és un grup artístic compost per Francesca Leoni i 
Davide Mastrangelo, són videoartistes i performers. El grup va 
ser creat el juny de 2011 per donar resposta a les necessitats artís-
tiques d’ambdós components. En només un any el grup ha creat 
diversos vídeos que s’han pogut veure a diferents festivals.

www.leonimastrangelo.com
 

androgynous
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DANIEL gasol

Dibuixos, fotogra�es, reproductor de vinil
i impressió sobre paper

It’s the age of the teenager
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It’s the age of the teenager fa a referència a un documental produït 
el 1958 a Londres que narra la nova forma de vida dels adoles-
cents marcat per la llunyania ideològica amb els seus anteriors. 
Destaquen, sobretot, les formes rebels d’alienació social volun-
tària a través de la música o la roba.
El projecte proposa realitzar un recorregut de les cançons diri-
gides a teenagers des de 1955 �ns a aproximadament l’actualitat. 
Cançons que en alguns casos formen part de l’imaginari col·lectiu 
i que han (re)creat escenes sobre el model de vida adolescent com 
a pas previ a l’edat adulta. La primera part amb el nom Teen Music 
consta d’una instal·lació que analitza les lletres de les cançons des 
de 1955 �ns al 2007 més importants segons la seva audiència o el 
nombre de discos venuts. La segona part del projecte, anomenat 
Identity Music, consta en fer una llista cronològica de les paraules 
i frases més usades durant les cançons estudiades per con�gurar 
una relació més clara entre la construcció d’identitat a través de 
la música i el públic a qui es dirigeix. D’aquesta manera es cons-
trueix un grà�c que mostra el sentit que dota les paraules usades 
en cadascuna de les lletres, en un sentit historiogrà�c de l’evolu-
ció de l’adolescent com a ésser separat i dividit de la societat on 
habita. 

Daniel Gasol (Tarragona, 1983) es trasllada a Barcelona per es-
tudiar belles arts a la UB, on especialitza en teoria de l’art, par-
tint del vídeo com a eina de treball. El seu treball pren diferents 
formes, i se centra en mostrar les maneres en què es creen icones 
i idees sobre el món a partir de fenòmens mediàtics. Posterior-
ment realitza un màster i producció i investigació, en què inicia la 
seva tasca com a investigador, redactor d’articles o després formes 
d’indagació, sempre centrat en el tema del context social i la me-
diatització com a fenomen. Actualment treballa des del camp de 
l’art com a investigador i realitza treballs en què la imatge �ltrada 
rere dels mitjans sol tenir presència.



20

DANIEL Schweitzer

Resina i components electrònics
 

Jaime Iglesias NAVARRO,
RAFAEL LÓPEZ MARTÍN, MAURICIO 
PÉREZ PÉREZ, JOSÉ JAVIER REYES 
GARCÍA, CARLOS GONZÁLEZ
HERNÁNDEZ
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El cos, aquell lloc des del qual percebem i intervenim el món, és 
subjecte d’una investigació plàstica que re�exiona sobre els seus 
processos de signi�cació. Uns signi�cats «incorporats» que, en 
la nostra contemporaneïtat, ens porten a entendre el subjecte en 
termes de productivitat, o com diria Byun Chul Han, en termes 
de rendiment. Parlem de cossos immersos en una voràgine de 
producció, consum i manipulació de signi�cants que han estat 
reduïts a un altre objecte de consum més.

Daniel Schweitzer (Alemanya, 1988) es va llicenciar en belles 
arts a la Universitat Politècnica de València el 2012. El mateix 
any va ser seleccionat per a residir a la Fundació Antonio Gala 
per a Joves Creadors a Còrdova, on va començar a desenvolu-
par la seva línia d’investigació al voltant del cos. El 2013 torna 
a la Universitat Politècnica de València on s’especialitza amb un 
màster en Producció Artística. Daniel Schweitzer ha realitzat 
múltiples exposicions col·lectives a diferents ciutats espanyoles 
com Madrid, Barcelona, València o Còrdova, així com al seu país 
natal, a Dresden. Ha estat seleccionat en múltiples convocatòries 
entre les que destaquen «Selecta y selectos» a València o «Arte 
propuestas» en el Centre 14 a Alacant, lloc on projecta la seva 
primera exposició individual per a aquest mateix any. Actualment 
viu i treballa a Madrid, on continua desenvolupant la seva obra.

www.danielschweitzer.es
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DANIEL TOMÀS MARQUINA

Vídeo HD. Durada 11’30’’

Viure la fi del món en una
illa tempestuosa

Autor: Daniel Tomàs Marquina
Música: Deco Nascimento
Crèdits i tipogra�a: Clara Luz Calvo
Imatges: Israel Melero Ruiz i Daniel Tomàs Marquina
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Viure a la � del món en una illa tempestuosa es tracta d’una obra 
audiovisual experimental i poètica que recull el transitar de la 
gent, la vida quotidiana, les últimes protestes d’emancipació ciu-
tadana, així com la relació de les persones amb l’entorn. Pretén 
ser una cartogra�a dels esdeveniments socials actuals, amb una 
vessant crítica. El �l conductor és una poesia escrita pel mateix 
autor i narrada pel poeta i performer Bartomeu Ferrando.
Al context de crisi política i econòmica actual s’afegeix el de les 
crisis ecològiques, energètiques, alimentàries i socials que acom-
panyen al model capitalista que han provocat una recerca de res-
postes que generen un contrapoder popular i moviments d’au-
togestió basats en el DIWO. En aquest canvi de paradigma les 
intervencions artístiques tenen la capacitat de modi�car l’estètica 
social, com una acció més, dins de les múltiples estratègies per a 
la transformació social de l’imaginari col·lectiu.

Daniel Tomàs Marquina (València, 1986) és llicenciat en belles 
arts per la Universitat Politècnica de València i amb un màster 
en Producció Artística en especialitat d’Art Públic. Actualment 
realitza el doctorat en Art: Producció i Investigació amb una beca 
FPI de la UPV que es desenvolupa amb treballs dins del grup de 
recerca Laboratori de Creacions Intermèdia de la facultat de Be-
lles Arts de Sant Carles. El treball de recerca i pràctiques docents 
es combina amb la realització d’exposicions i estades artístiques 
tant a nivell local com internacional, amb un treball molt vinculat 
a l’àmbit social, activista i la recerca de participació en les seves 
intervencions artístiques.

www.danieltomasmarquina.com
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DAVID GIRIBET
MAQUINÀRIUM

Instal·lació interactiva
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La instal·lació Maquinàrium està concebuda amb la idea de poder 
reproduir/jugar i interactuar amb els objectes/màquines pròpies 
de la fàbrica de Cal Trepat i el so que produïen. Una interacció 
entre les màquines i les persones que no deixa de ser també una 
metàfora del món i l’època en què vivim actualment.

Proposen a l’espectador posar-se a la pell d’un treballador d’una 
fàbrica com la de Cal Trepat. A partir de la interacció de les mà-
quines amb els visitants, ja sigui tocant objectes, passant-hi per 
davant o manipulant-los, a través de sensors connectats a un mi-
crocontrolador, es descobriran quins són els sons de la fàbrica. En 
funció també de com es facin sonar -si tots alhora per acumulació 
o d’un en un- l’espectador podrà arribar a sentir la sensació que 
tenien aquells treballadors.

Un exercici sonor únic i molt especial, però també amb un com-
ponent pedagògic i històric, ja que intenta donar a conèixer in-
directament a través del so l’ús de les màquines o estris accionats 
per l’embarrat que formaven part del dia a dia de la fàbrica de Cal 
Trepat.

