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			SINOPSI

			Una pila de caramels acumulats en una cantonada, una piscina plena de petroli, un terra de fusta farcit de colors per on passejar, quadres enigmàtics amb mil i una interpretacions però amb només una història real al darrere, instal·lacions artístiques invisibles per a l’ull humà… Sovint l’art —especialment el contemporani— ens pot deixar sorpresos, indiferents o, per què no dir-ho, indignats quan una peça considerem que té una simplicitat poc justificada. L’art d’explicar l’Art busca acostar i fer entenedores obres d’art de tots els temps, dutes a terme per homes i dones d’arreu del món. I sovint, amb una explicació, podrem gaudir-ne, emocionar-nos, somriure, posar-nos tristos i, fins i tot, deixar anar alguna llàgrima de felicitat. Aquest llibre busca que qui el llegeixi gaudeixi entenent els motius pels quals un artista fa el que fa, el missatge que vol transmetre, o per què ha decidit fer-ho com ho ha fet, de manera que, davant d’una obra d’aparença senzilla, potser no cal afirmar amb tanta rotunditat l’habitual «El meu fill petit ho fa millor!», tot i que no dubtem gens ni mica de les enormes possibilitats de tots els fills petits.
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			A LA CRIS, EN PAU, EN TEO I EN JAN

		

	
		
			
				Pablo Picasso

				(1881-1973)

				
					«L’Art és la mentida que ens permet comprendre la veritat».

				

			

			
				Homer Simpson

				
					«Només perquè no m’importi no significa que no ho entengui».

				

			

			
				Yasmina Reza

				Art (1994)

				
					«A tu no t’interessa la pintura contemporània, mai t’ha interessat. No tens cap coneixement en aquest camp. Com pots afirmar que un objecte, que obeeix unes lleis que ignores, és una merda?».

				

			

			
				D. A.

				(Diversos/es autors/es)

				
					«Això el meu fill també ho sap fer!».

				

			

		

	
		
			Introducció

			Això de l’amor per l’art és ben curiós! Són molts els nens i les nenes que de ben petits, amb l’escola o amb les seves famílies, visiten museus, galeries, exposicions… I alguna cosa deuen tenir aquests espais perquè, de forma gairebé automàtica, n’hi ha que pensen més a tenir sort i trobar la sortida a la cantonada següent, mentre que d’altres sembla que entrin dins els quadres i revisquin el que mostren les pintures, les escultures, les fotografies o els audiovisuals. Són personetes que miren, remiren i interpreten les obres una vegada i una altra i hi troben detalls , fan preguntes, descobreixen formes i missatges que, molt sovint, van fins i tot més enllà de tot el que l’artista havia pensat a l’hora de crear-les. I les reaccions dels que gaudeixen de les exposicions i les obres són ben vàlides i variades, com també són legítimes les opinions d’aquells a qui ni la pintura, ni l’escultura, ni les arts visuals en general no els fan ni fred ni calor!

			En el meu cas, no sabria dir el motiu pel qual l’art m’ha atret des de ben petit, però recordo que sempre em van cridar l’atenció les pintures i dibuixos que em trobava arreu. Un quadre misteriós a casa d’uns tiets, un dibuix en un dels contes que hi havia per casa, haver vist algun pintor treballant amb el cavallet, la manera com els il·lustradors de còmic ens transmeten històries i mons fantàstics, una escultura que em trobava pel carrer, en un viatge… I tot sempre amb la curiositat per conèixer què hi havia més enllà de l’obra, el seu significat. És un instint de xafarder que sempre m’ha acompanyat per saber què em volia dir la peça d’art que tenia al davant.

			Amb el pas dels anys, l’art contemporani m’ha anat captivant i sempre he mirat de trobar estones per visitar museus i galeries, per preguntar als que més hi entenen, per llegir i conèixer les vides d’autors, per anar a fires d’art o visitar pàgines web i espais digitals per poder gaudir de l’art. Per cert, ja que hi som, quines eines més tremendament bones són les aplicacions mòbils i les xarxes socials, que ens permeten tenir a la butxaca obres d’art i els millors museus d’arreu del món a només un clic, els tres-cents seixanta-cinc dies de l’any, els set dies de la setmana i les vint-i-quatre hores del dia!

