
CONSULTA

POSTERS, VIDEOS AND
OTHER STUFF
3 juliol – 12 de setembre
A cura de Jacob Fabricius i Lotte Boesen

12 artistes de Copenhagen mostren els
pòsters anunciant el mateix projecte de
Consulta; a més de10 vídeos, 39 llibres,
impressions i altres materials fets a
Copenhagen i als seus voltants.
Jacob Fabricius i Lotte Boesen són
curadors independents.

www.porksaladpress.org

ACTIVITATS

SOUND AND ME
Producció sonora i recepció

De setembre a desembre de 2004
A cura de David Armengol i Martí Manent

“sound and me” consisteix a donar la
paraula a persones implicades en el camp
del so. Amb l’objectiu de construir un espai
neutre i horitzontal de recepció del so,
l’exposició s’articula en tres canals sense
categoritzacions ni diferenciacions, i la
mostra es redueix a uns auriculars que
permetran a l’oient escoltar-la i visitar-la
movent-se lliurement per les sales del
CASM. La selecció intenta comprendre
alguns dels agents sonors fonamentals en
la creació contemporània, siguin artistes,
músics, gestors, comissaris, teòrics,
productors, tècnics o d’altres professionals.
David Armengol i Martí Manent són
curadors independents.

CONVERSA AMB MARIA EICHHORN
Dijous, 23 de setembre a les 19 h
Segona planta del CASM

L’art contemporani es desenvolupa cada
vegada més a centres administrats amb
diners públics. L’ús que se’n fa es
converteix en el focus del debat que Maria
Eichhorn proposa amb les seves obres, amb
el senzill recurs de mostrar-lo literalment.
Per Ferran Barenblit.

EDUCACIÓ

VISITES GUIADES
Per a grups, cal concertar la visita prèviament.
Contacte: Anna Andreu
93 316 27 00 - 93 316 27 80, extensió 8776

Totes les activitats són gratuïtes

Responsable d’activitats i educació:
Antonio Ortega

EXPOSICIONS
3 juliol – 26 setembre

PEP DURAN
Mudo (amb drippings sonors de Vacca)
A cura de Ferran Barenblit

MARIA EICHHORN
16 factures
A cura de Ferran Barenblit

FLORIAN GÖTTKE
Borrowed Scenery (enriched
semi-naturalistic enclosure)
A cura de David G. Torres

JOÃO TABARRA
Apparent Phenomena
A cura de Miguel Von Hafe Pérez

La Rambla, 7     08002 Barcelona
T  933 162 810     F  933 162 817
info_santamonica.cultura@gencat.net
http://cultura.gencat.net/casm
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AGENDA MENSUAL

PEP DURAN
SOUND AND ME

FLORIAN GÖTTKE

VICENTE MOLINA FOIX

Davant d’aquesta instal·lació de Pep
Duran m’he sentit com un visitant
intempestiu de la casa que Ludwig
Wittgenstein va construir a Viena, un
episodi molt significatiu però potser no
gaire conegut de la seva vida. L’any 1926,

LA TACA HUMANA
Vicente Molina Foix (escriptor, Elx, 1946) reflexiona en aquest text sobre aspectes com la
representació o la construcció espacial presents en l’obra de Pep Duran i, en concret, en l’obra
Mudo que actualment es presenta al CASM.

el filòsof va aconseguir convèncer la seva
ger mana  M argare t e  perqu è  l i
encarregués a ell el disseny de la seva
nova vil·la en una zona residencial de la
capital austríaca, per al qual ella havia
pensat en l’arquitecte Paul Engelmann.

Aquest era amic íntim de Ludwig, i va
ser fàcil arribar a un acord; tot i que el
projecte està signat juntament per tots
dos, qui va planejar l’edificació de la
casa i va tenir cura de tots els detalls
va ser Wittgenstein, que així mirava de
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tirolès, de l’stetson de Jacques Tati a la
gorreta anarquista. Les aparicions són
sornegueres; l’aire, misteriós; la masegada
final, hilarant. Vodevil o thriller? I per què no
stravaganza musical (sense cançons) basada
en una geometria del deliri, a la manera de
Busby Berkeley?