David Giribet (Tàrrega, 1974) és un jove realitzador targarí que 
sempre s’ha mostrat inquiet amb les noves tecnologies i en la se-
ves aplicacions en el món audiovisual, multimèdia i artístic. Ha 
cursat els estudis de grau superior en realització d’audiovisuals, 
espectacles i multimèdia. Ha treballat durant 20 anys a Televisió 
de Catalunya com a dissenyador i animador grà�c i ha col·laborat 
en diferents projectes a la ciutat de Tàrrega com ara vídeos, dis-
seny grà�c, animació 3D, videoclips, documentals, projeccions i 
diferents treballs multimèdia.

www.calidos.cat
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Gra�t a la paret. 190x130 cm
 

DAVID RIBAS
GRAFIT
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El projecte Gra�t reprèn una activitat que s’ha dut a terme des de 
l’antiguitat més remota: l’escriptura i la pintura a la paret.
Les parets han estat al llarg de la història -i en gran mesura, des 
del naixement de l’era industrial, en els centres de treball- un espai 
d’expressió, generalment anònim i sovint clandestí, que ha permès 
donar sortida a sentiments, reivindicacions i crítiques En paraules 
de Brassaï, podem parlar de «l’idioma de les parets».
Ribas prové d’un poble industrial, on hi ha molins paperers del 
segle XVIII, avui pràcticament arqueologia industrial, que són, 
si més no, testimoni d’una manera de fer i de viure. En les parets 
d’aquests molins ha trobat gra�ts deixats pels treballadors.
Els seus darrers treballs en aquest àmbit han estat un apropament 
al gra�t des de la poesia, la pintura i el text, buscant un contingut 
ideològic i reivindicatiu, que enllaça amb la tradició més clàssica 
del gra�t. 
El text que reprodueix Gra�t és la de�nició d’alienació, tema de la 
convocatòria. Per a l’elaboració de gra�ts fa servir una tipogra�a 
de lletres de motlle (trepes) recuperades del celler d’un antic mar-
xant de vins del Penedès, utilitzades per marcar els bocois. 

David Ribas (Barcelona, 1957) va estudiar pintura i revestiments 
murals. Com a pintor, ha fet estades de treball al Marroc, Mallor-
ca, Japó i Sardenya, i que ha compaginat amb la recerca artística 
continuada en el seu estudi. Ha exposat en diferents ciutats de 
Catalunya i Espanya i, en l’àmbit internacional, a Tòquio, l’Al-
guer, Tànger, Tetuan i França. També ha participat en mostres 
col·lectives a Barcelona, Berlín, Besiers, Nimes, Tolosa, Lisboa, 
Rabat, Brussel·les i Estrasburg, entre d’altres.
El 2010 inicia una nova activitat a la seva casa taller amb l’ober-
tura d’HD Riudebitlles, un petit hotel de tres habitacions, que 
combina art i allotjament en un indret insòlit, envoltat de molins 
paperers del segle XVIII i en un entorn de vinyes. Ribas ha con-
vertit aquest establiment en un espai obert d’art contemporani.
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DEMETRIO SALCES
EN SÈRIE

Escaiola patinada. Mesures variables
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En sèrie es planteja com diversos conjunts d’imatges escultòri-
ques que neixen de l’alteració de la realitat creant un espai per a 
la re�exió, la crítica i el qüestionament d’elements que sustenten 
la nostra realitat i limiten la nostra llibertat. La peça mostra una 
successió d’escultures d’extremitats amuntegades en un espai de 
treball. Aquest conjunt d’instal·lacions juguen un doble sentit: el 
producte de la Fábrica / el producte de la societat.

D’una banda, la producció en cadena d’objectes iguals. L’escena 
recorda al resultat produït en una fàbrica. Elements iguals i des-
membrats que formaran un tot. Un producte acabat i preparat per 
a la seva distribució i consum.

D’altra banda, una part crítica i imaginària que està en connexió 
amb la realitat dels nostres dies i més concretament amb el nostre 
context sociopolític. La societat de consum per sobre dels estats, 
la cultura, els idiomes i el pensament lliure. Una societat que alie-
na l’individu apropant-lo a una globalitat que l’exposa a la pèrdua 
d’identitat, apartant-lo de la crítica i la seva pròpia llibertat. En 
serie, en de�nitiva, mostra una cadena d’homes i dones produïts 
en sèrie.

Demetrio Salces (Montalbán de Córdoba, 1987) és artista plàs-
tic. Aborda temes sociopolítics com la comunicació / no-comu-
nicació, la condició humana o les relacions personals, basant-se 
en les seves pròpies experiències i percepcions i buscant sempre 
diversos punts de vista enfrontats entre si. La seva obra es caracte-
ritza per mostrar un plantejament i una anàlisi basada en la crítica 
i la ironia de situacions senzilles que generalment ens envolten. 
Treballa des del camp de la pintura o la instal·lació escultòrica al 
videoart o elements sonors. Des de 2012 dirigeix i comissaria el 
projecte Z. Jornades d’Art Contemporani de Montalbán. 

http://demetriosalces.blogspot.com.es
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ERRAZU & ASENSIO
Restauració de temps modernS

Instal·lació amb projector looper de 16 mm i una pel·lícula 
silent de 60”
 
Amb el suport de CoNCA i MK2 2015
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Charles Chaplin va estrenar Temps moderns el 1936, quan la 
implantació del cinema sonor en la indústria cinematogrà�ca 
era ja un fet irreversible. No obstant això, va decidir rodar la 
pràctica totalitat de la seva pel·lícula amb les tècniques del 
cinema mut: càmeres accionades a mà que permetien variar 
el ritme del pas de la pel·lícula i registrar, segons la naturalesa 
del pla, entre 12 i 18 fotogrames per segon. La tècnica gestual 
de Chaplin s’havia desenvolupat en paral·lel amb l’emergència 
de la tecnologia cinematogrà�ca. La seva decisió, per tant, no 
es va deure a la nostàlgia o la resistència al canvi, sinó a una 
necessitat estètica i estilística.
Restauració del temps modern és una reconstrucció simulada de 
l’espai i el temps profílmic d’una escena de Temps moderns al 
pas de 24 fotogrames per segon. En l’escena seleccionada per 
a la intervenció, única a tot el �lm malgrat la seva lleugeresa, 
Charlot es pren un descans en els banys de la fàbrica en la 
qual treballa i és sorprès per les càmeres de vigilància con-
trolades pel patró de l’empresa. Combinant tecnologia digital 
i reimpressió en pel·lícula, la peça restaura el moviment i el 
gest de l’actor alliberat del ritme sincopat del registre original, 
i resigni�ca la relació entre control, subjectivitat i tecnologia.

Miguel Borrego Errazu (Madrid, 1977) artista i teòric del ci-
nema, i Carles Asensio Monrabà (Barcelona, 1979), cineasta 
i artista, col·laboren en projectes artístics des de 2009.
La seva activitat es desenvolupa en el cinema, les arts escèni-
ques i l’art contemporani. Han realitzat pel·lícules experimen-
tals, obres de videoart i projectes d’screen-art. I el seu treball 
ha estat exhibit en diversos festivals internacionals, museus i 
galeries d’Europa, Estats Units i Mèxic.

www.actua1.com
 

Restauració de temps modernS
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estela ortiz

Serving Handbook:
standard appropiate
expresions

Oli sobre estovalles de paper. 12 peces de 33x41 cm
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�e serving handbook: standard appropriate expresions documen-
ta les frases que utilitzen els cambrers en els restaurants als Estats 
Units d’Amèrica. Tot i que no responen a cap manual preesta-
blert, els cambrers de tot el país sembla que segueixin un patró 
comunicatiu determinat. En un sistema de salari basat en les pro-
pines, el servei es ven com un producte estàndard en el seu estat 
més ideal i e�cient, a � de buscar un impacte que presenti el major 
bene�ci econòmic, però en complet detriment de l’autenticitat i 
personalitat individuals.