			Aquest llibre —que celebro i agraeixo que tinguis a les mans— segurament té l’origen en un dia de fa molts anys, en la visita espontània que vaig fer a una exposició de la Col·lecció d’Art Contemporani de la Fundació “la Caixa” al CaixaForum de Barcelona. Va ser una escapada d’aquelles de migdia d’un dia gris de feina, per escampar la boira una estoneta abans de tornar al despatx, que, com passa sovint amb l’art més modern, vaig iniciar amb una curiositat relaxada que, de sobte, es va anar convertint en menyspreu i indignació causats per una de les obres d’art que hi havia exposada. M’explico: la peça en qüestió era l’obra Eventail VIII (1987), de l’artista belga Jan Vercruysse (1948-2018). El que m’hi vaig trobar van ser tres simples pedestals de fusta de poc més de metre i mig i al costat, i penjats a la paret sense cap altre element més, un parell de marcs de quadres, també de fusta. Sí, sense cap pintura o fotografia…

			El meu comentari despectiu mirant aquella peça —un comentari en veu baixeta, perquè ja sabeu que als museus hi regna el silenci i no volia que ningú em sentís!— va ser, literalment: «Quins pebrots!».

			L’obra que tenia al davant no hi havia qui l’entengués! Jo no hi veia cap sentit, així que, una vegada mirada amb menyspreu la peça, el meu ego de noi jovenet que creia que ho sabia tot i jo mateix vam decidir marxar de la sala just quan, en aquell moment, un grup d’homes i dones grans s’acostaven a veure la mateixa obra d’art que a mi m’havia indignat, i ho feien acompanyats d’una noia que els feia de guia. Jo, curiós de mena, i amb la seguretat que tenim quan creiem que ho sabem tot, vaig pensar amb un punt de mofa:

			«Calla! Espera’t un moment a veure si la guia és capaç d’argumentar aquest despropòsit!».

			I aquí, amic/ga lector/a, va ser quan es va encendre el llum!

			La guia va començar l’explicació, davant l’escèptic grup, també, amb una pregunta: «I aquesta obra, què us sembla?».

			No recordo gaires respostes entenedores, però sí alguns mig somriures de burla, un parell d’espetecs de llavis i moltes mirades a terra, com quan a l’escola no volíem mirar el professor, no fos cas que ens preguntés.

			I llavors, la noia que feia de guia —i aprofito també aquestes pàgines per dir que un dia caldria reconèixer la fantàstica feina pedagògica que aquest col·lectiu du a terme davant públics que sovint són escèptics— es va explicar tan clarament com la llum del dia.

			Els seus arguments raonaven que la peça era un elogi de l’artista belga a la figura dels marcs i els pedestals. Aquells elements que, històricament, acompanyen el món de l’art, que sempre hi són, però no es miren mai, ni es gaudeixen. L’obra era una celebració de la discreció i una exaltació del poder d’aquests elements, que són capaços d’ajudar-nos a centrar l’atenció en una peça, a dotar-la d’una posició i una llum que ens permet contextualitzar-la i a gaudir-ne millor.

			La guia va explicar que de la mateixa manera que un vestit, lluït per una model en una passarel·la blanca, ben il·luminada i amb una música suggeridora ens permet valorar la peça de roba amb tota la seva esplendor, aquest mateix vestit —i aquí hi ha la clau de l’explicació— ens agradaria molt menys, i potser fins i tot l’ignoraríem, si ens l’entreguessin rebregat dins d’una bossa, per exemple, de supermercat.

			I aquesta era l’essència de la polèmica obra que teníem al davant, la posada en valor d’aquells elements que, sense voler ser protagonistes, busquen ajudar-nos a gaudir de l’art. Aquells elements que serveixen per viure una millor experiència de les obres que veiem, però que sovint ignorem.

			Després de l’explicació de la guia, tots plegats —el grup d’avis i àvies i jo com a infiltrat— vam canviar automàticament la nostra percepció de l’obra. Ens podria agradar més o menys, però la vam entendre. I quan una cosa l’has entès, ets capaç de jutjar-la amb uns altres ulls, de gaudir-ne o no, però pots comprendre la història de l’artista fent aquesta obra. I aquí és quan neix el que sentim que demanen moltes vegades els museus quan parlen de crear «un diàleg amb l’espectador».