Quina bella i eloqüent representació del gran
teatre de les baixes passions. En la lluent
sala d’operacions d’un món sanejat,
impermeable a la veu humana, Pep Duran
fa irrompre la malaltia de la realitat, aquesta
galeria de figurants que dones i homes som

en la nostra quotidiana acceptació d’un rol.
Per un moment, quan ja només queden uns
segons per acabar, sembla que l’artista es
mostra conciliador, fins i tot optimista, ja que
ens dóna, en un pla zenital dels nombrosos
personatges reunits, reposats, una imatge en
la qual la figura oculta el decorat. És un
miratge. El narrador no té res més per afegir-
hi, i el degoteig sonor s’asseca. Les melodies
del cos sempre acaben malament, amb aquells
silencis que només un esperit fort com el de
Wittgenstein sabia traduir. I així s’esvaeix, en
una fosa de l’ésser, la blancor inicial,
paradisíaca, de Mudo: «Tot s’ha tornat negre».

HORARIS
De dimarts a dissabte d’11 a 20 h
Diumenges i festius d’11 a 15 h

trobar, al cap de deu anys d’un desequilibri
psíquic intens, «una forma de teràpia» en
l’arquitectura.

L’habitatge de tres plantes a Kundmanngasse
19 era blanc i robust, nu de línies i, tanmateix,
molt obert a la llum gràcies a una il·luminació
interior a base de bombetes descobertes i
amplis finestrals d’acer amb panells de vidre
allargadíssims (l’autor del Tractatus logico-
philosophicus va passar mesos batallant
amb set firmes de cristalleria vieneses fins
a trobar la que en feia vuit, que li va servir
el que volia); una obra en l’estela dels

edificis del gran protoracionalista Adolf
Loos, mestre d’Engelmann i també molt
admirat per Wittgenstein com a disseny-
ador i teòric, però potser encara més severa
i al·lucinada. «Un temple que proporcioni
el marc per a les passions sense barrejar-
s’hi», segons les paraules del filòsof-
constructor.

A Mudo, després de recórrer un breu
jaciment dels detritus domèstics sobre els
quals Pep Duran ha fundat la seva personal
arqueologia del saber, l’espectador té accés
a la instal·lació audiovisual o «cor del cor»

d’aquesta singular i atractiva proposta
videogràfica. Sobre un fons sonor tan serè
com sinistre, i amb una veu narradora que,
intentant advertir-nos, de prevenir-nos, ens
fa posar nerviosos gradualment, veiem
l’espai net, clar, «salubre» (en la termino-
logia wittgensteniana) d’una petita estança
tancada, potser sagrada; cel·la o capella
perforada per gelosies, reixetes, portes
giratòries i escotillons camuflats. Un
decorat hermètic, molt propi d’una obra del
desolat Beckett final, per a l’aparatosa
comèdia humana que ha de començar a
continuació.

Mudo és potser la peça de Pep Duran en
què es veu més nítid i devastador —més
desestabilitzador— el seu humorisme,
aquest suprem component artístic que tants
crítics temen i defugen, creient que rebaixa
la temperatura del sentit. Anunciats pel
narrador de manera sospitosament
solemne, van entrant a l’habitació, d’un en
un al començament, amuntegats cap al
desenllaç, uns individus silenciosos, tot i
que curiosos, tots de negre i amb el cap
cobert, en un repertori de barreteria que
va des de la gorra d’astracan fins al bolet,
de les lligadures femenines de festa al barret

Pep Duran, Mudo (amb drippings sonors de Vacca), 2004

Pep Duran, Fóvea, 1999 Pep Duran, Temporal, 2002

Pep Duran, Mudo (amb drippings sonors de Vacca), 2004 Pep Duran, Mudo (amb drippings sonors de Vacca), 2004

Pep Duran, Mudo (amb drippings sonors de Vacca), 2004





La proposta que Florian Göttke (Gelsenkirchen, Alemanya, 1965) ha preparat per al CASM consisteix, simplement, en la reproducció d’una estança per a simis com les dels zoològics. És un espai
fora de context, un gran escenari que reprodueix no un hàbitat “real” sinó un espai, alhora, representat i que, en origen, respon a un arquetip.
En l’extrem de la desproporció i del grotesc, Florian Göttke provoca un bucle entre realitat i ficció, i entre realitat i representació, amb la qual cosa col·loca l’espectador en situació de repensar
els seus mateixos codis culturals i aquells amb què s’enfronta i analitza la realitat.