Estela Ortiz (Terrassa, 1988) Nascuda a Terrassa. Llicenciada en 
ciències polítiques per la Universitat Autònoma de Barcelona, i 
recentment graduada en Arts Aplicades al Mur a l’Escola Mas-
sana. La seva obra es desenvolupa a cavall entre els Estats Units i 
Barcelona; en un intent d’aproximar-se als grans temes politico-
sociològics contemporanis, l’artista exposa una combinació entre 
l’art i l’imaginari social, des d’un punt de vista crític, i alhora uti-
litza tècniques artístiques tradicionals.

www.estelaortiz.com
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Edurne Herrán
Invisible (wo)men

Instal·lació de 50 fotogra�es 10x15 cm



35

Edurne Herrán va descobrir per accident, mentre buscava les 
mesures de les fotogra�es carnet, una sèrie de plantilles de terns. 
Aquestes plantilles són imatges (en format .png o .psd) de vestit 
i corbata que s’utilitzen per col·locar sobre una fotogra�a amb la 
cara d’algú que no té vestit, per tal d’aconseguir una imatge «se-
riosa» per al curriculum vitae i poder trobar feina.

En aquest projecte postfotográ�c l’artista es val del poder comu-
nicatiu de la indumentària per qüestionar l’estatus, l’aparença i 
l’ús dels uniformes a la nostra societat. L’interessa l’arti�ci i la se-
miòtica del vestit amb corbata. Descarrega les imatges d’Internet 
i les col·lecciona solapant-les sobre fons blanc o negre .

Edurne Herrán (Alemània, 1978) obté la beca de creació Art 
Emergent del Centre Cultural Montehermoso i la beca Erasmus 
per estudiar a la KBW-Berlín (Kunsthochschule Berlin Weissen-
see) amb Karin Sander com a tutora. És seleccionada a la primera 
convocatòria El Ranchito en Matadero-Madrid, on porta a ter-
me el projecte 8 bit X Stitch - �e Digital Divide i al I Encontro de 
Artistas Jóvenes (Ciutat de la Cultura, Galícia). Ha desenvolupat 
el projecte Growing Pains, premiat per VEGAP a la convocatòria 
Propostes 2012, amb el qual obté la beca Roberto Villagraz 2014 
d’EFTI i el premi de Nous Talents Fotogrà�cs de Gijón (amb 
una exposició individual al Museu Barjola). Ha realitzat nombro-
ses exposicions individuals, així com mostres col·lectives a nivell 
nacional i internacional. Resideix i treballa a Madrid.

www.pinkblood-globulosrosas.blogspot.com
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Gabriela golder
mulitud
conversation piece

Multitud: vídeo, 7’, loop, 2008
Conversation piece: vídeo, HD, 17’30’’, loop, 2013



37

Dues nenes llegeixen al costat de l’àvia El Manifest Comunista. 
Les nenes pregunten, hi ha molts conceptes que no comprenen, 
paraules. Una escena familiar, un retrat de família.
A Conversation Piece, l’artista transforma la lectura d’un text 
emblemàtic en una metàfora del desenvolupament de la vida. 
Posa l’accent en les di� cultats, els dubtes, els errors; assenyala la 
importància de l’acompanyament, però, també, del desa� ament i 
la voluntat per dur endavant la tasca, superant els obstacles. L’es-
cena no amaga cert to melancòlic, els regustos d’un temps en què 
la re� exió política es construïa sobre certes arrels, lentament, a la 
cruïlla entre un pensament encarnat i un altre sedimentat, his-
tòric, però sempre potencial. 

Multitud. Una multitud es llança.
El moviment és ferotge però amb prou feines perceptible.
Els cossos s’acumulen � ns a esdevenir un, una massa amorfa que 
es desplaça tot just.
Coreogra� a dels moviments humans exasperats.
Imatges registrades pels mitjans de comunicació durant la crisi 
del 2001 a l’Argentina.

Gabriela Golder (Buenos Aires, 1971) és artista visual, curadora 
independent, professora a l’Argentina i a l’exterior i directora de 
la Biennal de la Imatge en Moviment (BIM). Treballa en cinema, 
vídeo i instal·lacions. Les seves obres fonamentalment plantegen 
qüestions relacionades amb la memòria, la identitat i el món del 
treball.
Les seves obres van rebre nombrosos premis, com ara el Sigwart 
Blum de l’Associació de Crítics d’Art d’Argentina, el Media Art 
Award del ZKM, el primer premi en el Saló Nacional d’Arts Vi-
suals, el primer premi en Videobrasil i el Tòquio Vídeo Award, 
entre d’altres.

www.gabrielagolder.com
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JORDI LAFON
Pupitre

Llapis, acrílic i xiclet sobre fusta.
Peça de 120 x 110 cm per 4 cm de gruix. Vídeo HD
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Paradoxalment, una de les vies d’alienació més evidents al llarg 
de la història ha estat l’educació. En moltes ocasions, des d’aquest 
àmbit s’ha traçat el camí de les persones, sovint des de la infante-
sa, per produir una única mirada sobre les coses inhabilitant altres 
perspectives. En un escenari inequívoc com aquest, sortir de la 
línia marcada pot ser un problema greu per qui gosa tenir idees 
pròpies al marge de l’ordre establert. En un context global on els 
poders fàctics han perdut la legitimitat de guiar-nos, perquè no 
ens representen des del respecte i l’empatia no és d’estranyar que, 
a vegades, s’imposi la desobediència a les lleis i normes que opri-
meixen generalment els més desfavorits.

L’acció Pupitre proposa un acte lúdic de protesta participativa 
agafant l’exemple d’enganxar un xiclet sobre el moble escolar. Es 
convida el públic a què hi participi mastegant una bola de xiclet 
de color per enganxar-lo posteriorment sobre un dibuix d’un pu-
pitre. Així, les diferents masses orgàniques de colors dels xiclets 
aplicats lliurement sobre les diferents parts del dibuix se superpo-
sen per suggerir altres lectures o signi�cats.

Jordi Lafon (Barcelona, 1967) és artista visual, col·laborador de la 
Universitat de Vic, de l’Escola d’Art i Superior de Disseny de Vic 
i de l’Escola d’Art Àgora de Barcelona. També coopera amb AC-
Vic, Centre d’Arts Contemporànies com a membre vocal d’H, 
Associació per a les Arts Contemporànies de Vic.

Els seus treballs estableixen una relació entre els objectes, les per-
sones i el seu entorn per crear un relat de matèria, espai i temps, 
inscrit en un paisatge entès com a escenari d’accions on esdeve-
nen les relacions d’afecte i con�icte, poètica i política. 

www.jordilafon.net
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jorge catoni
País en vías de desarrollo

Vídeo 4:3 en loop. Durada 10’

Jorge Catoni: direcció, càmera, edició, disseny de so i música. 
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País en vías de desarrollo ha estat gravat al voltant de La Vega 
Central (mercat d’abastiments a Santiago de Xile). Sobre com 
deambular invisible i de manera circular en la nostra discapacitat 
social…

L’artista ha realitzat aquesta peça de vídeo amb una petita càme-
ra de butxaca (no professional) de manera autogestionada, sense 
fons públics ni privats.

Jorge Catoni (Santiago de Xile, 1980) és artista visual i director. 
Desenvolupa el seu treball autodidacte en les àrees de: pintura, 
il·lustració, disseny, audiovisual, documental i música experimen-
tal.