			Molts anys més tard, després de moltes visites a museus i galeries, d’uns quants llibres llegits sobre obres i artistes diversos i amb la humilitat que et dona l’edat, jo ja anava pel món —com sempre deia la meva sàvia i estimada tia àvia, Conxa— «amb el cap ben obert», disposat a aprendre sense parar i gaudir d’obres i artistes, però fins que va arribar arribar el sòrdid any 2020 amb la maleïda pandèmia i el primer confinament que, de sobte, ens va deixar a tothom tancats a casa amb pany i forrellat.

			En aquells mesos hi va haver persones que van aprendre a cuinar, que els va donar per escriure, per cantar; d’altres es van iniciar en el ioga, i van sorgir autèntics cracs del macramé i la jardineria d’interiors. Tots plegats vam buscar la manera de trobar elements que ens omplissin les hores que s’acumulaven lentament… I va ser llavors també quan, tancat a casa amb la família, vaig decidir que podria ser divertit penjar cada dia una obra d’art al meu compte d’Instagram i explicar-ne la història.

			L’experiència diària va agradar i jo estava molt engrescat. A poc a poc, amics, coneguts i nouvinguts al meu compte no només en gaudien sinó que em vaig trobar que ho agraïen i fins i tot em feien consultes sobre peces que coneixien o em proposaven artistes per poder saber l’origen d’una obra o les anècdotes d’alguns corrents artístics, i sempre vaig explicar-ho tot d’una manera col·loquial i propera perquè, al cap i a la fi, quina necessitat hi ha de complicar les explicacions quan parlem d’art si sovint entendre una obra abstracta, per exemple, ja pot ser prou enrevessat?

			I aquesta és també la clau que he perseguit en aquest llibre. Conèixer i explicar de manera planera i propera les històries, les anècdotes, les causes i les vivències d’obres i artistes, homes i dones, d’aquí i d’allà, d’ara i d’abans. Pintura, fotografia, escultura, instal·lacions efímeres i permanents, obres de tota mena i estils que m’agraden i que crec que tenen històries boniques i interessants al darrere. I tot plegat, relacionant-ho amb altres referències del món de l’art o la cultura, com ara el cinema, la narrativa, la música, els còmics, la poesia, la cuina o fins i tot la publicitat, l’esport o les sèries de televisió! Al cap i a la fi, totes són disciplines que, si bé semblen ben diferents, van de la mà i es donen suport molt més sovint del que podem imaginar.

			En definitiva, doncs, L’art —en la concepció més artesanal del terme— d’explicar l’Art —en el seu concepte més absolut, d’obres i artistes que són referència mundial.

			El bon art ens explica històries, i les històries són un refugi per a l’esperit, ens acompanyen i ens ajuden a viure i somiar. Són cofres d’on traiem els millors tresors, els tresors que es recorden i que es passen de generació en generació dotant-los del poder de l’eternitat.

			Espero que les històries que trobareu en aquestes pàgines us agradin i us ajudin a entendre les obres, us emocionin, us interessin, us diverteixin, us entretinguin i en gaudiu almenys tant com jo escrivint-les. Som-hi?
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				Una llavor. Un símbol de dissidència
			

			
				Obra:

				Sunflowers Seeds 

				(Llavors de gira-sol) (2008)

				Autor:

				Ai Weiwei 

				(Pequín, 1957)
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			Hi ha obres que, per les seves dimensions, sembla impossible que s’hagin pogut concebre, però per sort hi ha artistes que no coneixen límits a l’hora de crear. A partir de la feina col·lectiva d’un munt de gent amb qui treballen en la idea inicial, saben pensar en gran i ens ofereixen instal·lacions que ens deixen amb els ulls com unes taronges!

			Aquest podria ser el cas del fantàstic artista xinès Ai Weiwei, que, alhora, és un destacat activista contrari al règim de la Xina i, molt probablement, una de les icones més importants de l’art contemporani mundial. La seva descomunal obra Llavors de gira-sol és un exemple de bellesa, d’elaboració lenta i minuciosa, i de com plasmar un missatge clar que arribi als visitants, a la societat occidental, als governants del seu país i a tota la societat xinesa com un cop de puny ben donat enmig de la cara.

			Ens hem de remuntar a uns quants anys enrere, al 2010, quan Ai Weiwei va omplir mil metres quadrats del terra de la coneguda com la Sala de Turbines de la Tate Modern de Londres amb —atenció!— cent milions de pipes de gira-sol de porcellana, fetes a mida real, de forma artesanal i en un procés d’elaboració que es va allargar durant més de dos anys!