Amb Borrowed Scenery (enriched semi-
naturalistic enclouse), 2004, instal·lació
que presenta al CASM, l’artista assaja,
com en alguns dels seus treballs anteriors,
un joc perceptiu per qüestionar-nos els
significats consensuats que apliquem, en
aquest cas, a la idea d’entorn natural. Una
reconstrucció de la realitat que planteja
per mitjà d’una visió del món com a
decorat i de la memòria com a recreació.
És així com, amb la simulació de les
construccions dedicades als simis, als
goril·les i a les mones als zoos, Florian
Göttke ens mostra allò que fàcilment
podem reconèixer com un hàbitat pensat
per a aquests animals. Troncs, pilotes,
rodes de camió amb les quals solen jugar
les mones o lianes configuren una idea de
paisatge que, lluny de mostrar-nos un
passatge real, allò que revelen és la idea
d’una naturalesa construïda. Emmarcant
aquest escenari, l’artista ha reproduït
tanmateix els elements d’un “borrowed
scenery”, terme extret de la jardineria
japonesa per acabar de crear un
microcosmos on, com en aquests tipus de
construccions del Japó, es deixa un forat
o una porta a la paret del jardí per
emmarcar el paisatge més enllà del
paisatge, de manera que el visitant pot

FLORIAN GÖTTKE: A manera de (re)presentació

DAVID ARMENGOL I MARTÍ MANEN

Ja fa temps que les pràctiques artístiques han deixat de ser mers
objectes observables des de les sales dels museus, galeries i centres
d’art. Ja fa anys (dècades, de fet) que des del context artístic es
lluita per plantejar això que anomenem art de manera pròxima i
compromesa amb el nostre temps. Nous formats, noves línies
d’actuació, noves narracions que ens porten a una relació més viva
amb allò artístic, on la informació, la imatge, el text, o el factor
temps impliquen altres aproximacions a la realitat. Altres maneres
d’entendre i reaccionar davant del que ens envolta.

Multiplicitat de llenguatges, mutacions i formats híbrids, diferents
maneres de fer, impossibilitat d’etiquetar i classificar (per quins
set sous?) allò que es mostra des de l’espai expositiu reflecteixen
la primacia del que es vol dir per sobre de com dir-ho. Nous sistemes
d’informació i comunicació que converteixen el fet artístic en un
mecanisme de reflexió i intercanvi útil per enfrontar-nos als conflictes
propis de la complexa contemporaneïtat present.

Si es parteix d’aquesta definició del fet artístic, tot acceptant
altres fórmules de connexió amb allò real des dels espais dedicats
a l’art, fins i tot des de la seva superació, ens trobem amb
problemàtiques i contradiccions quan, com a usuaris, hi consumim
aquest tipus de propostes.

La gran protagonista de la nostra relació amb allò exposat, la cultura
de la imatge, domina el panorama artístic. Pel que sembla, ser
conscients de la nostra cultura visual és la manera efectiva de
plantejar el paper que les propostes artístiques poden desenvolupar
en el marc de la nostra societat. No obstant això, elements externs
a la imatge i a la seva presentació intervenen en els diàlegs artístics,
com seria el cas del so. Elements sònics que, per la seva manca de
visualitat, semblen estar destinats a un paper secundari i marginal
dins dels discursos de l’art.

Cal no oblidar que el so ha estat present de manera autònoma en
les manifestacions artístiques des de principis del segle xx, quan
la voluntat d’experimentació va portar als artistes de les
avantguardes històriques a realitzar propostes sonores, que no
acostumen a recollir-se ni fer-se conèixer des de l’àmbit del museu
o del centre d’art. Per què, en la voluntat del museu de generar una
memòria artística (o històrica) representativa del nostre passat
recent, plantejant vincles amb el present, no es mostra l’art sonor?