Les seves obres s’han pogut veure en diversos festivals com: Fes-
tival Internacional d’Arts Numériques Videofomes a Tolouse 
(França); International Film Festival Zoom Zblizenia, Polònia; 
Bideodromo a Bilbao; Festival Miden, a Grècia; Muestra de Vi-
deoarte Underground de Barcelona; Cairo Video Festival. Me-
drar for Contemporary Art, Egipte; VGAFest, Malàisia; o al 
VAFA Video Art for All, Macau (Xina).
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ALIENACIÓN. EL CAMINO MÁS RÁ-
PIDO PARA HALLAR LA FELICIDAD

22 il·lustracions de 14,5 x 20 cm

José Salguero
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Aquest projecte reuneix una selecció d’esbossos i collages realit-
zats el 2012 agrupats en un ‘llibre d’artista’. Un diari utilitzat com 
a quadern de bitàcola amb un nexe comú: un estudi ideogrà� c 
sobre el concepte de l’alienació de l’ésser humà.
L’objectiu de l’artista va ser analitzar situacions, comportaments i 
pautes en què aparentment es dóna aquest fenomen. Va realitzar 
una tasca de relació, creant nexes entre imatges i text per generar 
terceres lectures, contextualitzant-les en un entorn en què no es 
plantegi aquesta realitat.
En aquesta investigació l’han inspirat diversos subtemes relacio-
nats amb l’alienació. Com són: les etiquetes per identi� car-nos, 
la superpoblació, la gent que lluita per ser diferent i acaba enqua-
drant-se en estereotips, el qüestionament dels rols de gènere, les 
icones educatives infantils i la seva relació amb el consumisme, 
la pèrdua d’identitat en l’àmbit professional (militar, artístic...), 
l’adoctrinament religiós, el control mental mitjançant els mitjans 
de comunicació, la � gura de la dona en el món musulmà.

José Salguero (Madrid, 1985) és graduat en belles arts per la 
Universitat Complutense de Madrid i tècnic superior d’il·lus-
tració per l’Escola d’Art número 10 de Madrid. Ha exposat en 
llocs com: la Biennal de Joves Creadors de la Mediterrània (Milà, 
2015), el Col·legi O� cial d’Arquitectes de Madrid (COAM), el 
Matadero, el Centre d’Art Complutense (Museu del Vestit, Ma-
drid), el Museu Wurth (La Rioja), Mulafest (IFEMA), l’Espai 
Pierre Cardin (París) i la galeria Modus Operandi (Madrid), en-
tre d’altres. Ha guanyat el premi Joves Creadors de Madrid de 
2014 en la modalitat d’Arts Plàstiques i ha estat seleccionat per 
premis com l’Artaq Internacional Urban Arts Award de París el 
2011 i 2012. Ha pintat en esdeveniments d’art públic com l’Hip-
notik Festival al MACBA.

www.josesalguero.com
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TAUROMÀQUIA

Llibre fotocopiat, fotogra�es emmarcades i vídeo monocanal 
28’03’’, no àudio

 

JULIÁN BARÓN
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L’Estat i la policia són els encarregats del manteniment de l’ordre 
públic i la seguretat. L’aprovació social de les seves accions són fo-
namentals per a la conservació de l’art de governar. Recentment, 
manifestacions i protestes s’han convertit en llocs habituals de 
l’exercici del seu poder i violència. Els mecanismes de control so-
cial posats en moviment per legitimar el seu autoritarisme. Tauro-
maquia penetra en aquests codis totalitaris des d’on es pot albirar 
la resplendor d’una llum sobre les accions i de�ciències de l’Estat.

One day printing show
Els dies 26 i 27 de juny es realitzarà One day printing show, de la 
sèrie Tauromàquia de Julián Barón. Es fotocopiaran, enquaderna-
ran i distribuiran 200 exemplars fotocopiats en format estàndard 
A3 de las imatges exposades

Julián Barón (Castelló, 1978) s’ha format en enginyeria indus-
trial, ha treballat com a responsable d’enginyeria i qualitat per a 
una empresa de senyalització viària. En l’actualitat dedica el seu 
temps a explorar i qüestionar què poden fer les imatges. Mem-
bre del col·lectiu Blank Paper, des de 2007 �ns al 2015 ha estat 
director de Blank Paper Escuela Online, València i Castelló. El 
2011 publica el seu primer fotollibre C.E.N.S.U.R.A., un treball 
que re�exiona sobre la política i els polítics en el nostre temps. El 
2013 autopublica Dossier Humint, un dossier d’espionatge in-
dustrial realitzat per a una companyia xinesa de rajoles, sobre les 
noves tendències en una �ra internacional de taulells a Espanya. 
El 2014 presenta Tauromaquia, un treball que re�exiona sobre 
l’espectacle de la nostra època i resigni�ca les imatges existents. 
A �nals de 2014 autopublica Los últimas días vistos del rey, un 
llibre que narra la proclamació del rei Felip VI a través d’un recull 
de fotogrames de la retransmissió d’aquest esdeveniment per part 
del primer canal de la televisió pública espanyola.

www.julianbaron.com
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sentinels

6 vídeos monocanal (4:3) en loop, sense àudio

 

Madhuban Mitra
Manas Bhattacharya
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Sentinels és una sèrie de 6 videoretrats de guàrdies de seguretat 
realitzats a la desapareguda fàbrica National Instruments Ltd de 
Calcuta, l’única fàbrica de càmeres fotogrà�ques de l’Índia. Amb 
l’arribada de la globalització, la companyia va decaure: a primers 
dels noranta va aturar la producció i va reduir progressivament 
el nombre de treballadors. Tots els guàrdies de seguretat són mi-
litars retirats i han estat custodiant les ruïnes industrials durant 
dècades. Aïllats de l’exterior, viuen a les instal·lacions de la fàbrica 
i les protegeixen: acompleixen doncs l’absurda funció de prote-
gir una ciutadella que ningú no envairà. En els treballs s’utilitza 
una tècnica especial d’edició per ocultar els “talls” del metratge, de 
manera que els subjectes immòbils mantenen la seva posició da-
vant la càmera durant un període de temps impossible (tan llarg 
com dura l’enregistrament) i adquireixin així atributs d’estàtua. 
En reforçar l’aspecte cíclic i repetitiu del Temps industrial, cada 
vídeo funciona com un pur bucle en què la noció de “durada” no 
és aplicable: l’absència de talls fa que l’espai de temps sigui in�-
nit. Són tan sols els lleus, gairebé imperceptibles moviments físics 
dels subjectes, com el parpelleig, la respiració o un ocasional gest 
de neguit, els que fan que la imatge difereixi d’una fotogra�a �xa. 

Madhuban Mitra (Índia, 1972) va estudiar literatura anglesa 
i es va doctorar en estudis culturals, i en Manas Bhattacharya 
(Índia, 1977) va cursar cinematogra�a després de completar un 
mestratge en literatura comparada. Tots dos van rebre, el 2011, a 
l’Índia, el guardó Skoda Breakthrough Artist Award a la millor 
primera mostra individual. La seva obra s’ha exposat a la Biennal 
de Fotogra�a de Salònica (Grècia) i al Festival Internacional de 
Fotogra�a de Singapur. Algunes de les seves mostres recents i 
futures inclouen Postimatge, a la galeria Photoink (Nova Delhi) i 
Postdatar: fotogra�a i història heretada a l’Índia, al Museu d’Art 
de San José i al Museu d’Art Ulrich (EUA). 
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DEMOCRACY

Vídeo HD en loop. Durada 7’54’’

 

MIQUEL GARCÍA
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Democracy és un composició realitzada a partir de fragments de 
discursos de diverses �gures lligades a la política en què utilitzen 
la paraula democràcia o al·ludeixen a ella amb la seva intervenció: 
dictadors, polítics d’esquerres i polítics de dretes. Una re�exió so-
bre el concepte de la democràcia i de l’estètica de la representació 
que aborda la banalització de la idea de la democràcia en una 
escala global i la devaluació del terme mateix i del seu signi�cat.