			Les pipes, totes, una a una, les va elaborar un col·lectiu de més de mil cinc-cents treballadors i treballadores xinesos que es van dedicar a decorar-les i pintar-les a mà. Una feinada de por! I tot això, per què? Què buscava explicar-nos Ai Weiwei amb aquesta imponent i costosa obra? I per què la va confeccionar, precisament, amb pipes de gira-sol? I per què de porcellana? Veureu que tot en l’obra d’Ai Weiwei té un argument que ho justifica i no hi ha res a l’atzar.

			Anem a pams. La porcellana és un material molt associat a la cultura oriental, amb una important tradició a la Xina. És un material dur, compacte i resistent, però té també un cert component de delicadesa i fragilitat que depèn de la forma amb què es treballi i que tingui, dues característiques que tot i que són antagòniques són també una bona metàfora de la societat xinesa, un dels temes que més li agrada tractar a l’artista.

			I per què pipes? Resulta que aquesta llavor —que segurament els lectors d’aquest llibre de més de trenta anys associem a hores de xerrades en què les assaboríem en un banc d’alguna plaça amb amics en tardes d’estiu, tot preguntant-nos què podríem fer per passar l’estona— té un fort component polític en l’imaginari xinès. El líder Mao Zedong, fundador de la República Popular de la Xina l’any 1949, líder del Partit Comunista que encara avui governa el gegant asiàtic i mort el 1976, apareixia sovint en els grans cartells propagandístics de la seva època envoltat de camps lluents de gira-sols que simbolitzaven el poble xinès i ell, el sol al qual seguir, el líder indiscutible que li donava tot el que necessitava per viure. El sol brillant que escalfa, que dona vida i que, si mai s’apagués, portaria tots els xinesos a la mort. I d’aquí s’extreu que cada pipa de la instal·lació d’Ai Weiwei representa un ciutadà d’aquest immens país. Cent milions de minúscules metàfores que representen els més de mil quatre-cents milions d’habitants del país.

			A més, repassant encara la identificació de l’obra amb la història del líder Mao Zedong i la seva manera d’actuar al capdavant del país, l’artista aprofita per denunciar les mancances evidents que la població de la Xina pateix i va patir en el passat. Sobretot en l’època més dura del règim, quan els aliments no arribaven tal com prometien els governants i gran part de la població havia de tirar endavant menjant les pipes que els oferien els gira-sols.

			La instal·lació Llavors de gira-sol és, doncs, una evident obra de denúncia d’algú que sempre ha estat un rebel. A casa seva ja ho era el seu pare, l’escriptor Ai Qing, un dels més grans poetes xinesos moderns, que va morir el 1996. Tots dos, pare i fill, han estat crítics amb el govern de la Xina i n’han patit les conseqüències, tal com explicava Ai Weiwei: «A la Xina el meu pare ja era considerat un enemic de l’Estat, tal com em consideren avui a mi».
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			Ser un rebel de referència demana, a vegades, uns certs dots de creativitat. El nostre protagonista en va ben servit, i s’ha convertit en un símbol de la dissidència a la Xina i en un defensor global dels drets humans després de dur a terme activitats de tota mena!

			Per exemple, ja als anys noranta, Ai Weiwei va ser un dels primers a veure el potencial d’internet per comunicar-se amb el món, i al seu blog hi va penjar imatges d’ell mateix trencant un valuós gerro de la dinastia xinesa Han de més de dos mil anys d’antiguitat. I per què ho va fer? Doncs en un gest crític i provocador cap als governants que parlaven de crear una societat nova. Sense donar veu als crítics que hi havia, els va voler posar en evidència tot dient: «Mao ens deia que per construir una nova civilització, calia destruir la vella». Aquest fet —que esgarrifa només de pensar-hi!— i les imatges del qual són una de les obres gràfiques més icòniques d’Ai Weiwei, va ser com un sacrilegi en un país com el seu, que estava en ple procés per recuperar la seva reputació i l’autoestima apostant pel patrimoni artístic.

			Més endavant, l’any 2009, quan un terratrèmol va arrasar la província de Sichuan l’artista, per denunciar la falsedat de les xifres oficials de víctimes que donava el govern xinès, va anar recopilant a internet la veu de testimonis que va acabar exhibint en una instal·lació que consistia en un llistat de més de cinc mil noms de nens i nenes morts. El preu que va pagar, però, no va ser menor: unes persones anònimes el van apallissar fins a deixar-lo a les portes de la mort, i es va convertir, ara sí «oficialment», en un enemic del règim.