Les respostes a aquesta situació poden derivar-se de les dificultats
i la incomoditat que allò sonor provoca en els espais convencionals
d’exposició. Falta d’objectualitat, reproductibilitat, necessitat
temporal... en definitiva, aspectes que van més enllà d’una relació
visual/objectual i que, per tant, necessiten d’altres mecanismes de
connexió amb l’usuari.

Aquesta no-objectualitat que en molts casos implica l’esdeveniment
sonor, es tradueix en una falta de tractament des dels museus o en
una presentació “adaptada”. Propostes sonores que sols tindran
cabuda en els discursos del museu si es disfressen d’instal·lacions
audiovisuals, per tal que les sales no quedin “buides” i es pugui
continuar plantejant allò exposat segons els paràmetres
representatius de la nostra tradició cultural.

La presència tan limitada d’allò sonor en l’àmbit expositiu implica
que l’art sònic hagi de buscar-se altres àmbits de difusió i connexió

EL SO I L’EXPOSICIÓ. Experiències sonores des de l’espai expositiu

amb l’usuari-receptor, com poden ser els circuits musicals i
discogràfics. Això es veu clarament en treballs que s’encaminen
cap a experimentacions electròniques, els quals troben en el context
musical les infraestructures necessàries per connectar amb el
públic. El disc, el concert o els festivals, semblen oferir-se com a
apostes més viables per al treball sonor, que no pas les que
s’ofereixen des del museu i els espais artístics convencionals. De
totes maneres, l’artisticitat de les propostes presentades en aquests
contextos no queda definida per l’entorn, com passa al museu o
a la galeria, i la relació de l’usuari amb la proposta serà diferent.

És significatiu com el fet que algunes propostes sonores, com les
històriques que apuntàvem anteriorment, són accessibles
actualment no des de les estructures del museu i d’altres espais
de difusió artística, sinó des de la indústria discogràfica, que
edita discs i treballs d’art sonor per a un consum individual. Potser
des d’aquest àmbit es comprèn el format i la seva recepció d’una
forma més natural.

La manca de valor que al fet sonor es dóna des de la institució
artística s’observa des del context música, que ha estat capaç
de generar projectes allunyats del sistema comercial i massiu,
alhora que aconseguia afavorir circuits sòlids dins de posicions
perifèriques. Circuits independents oberts a la producció de
treballs sonors, programació de concerts, o esdeveniments
específics que faciliten un consum i una connexió amb certes
propostes experimentals. Alguns exemples d’aquest funcionament
són la proliferació de segells domèstics sobre música experimental
gràcies a la democratització tecnològica, els esdeveniments

El projecte “sound and me” consistirà, durant els mesos de setembre a desembre, en la realització d’una programació de ràdio al CASM.
Les pràctiques artístiques contemporànies suposen una pluralitat de llenguatges entre els quals el so té, i ha tingut, una forta presència: així doncs, “sound and me”  implica la introducció del
fet sonor a l’espai expositiu. David Armengol (curador, Barcelona, 1974) i Martí Manent (curador, Barcelona, 1976), autors del projecte, reflexionen sobre els aspectes lligats al treball amb mitjans
diferents a la imatge en un centre d’art.

específics sobre creació sonora, o la potència d’alguns segells
independents, capaços de promoure festivals de renom internacional
i fer accessibles projectes “durs” a priori.

La proximitat amb tot el que es presenta sota l’etiqueta “música”
està portant a quelcom probablement inesperat. L’usuari està
decidint el marc d’actuació. Té les eines a mà i és conscient que
pot utilitzar-les. Les eines han permès que la producció i la distribució
musical sigui molt més simple, i la indústria comença a veure
l’enfonsament d’un sistema de presentació i comercialització segur
durant molts anys. Al sector subindustrial de la creació sonora (on
podríem incloure la majoria d’experiències d’art sònic) aquest nou
context li facilita enormement la seva distribució i connexió amb la
seva audiència. La informació es mou a alta velocitat i les mateixes
creacions sonores també ho fan.