Hi podrem escoltar discursos de: Augusto Pinochet, Mariano 
Rajoy, Fidel C astre, Joan Carles I, José Pepe Mujica, Enrique 
Peña Nieto, Rafael Correa, Michelle Bachelet Cristina Fernan-
dez, Hugo Chaves, Jose Luis Rodriguez Zapatero i Jose Maria 
Aznar.

Miquel García (Barcelona, 1975) ha realitzat diverses residèn-
cies artístiques a: El Ranchito (Matadero, Madrid), La Casa das 
Caldeiras (São Paulo), Dare Dare (Mont-real), Chang Dong 
Art Studio a Seül (becat per la Unesco-Auschberg). A Axenéo7 
(Quebec) becat pel Conca, a MCO arte, Porto (becat per la Fun-
dació Joan Miró de Mallorca) i a Hangar, Barcelona. El 2006 va 
rebre una beca d’intercanvi atorgada per Can Xalant (Mataró) 
per realitzar un projecte i exposició a Medellín (Colòmbia). Ha 
exposat de manera col·lectiva a la Galeria Vermelho de São Paulo, 
a la Sala d’Art Jove de la Generalitat, al casino de Luxemburg, 
Stampa, i a les Biennals de Mardin (Turquia), Turku (Finlàndia), 
Vic, Zamora i ALBIAC (Almeria). Individualment ha presentat 
el seu treball al Centre Cultural de Noain, a la galeria Àngels 
Barcelona, a la Cooper Union de Nova York i al Museu d’Art 
Modern de Tarragona.

www.miquelgarcia.net
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ESTUDIO DE CAMINANTES
MÁS ALLÁ DE LA MANCHA NEGRA

Dibuixos i acrílic sobre tela. Diferents mides

PABLO BELLOT
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És un projecte que descriu l’ara i ens presenta el concepte de 
zombi no com morts vivents, sinó més aviat el zombi com morts 
en vida. Aquesta concepció actualitzada del que �ns avui era un 
zombi re�ecteix la dramatització de la situació actual. Evidencia 
que la nostra generació i les futures formem part de l’era de la 
precarietat, però sent conscients del que va ser l’estat de benestar 
i de la impossibilitat futura d’accedir-hi. 
La desintegració de l’individu és constatada en la desmaterialit-
zació de la pròpia pintura. La matèria es descompon per deixar 
intuir, per endinsar-nos en una mena d’abstracció on conformem 
el que hi ha i on cadascú genera la seva pròpia realitat. La tècnica 
emprada ens propicia una càrrega de descomposició en l’obra, ja 
que la pinzellada es converteix en plasmació i l’aiguada en una 
tècnica de taca alhora que de descomposició en eliminar matèria. 
És un acte de ràbia, és aquell cop de puny a la taula quan ja les 
paraules no tenen sentit.

Pablo Bellot (Alacant, 1976) és llicenciat en belles arts a la fa-
cultat d’Altea. Màster en Gestió i Producció Artística a la Uni-
versitat de Múrcia i especialista en Arts Visuals. El seu treball ha 
estat premiat en múltiples ocasions, com la Beca Creació Artísti-
ca 2007 MUSAC, la Biennal Ciutat de Pamplona, a la BIAM - 
Biennal d’Amposta, a la Reial Acadèmia Sant Carles de València, 
a la Creació Artística (Universitat de Saragossa). Ha estat present 
en exposicions col·lectives com «7x114x146» a la Galería Liebre, 
«Puntes de Fletxa Noves Trajectòries en l’Art Contemporani Va-
lencià», «Festival SOS 4.8», «Ficcions en Sèrie», Múrcia. «Works 
on Paper», Galeria PazyComedias; «El Paper del Dibuix II», Ga-
leria Ángeles Baños; «Exibition Halbes Jahr PUTIKLUB», Ga-
llery Berlin. Finalista en Premi Ciutat de Palma Antoni Gelabert 
d’Arts Visuals. 2013, IV Biennal Internacional de Dibuix Josep 
Amat i seleccionat en diverses convocatòries.
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Turba.
ConcERT EN 15 MOVIments Per
a 64 OSCIL·LADORS NEURONALS

Instal·lació visual i sonora.
Estructura d’alumini de 8 m de longitud i 64 barres de ferro

PATXI ARAUJO
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Turba.
ConcERT EN 15 MOVIments Per
a 64 OSCIL·LADORS NEURONALS

Turba és una instal·lació visual, sonora, cinètica i electromecànica.

Turba és una obra al voltant del concepte d’ésser humà a través de 
cossos, percepcions i metàfores procedents d’entorns de progra-
mació, la robòtica, la vida arti�cial i la simulació.

Turba és una obra coral en què convergeixen les teories socials de 
comportaments col·lectius amb comportaments emergents sor-
gits d’una xarxa neuronal, en el marc d’una posada en escena al 
servei d’un concert per a intèrprets electromecànics.

Turba permet contemplar en un mirall robòtic que ha estat alie-
nat per aquesta «condició humana», entesa com l’addició a la lògi-
ca de la dada binària de variables d’ordre no lògic computacional. 
Des de la seva estètica i ètica maquinals, ens parla sobre nosaltres 
mateixos.

Patxi Araujo (Iruña, 1967) provè de l’experiència plàstica, i des-
prés d’un recorregut experimental a través de l’animació i el so, 
Patxi Araujo explora actualment les relacions entre l’art, la tec-
nologia actual i les seves poètiques, a partir de les quals realitza 
aplicacions escenogrà�ques, performances, instal·lacions i es-
deveniments de naturalesa interactiva i immersiva en territoris 
transdisciplinaris.

Compagina el seu treball d’artista amb la docència com a pro-
fessor al Departament d’Art i Tecnologia de la UPV/EHU, on 
treballa en una didàctica d’entorns de programació per a les arts.

patxiaraujo.com
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Perpetuum Mobile

Vídeo HD, en loop. Durada 8’30’’

PAULA MUHR
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Perpetuum mobile denuncia les pràctiques socials i mèdiques 
destinades a regular el cos humà per fer-lo més productiu i ma-
nipulable. La imatge del lent moviment d’una sola mà dins un 
guant de plàstic i en el curs d’un gest es juxtaposa al so d’una 
respiració fatigosa. Els gestos representats són molt ambigus i 
es poden interpretar com a intents de comunicar-se, expressions 
d’ira i violència, o �ns i tot com a signes de submissió i docilitat. 
El repertori de gestos prové de revistes mèdiques publicades des 
de principis del segle XX. En el context original, aquests gestos es 
van classi�car com a senyals de patologia. D’aquesta manera, se 
seleccionaven aquells individus que, per la seva pèrdua de produc-
tivitat, passaven a ser considerats una càrrega social. El moviment 
�lmat de la mà és interromput, de tant en tant, pel fragment d’un 
text. Aquests fragments s’han extret d’entrevistes actuals a per-
sones que han perdut la feina o que ja no poden realitzar el seu 
rol social a causa de circumstàncies externes, com ara la recessió, 
canvis socials o problemes de salut física i mental. L’obra aborda 
l’alienació de la societat moderna, que com més va més tracta les 
persones com màquines.