			El govern del país va instal·lar càmeres de vigilància a casa seva, li van intervenir el telèfon, li van esborrar els blogs i el seu nom es va deixar de poder cercar als localitzadors d’internet si et connectaves des de la Xina.

			I aquí sorgeix la creativitat que comentàvem, que Ai Weiwei va utilitzar per respondre amb el mateix mètode que li aplicaven. Va dir: «La meva casa de Pequín està vigilada per vint càmeres. Jo n’he afegit quatre més per poder retransmetre així tot el dia. Estic usant la mateixa lògica que fa servir el meu Estat amb mi».

			I en un creatiu gir inesperat a la situació que vivia, va fer que tothom que volgués el pogués veure a l’interior de casa seva: a l’escriptori, a l’habitació, al jardí… I es va dedicar a retransmetre la seva vida talment com si fos una mena de reality show casolà que va atreure milions de persones, que el van començar a seguir. A causa d’aquesta resposta, el govern va exigir que parés, però, davant la seva negativa, una vegada més, va respondre amb mesures poc dialogants, per dir-ho d’alguna manera. Van destruir el seu estudi de Xangai —amb l’argument que hi havia irregularitats legals en l’edificació— i van prohibir-li la sortida del país. Per acabar d’arrodonir-ho, el 2011 el van acusar de frau fiscal i el van condemnar a estar-se cinc anys en arrest domiciliari, del qual se’n va salvar gràcies a la pressió internacional.

			Ja veieu, doncs, que Ai Weiwei, amb les seves obres, sembla que busqui donar sortida a les injustícies socials que es viuen al seu país. Però, tornant a l’obra Llavors de gira-sol, què suposava per als visitants acostar-s’hi? Doncs implicava una experiència multisensorial, ja que, a mesura que caminaven per sobre de la instal·lació, les pipes de porcellana cruixien sota els peus reproduint un so que semblava un grinyol o petits crits. La instal·lació oferia la possibilitat a tot aquell que s’hi passejava de trepitjar l’esperit de Mao Zedong i la seva idea de tractar els individus de la Xina com si fossin només mà d’obra barata per a algú altre.

			Amb aquest camp de pipes, l’artista llançava també el seu desafiament al concepte Made in China tan habitual en tot tipus de peces que adquirim a Occident, i el contraposava a aquell propi del passat de la Xina, quan la feina era un valor envoltat d’una ètica de qualitat, curós i detallat senyal d’identitat del seu país. Ben al contrari que la producció en massa actual, normalment de poca qualitat, de la qual viu gran part de la població i que va destinada a una societat global, sovint no xinesa i addicta al consum.

			Ai Weiwei vol que els més de mil quatre-cents milions de xinesos no siguin vistos només com a mà d’obra barata, sinó com un valuós conjunt d’individus, tal com passa amb la seva obra d’art. És una instal·lació feta de milions de minúscules obres d’art que, tot i que creen una massa grisa uniforme, cadascuna és diferent de la del costat si fas l’esforç d’acostar-t’hi i mirar-la! A més, si tenim en compte que les pipes surten dels gira-sols que miren de forma innegociable el sol, sense plantejar-se alternativa, el crit d’Ai Weiwei és una crida als xinesos perquè s’espavilin i s’aixequin amb llibertat per triar si volen mirar el sol que els diu tot el que han de fer o girar-li l’esquena i desenvolupar-se com a persones lliures!

			Un darrer apunt curiós: a Ai Weiwei sembla que li agraden les xifres ben arrodonides, i aquesta peça n’és un exemple. Fixeu-vos-hi! Cent milions de pipes que cobrien mil metres quadrats d’espai del museu. La ciutat on es van fer les pipes de porcellana, Jingdezhen, és a mil quilòmetres de la capital del país, Pequín, i durant mil anys va ser una població de referència en l’elaboració de porcellana. El gruix de l’obra també té xifres ben rodones. La capa de pipes s’aixeca a deu centímetres exactes del terra i el pes total de tot aquest camp sembrat és, ni més ni menys, que de cent cinquanta tones. Però aquest ball de xifres rodones també és una resposta a com entén l’artista la seva disciplina. Ai Weiwei busca fer un art entenedor, fàcil de comprendre, perquè el seu missatge arribi sense matisos. I així ho ha explicat sempre: «No m’interessa un art només per a uns pocs. Si l’art no és comprès per la majoria, no és art. De vegades em diuen que faci la meva obra “més artística”. Però si l’art arriba a tothom, permet expressar sentiments i fa que la llibertat existeixi i que la humanitat sigui més poderosa».