Davant d’això, la rigidesa institucional del context artístic ha de
plantejar-se la seva relació amb l’art més enllà de l’objecte i la seva
presentació, per entendre que l’usuari acabarà definint nous models
de relació, en el cas que aquest se senti còmode amb el material
ofert. Ningú no té por de la música. La música es relaciona amb el
consum i l’oient sap que forma part de la cadena en què es planteja
la creació musical, tot suprimint-se així les incomprensions i la falta
d’interacció que sovint apareixen davant les arts visuals.

El so pot presentar-se en els dos contextos, l’artístic i el musical.
Des de l’artístic hauríem d’aprofitar la possibilitat de connexió i
ús que ofereix el so per atorgar a l’oient-usuari-visitant l’opció de
replantejar críticament l’espai de presentació artístic. La institució
artística ha de decidir si es troba més pròxima al model de la
indústria musical dura, o a la interactivitat horitzontal de l’entramat
dels nous consumidors i productors musicals.

Els conflictes, els dubtes i l’estancament sorgeixen, entre d’altres
motius, de la necessitat cultural de classificar i etiquetar tota
producció. Voluntat simplista que porta a entendre la creació
artística com a “esclava” de l’espai expositiu, que tot i intentar
aproximar-se a l’usuari, continua necessitant la sala com a
justificació i definició, a la vegada que planteja la música sobre
la base de circuits específics des dels quals poder obrir fórmules
d’identificació (estètica, generacional, ideològica...) i consum, per
molt al marge que se situï de les voluntats comercials del mercat.

Què passa amb l’art sonor, a mig camí entre la realitat artística
i les necessitats de consum pròpies de la música?

Possibles espais vàlids per al treball sònic es troben en el mitjà
radiofònic, en les possibilitats de comunicació presents a la xarxa
i en la seva combinació. Mitjans que obren altres mecanismes de
connexió amb el so, els quals mantenen la proximitat popular
necessària per al receptor, que podrà rebre el material de manera
còmoda i individual, tot permetent-li, fins i tot, escollir de manera
lliure allò que li interessa. Al mateix temps, aquests mitjans
permeten replantejar i qüestionar el paper de l’espai expositiu, el
qual supera la seva realitat física per oferir altres maneres de
“visitar” i aproximar-se a les propostes artístiques.

Al mitjà radiofònic no se li atorga el nivell cultural del museu, però
no hem d’oblidar que ofereix opcions d’alt interès. La ràdio arriba
a on l’oient decideix que arribi. Ocupa un espai i un temps, i dóna

un nou significat a l’entorn d’aquest oient individual. La ràdio, en
no utilitzar la imatge, necessita d’altres maneres per a connectar
amb un usuari vinculat a la cultura visual imperant. El nivell
d’abstracció que demana aquest mitjà sembla absolutament
assumit per l’oient, que pot connectar amb alguna cosa que té un
ritme propi, una estructura, un estil, un contingut o un ús del so
particular, sense la dificultat que troba al museu o a d’altres llocs
preocupats per la producció artística. L’experimentació amb els
formats i la modificació dels llenguatges no semblen una dificultat
per a l’oient. Tots aquests elements defineixen l’obra d’art i l’art
sònic. Sembla, doncs, que la ràdio és un canal més que adequat
per a aquest tipus d’experiències, un mecanisme de supervivència
a valorar. No necessitat d’un espai definit, és una seqüència
temporal, de distribució massiva però de recepció individual.

La facilitat en la producció radiofònica (res comparable amb tot
el que suposa la imatge) possibilita també la velocitat necessària
per a reconèixer la realitat i respondre-hi immediatament, cosa
gairebé utòpica des de la institució artística. La ràdio, com a canal
de difusió, troba oients preparats als quals pot fer partícips.
L’oient radiofònic decideix si participa de les comunitats que la
ràdio li ofereix. El “formar part” és alguna cosa difícil d’aconseguir
en el museu i en els espais expositius convencionals.