Paula Muhr (Sèrbia, 1977) és una artista visual. Actualment fa 
el doctorat a l’Institut d’Història de l’Art i Estudis Visuals de la 
Universitat Humboldt de Berlín. La seva obra s’ha mostrat in-
ternacionalment en diverses exposicions individuals i col·lectives: 
al Museu de les Arts Aplicades GRASSI, a Leipzig; a l’Institut 
de les Belles Arts de Shenzhen, a la Xina; a la Fotogalerie Wien; 
al Fòrum Einstein de Potsdam; al Museu Nacional d’Eslovènia; 
a la Kunsthalle der Sparkasse Leipzig; al Museu Municipal de 
Belles Arts de Tenerife; al MUSA-Museum auf Abruf, a Viena; 
al Kunsthaus Dresden; al Kunstverein Leipzig; a la Triennal de 
Milà i al Museu d’Art Modern i Art Contemporani de Lieja.

www.paulamuhr.de
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PASAJES

Impressió fotogrà�ca i text

PEDRO TORRES
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En Pasajes, un relat de ciència �cció, aborda el tema dels viatges 
en el temps i l’espai, a través de portals a diferents realitats. La 
narració es presenta amb unes fotogra�es falses de la lluna, preses 
per James Nasmyth i publicades en el seu llibre �e moon: consi-
dered as a planet, a world and a satellite. Davant les di�cultats tèc-
niques a �nals del segle XIX per fotogra�ar la lluna, Nasmyth va 
haver de construir models en guix i fotogra�ar-los com si fossin 
reals, per poder il·lustrar el seu llibre. L’obra indaga els límits de 
la representació i de la imaginació, de la realitat i del document i 
les possibilitats de creació a través de la superació dels límits reals.

Pedro Torres (Brasil, 1982) és artista multidisciplinari i el seu 
treball se centra en diferents temes, però sempre relacionats amb 
una certa noció de temps, distància, memòria i llenguatge. Ha 
exposat recentment a la Biennal de Mardin (Turquia ), la Biennal 
de las Fronteras (Mèxic), la galeria Luis Adelantado (València), 
Blueproject Foundation, Fundació A. Tàpies i La Capella (Barce-
lona). El 2013 rep un premi a la creació de la Sala d’Art Jove de 
Barcelona i gaudeix d’una beca del Departament de Cultura de 
la Generalitat de Catalunya. Ha estat en residències artístiques a 
Seül (2012) i a Berlín (2007-2008).

www.pedrotorres.net
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RUBÉN TORTOSA
Les Dessins Automatiques

Instal·lació interactiva

Programació: Miguel Sánchez
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Mirar i buscar zones intermèdies de comunicació a través de 
l’obra que realitzem, motivat per un intent no tant d’identi�car, 
ni trobar, ni descobrir, sinó que només és mirar per poder �xar la 
imatge. L’obra pren el títol de la sèrie de dibuixos Les Dessins Au-
tomatiques d’André Masson de 1925, els quals presenten un teixit 
de línies que inicialment produeixen la impressió d’una xarxa for-
mada casualment. Aquesta instal·lació sorgeix de la re�exió sobre 
la manera de veure de la màquina, ja que és ella qui, a través del 
seu ull electrònic, registra i dibuixa les siluetes sobre la paret de 
manera alienant i acumulativa. Aquesta traçadora o dibuixadora 
digital ens fa pensar en com veiem i representem amb els mitjans. 
L’usuari és capturat i «buidat» constatant la pèrdua d’identitat, ja 
que només en dibuixa el contorn, aleatòriament, sobre algun punt 
de la paret. No hi ha jerarquies i uns es disposen sobre d’altres 
formant, �nalment, un embull de línies connectades entre elles 
com una xarxa caòtica. Ara, la màquina es torna a interposar entre 
nosaltres i el visible, i també l’invisible. La realitat ja no atén, o 
si, a la immediatesa, ja que aquesta és processada contínuament.

Rubén Tortosa (Moixent, València, 1964) és doctor en belles arts 
i subdirector d’Investigació del Departament de Dibuix de la Fa-
cultat de Belles Arts a la UPV. Artista de la Galeria Set Espai 
d’Art (València). Des de 1987 comença a treballar amb tecnolo-
gies digitals aplicades a la creació artística. La seva obra ha estat 
exhibida a Espanya, França, Brasil, els Estats Units, Bèlgica, Ale-
manya, Japó, Escòcia, Mèxic, Dinamarca, Itàlia, el Regne Unit.
Membre cofundador d’Artefactes desenvolupant obres electròni-
ques i instal·lacions interactives. Els resultats s’han vist en expo-
sicions internacionals d’art electrònic. Actualment investiga en la 
creació d’un nou material d’impressió i desenvolupament d’im-
pressora 3D i CNC. Ha escrit el llibre La mirada no_retiniana, de 
l’Editorial Sendema.

www.rubentortosa.com
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STEFANIE HERR

Never Was Trash
So Beautiful

Baix relleu en paper, 70 x 50 cm
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Never Was Trash So Beautiful sorgeix d’aplicar les eines del dis-
seny paramètric a fotogra�es de productes essencialment inútils 
venuts per Amazon.com. Si �ns ara les imatges han estat part 
integral dels seus relleus, en la present obra estan físicament ab-
sents. No obstant això, li confereixen contorns, línies i de�nició 
a cada peça, per la qual cosa deixen cicatrius permanents sobre el 
paper. En un món supeditat a la producció i al consum vertigi-
nós, el mercat constitueix la principal força creadora i per tant es 
converteix en el seu veritable escultor. Els béns i objectes creats 
per l’home inunden avui el nostre món, i les escombraries s’han 
convertit en el nostre paisatge.
Resultat d’un minuciós procés manual de retallada i acoblament 
de plànols de paper i de gran puresa formal, els baix relleus de la 
sèrie expressen la memòria d’una natura que ha estat explotada 
per l’home: paisatges devastats o  contaminats, allunyats i ràpida-
ment oblidats, eradicats dels mapes i de les ments de la societat 
de consum, on deixen grans buits dibuixats de blanc. Alhora les 
peces evoquen la utopia d’un món sense objectes on el territori 
roman verge i inalterat.

Stefanie Herr (Alemanya, 1974) és llicenciada en arquitectura per 
la Technische Universität Berlin. Entre les exposicions col·lecti-
ves en què ha participat destaquen: «BAC! Festival Internacional 
d’Art Contemporani»; «C.A.R. Talents, Contemporary Art Ruhr 
- Æe Innovative Art Fair», Zeche Zollverein, Alemanya; «Ca-
binet Exhibition», Islington Arts Factory, Londres; «El Millor 
Disseny de l’Any», DHUB, Barcelona; «So�a International Paper 
Art Biennial», Vivacom Art Hall, Bulgària. Recentment ha estat 
seleccionada per participar en l’exposició dels �nalistes de la Cin-
quena Edició del Premi d’Escultura Contemporània Can Mario 
convocat per la Fundació Vila Casas. Stefanie és artista resident a 
L’Escocesa Centre de Creació, Barcelona.

www.stefanieherr.com
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ARTBOOK
Mostra, mercat i biblioteca
de llibres, fanzins
i altres publicacions d’artista

Comissaris: Roser Cambray i Jesús Vilamajó

Nau 4 de la fàbrica Trepat
Av. Josep Trepat Galceran, 11 de Tàrrega

Horaris:
Divendres 26, de les 18.30 h a les 23.30 h
Dissabte 27, obert d’11 a 15 h i de 18.30 h a 23.30 h
Diumenge 28, obert d’11 a 14 h i de 19 h a 21 h
Del 2 al 4 de juliol, obert de les 19 h a les 21 h
Diumenge 5 de juliol, obert d’11 a 14 h i de 19 h a 21 h
Dilluns 29 i dimarts 30 de juny i dimecres  1 de juliol, tancat