La temporalitat de la ràdio pot suposar alguna dificultat en entendre-
la com a espai de presentació, però una exposició temporal és,
lògicament, un fet amb una temporalitat limitada. La immediatesa
de la ràdio sembla no permetre una relectura d’allò sentit, però
aquesta dificultat se supera amb l’adaptació del format ràdio a la
xarxa. La ràdio a Internet (quan no és en streaming) és sempre en
present, es troba a l’espera que l’usuari decideixi iniciar el seu
recorregut temporal. Deixa de ser una seqüència de moments per
convertir-se en un arxiu a consultar. La cultura de l’arxiu és diferent
de la recepció de la immediatesa; l’oient-usuari no participarà amb
la mateixa actitud davant dels dos sistemes, però de totes maneres
serà segurament més directa que la que podrà tenir dins del context
mediatitzat de la sala d’exposicions.

En aquests canals, l’experiència sònica serà d’una fàcil
aproximació, ja que el mateix canal no té el protagonisme ni el
significat que pot tenir l’espai físic on s’exposa i es rep l’art
contemporani, ni obliga a un comportament gairebé únic. El so,
com sempre, s’escapa dels llocs tancats.

Inserit en aquest espai de teatralitat, el
vídeo que acompanya la instal·lació ens
incideix en aquesta idea i ens assenyala
que tot plegat és un grotesc joc de
ficcions. Un recorregut per les imatges
dels goril·les filmats en el diorama creat
per il·lustrar la vida dels simis en el
Museu d’Història Natural de Nova York,
així com les veus que insinuen una visita
guiada per l’espai, ens mostren que
estem davant de la representació d’una
representació, en la simulació d’una
simulació, contrasentits perseguits per
l’artista i on aboca el seu costat més
irònic.

BEA ESPEJO

Col·locant de manera provisional una cosa
per veure l’efecte que fa o posant
simplement quelcom en la presència d’un
altre. Tot allò que de Florian Göttke pugui
presentar, ho presento de tal manera
que representa, al mateix temps, el
procediment de la seva representació. Un
joc de paraules però també de significats
i camins entorn de la percepció, entorn
de com veiem allò que veiem, des d’on
l’artista se situa amb el seu treball artístic,
a fi de veure l’efecte de la realitat a la
realitat mateixa.

Amb un sistema de multiplicació de punts
de vista i elements narratius diversos,
l’artista ens proposa una aproximació a
la idea de realitat. La presentació que ens
en fa esdevé quelcom així com la reflexió
a l’entorn d’un concepte. El mateix
concepte d’allò real. Llegit des d’aquesta
òptica, el seu treball no es defineix com
una traducció de la realitat, sinó com una
manera de descobrir els artificis del
nostre coneixement envers ella, és a dir,
els artificis de la mateixa representació.
I on allò que denominem “el real” no serà
més que un continu constructe cultural,
l’únic possible, elaborat al servei dels
nostres ideals, desitjos i necessitats.

anar de dins a fora del jardí i tenir-ne, no
tant una visió completa, sinó més aviat els
elements necessaris per suggerir-lo.

De la mateixa manera, la instal·lació ens
provoca aquesta sensació. Amb una
aparença totalment teatral, aquest
paisatge per a goril·les extret de l’imaginari
comú, apareix per l’espectador obert a
l’exterior. Florian Göttke ha creat aquesta
escenografia de manera que n’ha deixat
al descobert els artificis, és a dir, els
elements que ens mostren que no
solament és una construcció, sinó que
aquesta esdevé, a la vegada, una
reconstrucció. El resultat, és un hàbil joc
visual: veiem els elements d’un paisatge
amb un paisatge construït. Per si mateix,
una naturalitat falsa, forçada i on
l’espectador hi aboca una mirada distant.
Dins d’aquesta posada en escena i amb
la sospita d’un gran component irònic,
l’espectador queda subordinat a la idea de
relació: enmig de la instal·lació, el seu
paper de simple espectador es veu relegat
a ser el paper d’un possible actor o habitant
d’aquest entorn natural. Una posició que
li  provoca immediat ament el joc
d’identificació amb els simis, aquells
animals més propers i, alhora, més llunyans
a nosaltres, com un exemple de “l’altre
pròxim”. Una proximitat tanmateix relativa
tot i saber que “l’altre pròxim és un mateix”,
i que en aquest cas passa per posar en
qüestió la idea d’identitat individual. Un
joc amb l’alteritat que l’artista provoca
per proposar a l’espectador una distància:
la necessària perquè la reflexió sobre si
mateix sigui possible.

Acceptar aquesta acció provocada serà
per a l’espectador, també, acceptar el joc
interpel·lador que el condueix a assumir
un rol actiu, fet prioritari per a l’artista, i
situar-lo al terreny que la representació
posada en crisi ofereix: a assumir aquesta
representació com una successió de
convenis col·lectius que, amb la potenciació
dels significants culturals establerts,
autoritzen un determinat enunciat estètic
consensuat. A veure rere tota aquesta
presentació un joc d’intersubjectivitats i
simulacre. Per si mateixa, una jungla que
poc té de jungla i on tot allò que pot semblar
real, és pura ficció.

Sempre amb un fort component humorístic,
conceptualment l’artista no fa més que
presentar-nos una idea. El que fa és
“col·locar-nos provisionalment una cosa per
veure l’efecte que ens fa”. Tanmateix, i com
la mateixa paraula indica, mentre representa
el que fa és “fer-nos reaparèixer quelcom
davant” o “posar una escena en presència
d’algú”. Un senzill exercici que passa per
aixecar complicades i aparatoses
construccions, escenaris i modelatges, que
ens parlen de models de vida que revelen
sempre quelcom d’accidental. De fet, també
per definició, una representació no deixa de
ser allò que expressa un accident.

Fascinat per aquest fet, per allò de desastre
que té l’existència i per l’exercici de
recol·locació que ens suposa cada desastre,
l’artista treballa sobre el grau de realitat
des d’on veiem en aquests casos la realitat
mateixa. En la instal·lació Stumbing Over
Distant Place, 2003, un escenari d’un
aparent desert de sorra i roques, el qual
simula quelcom així com un planeta llunyà,
es tradueix en una escenari mediàtic on
l’espectador es converteix en actor quan
la presentació passa a ser representació.
Dins d’aquest paisatge escenificat, també,
una càmera enregistra el moment en què
l’espectador entra dins de la instal·lació,
de manera que aquell que en resta fora, no
solament pot veure la persona real, sinó el
personatge representat en les imatges d’un
vídeo. De la mateixa manera, aquest joc es
repeteix en la instal·lació Landscape
(fiction), 2000, on, com el seu títol ens indica,
l’artista ens mostra un nou paisatge
artificial a semblança d’un petit parc que
també veiem reproduït en un monitor proper
a la instal·lació, pantalla des d’on veiem
enregistrat el moviment d’una càmera que,
propera a aquest petit paisatge natural,
captura parcialment la realitat que s’hi
esdevé. Entrar en aquest parc suposa que
la càmera capturi una part de la nostra
imatge i que aquesta sigui projectada a
temps real a la pantalla, a condició que
nosaltres no la veiem, tot i que qui resta
fora del parc si que n’és partícip.
Per si mateix, treballs que parlen de la
impossibilitat de controlar una realitat que
la major part de les vegades habitem des
de la ficció, la simulació i la teatralitat. I
que pretendre habitar-la d’una altra manera,
és per a l’artista un acte de gran ingenuïtat.

Rere d’aquests paisatges que identifiquem
com a tals per la idea cultural que en tenim,
allò que Florian Göttke ens ve a dir és que
la imatge que un coneix, tot i no ser vista,
es converteix en la imatge que un veu, i
que quan la memòria connecta amb allò
que un veu, allò vist no s’escapa d’un
component totalment simbòlic. Una
articulació de formes de percepció del
món on l’artista ens proposa purament
com un joc: una duplicitat, una falsedat,
un moviment, una acció, una articulació.
I en el sentit més ampli de la paraula: un
exercici recreatiu.

Florian Göttke, Stumbling over distant planets, 2002

Borrowed Scenery (enriched semi-naturalistic enclosure), 2004