SELECCIÓ D’ARTISTES:
Adicciones Porquesí, Aldo Urbano, Alex Llovet, Ana Galán, An-
drés Medina, Ariadna Perich (Anna Adell, Lluís Alexandre Ca-
sanoves, Stefano Cortellaro, Rosa Feliu, Barbara Kruger, Diego 
Mallo, Joana Masó, Celeste Nicoletti, Ariadna Perich, Victòria 
Rabal, Montserrat Ribas), David Catà, David León Rodríguez, 
David Salcedo, Eneka Fernández i Miguel Orcal, Lucía Boned 
i Eneka Fernández, Estel Boada i Xavi Rodríguez Martín, Fer-
ran Cerdans, Francesca Llopis, Colectivo Omnivore, Igor Reta-
na, Irma Marco, Perdo F. Bericat, Joan Codina, Joquin Artime i 
Adassa Santana, Jon Arruti, José María González, Juan Gil Sego-
via, Juan Margolles, Julián Barón, Candela Torres, Lindero Libros 
(Helena Rovira i Noe Lavado), Llumull. Accions Audiovisuals, 
María Cemeli, (Matteo Cellerino, Diego Cumplido, Fabio Tone-
tto, Muxxi, Sarah Haug, Yasmin Sheikh, Juan Salas, Chin Wee), 
Laboratorio Inclusivo (Sonia Ciriza i Miguel Ayesa), Juan Pa-
blo Ordúñez (Mawatres), Mireia Sallarès, Miren Pastor, Natalia 
García, Noelia Pérez, Pablo Lerma, Paula Noya, Pedro Torres, 
Peio Izcue Basail, Rafael Arocha, Sílvia Iturria, Xavier Vila-Coia, 
Xavi Rodríguez.

63



64

mireia
sAllarès
Exposició: a les Sales Nobles 
Museu Comarcal de l’Urgell
c. Major, 11 de Tàrrega

Horaris:
Divendres 26 de juny, inauguració a les 19.15 h
Dissabte 27 de juny, obert d’11 a 14 h i de 18 h a 21 h
De dijous 2 a divendres 3 de juliol, obert de 19 h a 21 h
Dissabte 4 de juliol, obert d’11 a 14 h i de 18 h a 21 h
Diumenge 5 de juliol, obert d’11 h a 14 h i de 19 h a 21 h

Projecció:  al Cinema Majèstic
Av. Catalunya de Tàrrega

Horaris: 
Dissabte 27 de juny a les 11 h (primera part)
Diumenge 28 de juny a les 11.30 h (segona part)

www.mireiasallares.com
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Un documental realitzat a Mèxic al llarg de 4 anys i a partir de 
converses amb dones de diverses edats, estractes socials, religions, 
professions i zones del país. Prostitutes, monges, professores 
d’universitat, exiliades europees, estudiants de suburbis, homo-
sexuals, heterosexuals o transexuals, exguerrilleres, activistes con-
tra els feminicidis, víctimes de violacions o amenacades de mort, 
seropositives amb càncer, burgeses, in�dels, presoneres, indígenes, 
mares, àvies, �lles. Dones.

Una pel·lícula que ens ensenya que perdem la virginitat vàries 
vegades al llarg de la nostra vida.

Mireia Sallarès (Barcelona, 1973) és artista i realitzadora inde-
pendent. Llicenciada en belles arts a la Universitat de Barcelona, 
estudià cinema a la New School University i a la Film & Video 
Arts de Nova York i viu en trànsit entre Barcelona i d’altres ciu-
tats estrangeres en les quals desenvolupa la seva pràctica artística. 
La condició d’estrangeria és fonamental en els seus projectes que 
són resultat de llargues investigacions sobre temes essencials com 
la violència, la mort, el sexe, la legalitat o la veritat. El procés de 
treball de les seves obres és part fonamental del contingut, invo-
lucrant persones des de la seva singularitat i en lluita contra la 
construcció de la subjectivitat dels discursos dominants.  

El seu treball s’ha presentat al MACBA, a La Capella, a la Fun-
dació Miró, al Centre d’Art Santa Mònica, al CA Tarragona, a 
ARCO, al circulo de Bellas Artes i a la Casa Encendida de Ma-
drid, al Museo Carrillo Gil de Mèxic, al Anthology Film Archi-
ves i a la New York University de Nova York,  al OK Centrum de 
Linz, a la Galleri Image de Arhus Dinamarca, al Center for Con-
temporary Art de Glasgow, a la Organización Nelson Garrido de 
Caracas o al Museo de Arte Moderno de Puerto Rico.
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Fotogra�a: Dante Busquets
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pablo ordúñez (Mawatres)
FERMÍN DÍEZ DE ULZURRUN
peio izcue basail

el teorema de maslow

A la sala d’exposicions temporals
Museu Comarcal de l’Urgell
c. Major, 11  de Tàrrega

Horaris:
Divendres 26 de juny, inauguració a les 19.15 h
Dissabte 27 de juny, obert d’11 a 14 h i de 18 h a 21 h
De dimecres 1 a divendres 3 de juliol, obert de 19 h a 21 h
Dissabte 4 de juliol, obert d’11 a 14 h i de 18 h a 21 h
Diumenge 5 de juliol, obert d’11 h a 14 h i de 19 h a 21 h

Comissari: Maslow Industries
http://maslowexercises.blogspot.com.es
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Un teorema és, per de�nició de la Real Academia Española, una 
«proposición demostrable lógicament partiendo de axiomas, pos-
tulados o de otras proposiciones ya demostradas». És a dir, que un 
teorema és una proposició que �ns al moment no és demostrable 
d’altra manera que a través de la demostració d’algunes de les 
parts que converteixen aquest teorema en alguna cosa hipotèti-
cament possible.

Com a punt de partida per a alguna cosa que ha de ser més que 
un diàleg entre els tres artistes que participen a la mostra amb 
els seus llenguatges i motivacions respectius, aquest teorema ha 
d’esdevenir un lloc comú en el qual a través de tres veritats a vega-
des semblants i a vegades diferents conformin una veritat d’ordre 
superior.

A aquests tres artistes la vinculació els sorgeix de la col·laboració 
en el projecte Maslow Exercises, els uneix també la convicció del 
poder que l’art té en la transformació del nostre entorn proper, raó 
per la qual s’uneixen al projecte de manual de resistència Maslow. 
Per això proposen enunciar un teorema a partir de tres inves-
tigacions plàstiques; utilitzant mitjans, metodologies i recursos 
materials diversos, com un repte que els artistes es plantegen per 
a aquesta exposició.
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Pianista i compositor de formació eminentment clàssica, amb un 
bagatge estilístic ampli, de Bach a Pärt, passant per Górecki, Ca-
marón, Davis o Haden, amb tocs subtils de l’estètica electrònica. 
La seva obra se centra estèticament en el terreny de la contem-
porània i el minimalisme, l’experimentació i el pianisme més ex-
quisit: les seves particulars peces per a piano dibuixen paisatges 
lents, fràgils i desdibuixats. Pianos, sintetitzadors, theremin i elec-
trònica diversa al servei d’emocions ocultes i sorprenents.

Divendres 26, a les 22.45 h
A la nau 5 del Museu Trepat
Concert minimal contemporani de piano

soundcloud.com/carlesviarnes

CARLES VIARNÈS



72

Nascut a Donosita. Ha estudiat art a Sant Sebastià, Madrid i 
Barcelona. Des de fa anys està immers en la pràctica fonogrà�-
ca i en la teoria que se’n desprèn. Ha impartit tallers a diferents 
centres culturals i universitats. És part de l’equip del mapa sonor 
del País Basc (www.soinumapa.net), és coordinador amb Xabier 
Erkizia de la ràdio dedicada al paisatge sonor Hots! Radio (www.
hots-radio.info) i també és coeditor de la plataforma Mediatele-
tipos (www.mediateletipos.net). Machine Pattern # 02 (Or reality 
itself de�es all common sense) és un concert creat especí�cament 
per a l’antiga fàbrica Trepat. Tots els sons van ser gravats en el 
mateix espai del concert i amb la maquinària que encara queda 
en funcionament. 

Divendres 26, a les 23.30 h
A la nau 5 del Museu Trepat
Concert de sons de la fàbrica

Dissabte 27, a les 20 h
A la plaça Trepat
Sessió electroindustrial

MIKEL R. NIETO
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Després d’un primer disc autoeditat el 2013 en què el grup vomi-
tava amb urgència les seves inquietuds més fonamentals, Puput 
va un pas més enllà amb un segon treball, Upupa Epops. I ho fa 
mirant també els seus orígens, la seva essència. No és casual que la 
portada inclogui una imatge de la muntanya de Montserrat, però 
no de la Montserrat de turistes de diumenges, sinó la mística, 
la històrica. Els anys a l’escolania van marcar els fonaments del 
grup. Tampoc és casual que el títol del nou treball, Upupa Epops, 
sigui la traducció al llatí del nom del grup. Mirar enrere per anar 
endavant? Només qui assumeix els orígens té personalitat pròpia 
i sona actual a la vegada. La mística es barreja amb melodies pop. 
La potència esdevé dolça. La música com a generadora d’emo-
cions a �or de pell.

Divendres 26, a les 00.30 h
A la plaça Trepat
Puput en concert

puput.bandcamp.com

PUPUT

Jordi Portabella: veu, baix, guitarra. Juanjo Muñoz: bateria, veus. Lluís Coll: 
teclats, sintetitzadors. Marc Torregrossa:baix. Jordi Sànchez: guitarra, efectes.
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Antònia Folguera es de�neix a si mateixa com a aventurera mul-
timèdia i treballa realitzant comunicació de projectes que estan a 
mig camí entre la cultura, l’art i la tecnologia. Atenta a qualsevol 
brot cultural emergent que li cridi l’atenció, no s’identi�ca amb 
cap etiqueta musical, en tot cas la d’exploradora de microtendèn-
cies i sons excitants.

Dissabte 27, a partir de les 12.30 h
A la nau 5 del Museu Trepat
Vermut electrònic

https://soundcloud.com/bzzzbip

bzzzbip
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Shoeg és escoltar la vida des de sota l’aigua, mirant al cel. El debut 
Panorama (Boira Discos, 2014) és un disc fet de retalls, de peces 
soltes: una evocació de paisatges no viscuts, però al mateix temps, 
del tot coneguts. És manipulació sonora com qui fon plàstic, amb 
els seus talls, plecs i arrugues. El segon llarg, Tanz (Boira Discos, 
2015), �ota entre hologrames de realitat virtual, melangia d’un 
passat viu als arxius dels mèdia, i que continua d’alguna manera 
tangencial amb les sonoritats del primer treball, Panorama.

Dissabte 27, a partir de les 12.30 h
A la nau 5 del Museu Trepat
Vermut electrònic
www.shoeg.net
www.boiradiscos.com

Shoeg
Foto: Xavier Casanova
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Jansky és un duet d’electrovèrsia que crea bases electròniques a 
partir de sons orgànics i inorgànics, com baixos, pianos i sintetit-
zadors, ocells o pedres. A través de la manipulació digital, Jaume 
Reus fa que aquests sons creixin i es transformin al voltant d’un 
tronc: els versos. La seva �auta travessera hipercontemporània i la 
veu única de Laia MaLo n’esdevenen les branques i fulles.
Ha participat al Sónar, i després a festivals com el Kregi Sztuki 
(Cracòvia), Monkey Week (Cadis), Sound City (Liverpool) o el 
Poetry Fest (Cambridge), a més d’actuar en diverses sales de Bar-
celona, Madrid i Londres durant el 2014.

Dissabte 27, a les 23.30 h
A la plaça Trepat
Electrovèrsia

https://jansky.bandcamp.com/

Jansky
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Va ser guardonat amb un dels premis EMBARRAT, amb la pro-
ducció d’una exposició individual a l’Institut d’Estudis Ilerdencs 
que s’inaugurarà a la Sala Gòtica de l’IEI de Lleida el proper 
24 de juliol. Ara, ens presentarà, en exclusiva, un avanç d’aquesta 
exposició -UNTITLED Exhibition(ism)- amb una peça fruit de 
les seves investigacions en la residència artística que ha efectuat 
durant els últims mesos a Fabra i Coats.
D’aquesta manera, l’artista tanca el cercle que es va començar a 
dibuixar un any enrere en l’Embarrat i que ha donat un fort im-
puls a la seva carrera artística. 

Dissabte 27, a les 21.15 h
A la nau 5 del Museu Trepat
Performance
www.miguelandres.com

MIGUEL ANDRÉS
Foto: Jesús Vilamajó
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L’any 2000 comença el viatge com a dj de música 
electrònica. Sempre des del costat fosc i a contra-
corrent: ritmes trencats, jungle, drum’n’bass i més 
tard breakbeat. També produint música per a alguns 
documentals i espectacles locals. Amb els anys el seu 
disc dur, eclèctic i atrevit, es va anar omplint de sor-
preses antigues i de rareses contemporànies. Intenta 
evitar les sessions fàcils i els grans èxits.
Per aquest vespre us proposa un còctel musical variat 
i fresc, que entra suau.
Còctel embarrat: 40 cl de downtempo, 40 cl d’elec-
troswing, 20 cl de lounge, una mica de breakbeat, 
unes gotes de sorpresa.

Dissabte 27, a les 18.30 i a les 21 h
A la plaça Trepat

Compilador de sons i cançons, de ritmes i melodies. Proposa 
un ventall eclèctic que combina estils diversos a cavall entre 
l’electrònica i el mínimal-techno i la psicodèlia rock i el gènere 
alternatiu. Una amalgama de músiques que pretenen fer moure 
la cintura al mateix temps que projectar petites píndoles de 
colors i de sensacions.

Divendres 26, a les 18.30 h i a les 2 h (nit)
A la plaça Trepat

Txiviru Breaks

LOBEPO DJ
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Membre del col·lectiu Fun4Funk: grup 
d’amics apassionats per la música electrònica, 
dj i músics que expressen històries plenes de 
ritmes i diferents sons en tots els sets que 
realitzen, agradables per a l’oïda i per gaudir 
ballant.
Fun4Funk porta en actiu des de 2001 i 
durant aquest temps ha estat en residència a 
diversos llocs de la Catalunya central i també 
ha tingut el privilegi de visitar cabines com, 
entre altres, Row14 (Viladecans), Florida 135 
(Fraga), La Cova Forest Club (Pallejà), Be 
Cool (Bcn) o el Kursaal (Manresa).

Dissabte 27, a les 2.30 h de la nit
A la plaça Trepat

Suburban Rave és una productora/col·lectiu independent de 
música electrònica underground que té com a �nalitat promoure 
la cultura alternativa. Les seves festes són molt energètiques i 
amb un destacat so «suburbà» que les caracteritza.

Dissabte 27, a la 1 de la nit
A la plaça Trepat

MILO

Rabassa
b2b Panda Rock
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