			Sens dubte és una obra feta amb el rigor i la precisió de la porcellana xinesa més valuosa!
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				Per què no m’havies esperat?
			

			
				Obra:

				Untitled (Portrait of Ross in L.A.) 

				Sense títol (Retrat d’en Ross a L.A.) (1991)

				Autor:

				Felix Gonzalez-Torres

				(Guáimaro, 1957-1996)
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			Res millor que poder gaudir d’una preciosa obra d’art que parla de l’AMOR —sí, així, en majúscules—, i que ens convida a pensar en la fugacitat dels moments viscuts, però que també ens vol parlar del dol o de la temporalitat incerta de les relacions i, per extensió, de la volatilitat de la vida. I si, a més, aquesta mateixa obra ens permet als visitants participar activament en la seva evolució, ja hem aconseguit aquell complicat miracle que representa que el bon art ens ha de remoure a tots aquells que en gaudim, encara que només sigui una mica!

			L’amor de veritat, com aquell que la princesa Buttercup reivindicava a la preciosa pel·lícula La princesa promesa (1987), de Rob Reiner. Aquest és precisament un dels temes que l’artista Felix Gonzalez-Torres va tractar, amb molta cura, bon gust i emotivitat, i va executar amb tremenda simplicitat en honor de qui va ser l’amor de la seva vida, Ross Laycock, que va morir víctima de la sida l’any 1991.

			Tot l’art de Felix Gonzalez-Torres va estar marcat per la vida que va tenir, i això fa que les seves obres tinguin un component sempre molt individual, fins i tot egocèntric, però que alhora ens parla de temes universals, com ara les relacions de parella o temes de caràcter polític que encara són vigents arreu. Sempre va ser un artista reivindicatiu i qüestionava les etiquetes ja que, deia, creaven estereotips. Per això va suprimir els accents del seu nom i cognoms, que deia que el definien com un artista «hispà», amb els prejudicis que això podia provocar. Amb aquest gest volia burlar les habituals formes d’identitat simples o discriminatòries. En Felix, que no va amagar mai la seva homosexualitat, va néixer a Cuba, tot i que de ben petit el van enviar a un orfenat de Madrid, com a pas previ per traslladar-lo a Puerto Rico, on va créixer amb uns familiars. Amb tot, el gruix de la seva carrera artística la va fer als Estats Units, en concret a Nova York, on va viure amb intensitat l’enorme efervescència del món de l’art que hi havia a la ciutat.

			En Felix acostumava a treballar amb materials molt quotidians i, tot i que la seva trajectòria és reconeguda arreu, poques obres seves han tingut més transcendència que la instal·lació Sense títol (Retrat d’en Ross a L.A.) (1991). La peça és una gran muntanya de caramels embolicats en papers de colors i apilats en una paret. Curiosa obra, no? Però fixeu-vos que aquesta pila de dolços té un pes precís, calculat i gens casual. La instal·lació de caramels, de setanta-nou quilos i tres-cents grams, és exactament el pes que tenia en Ross abans de caure malalt.

			Durant l’exposició de l’obra, cada espectador que la visita pot agafar un caramel i emportar-se’l, i de la mateixa manera que li va passar a en Ross mentre va estar malalt, l’obra va perdent pes, es va diluint, pren unes dimensions cada cop més lleugeres… fins a la desaparició final. Però tot i desaparèixer, l’obra vol deixar el gust dolç de l’experiència viscuda perquè, com diu aquella bonica frase, «Viure en els records que deixem. Això no és morir».

			El missatge de l’artista és replicar, en tots aquells que visiten la instal·lació i coneixen la seva història, el record d’aquell home a qui tant va estimar durant vuit anys fins que va marxar. En Felix deia que hi ha una salvació a través de l’art i que cada espectador que visita l’obra ha de gaudir de l’experiència, el convida a ser-ne partícip i l’anima a endur-se una part d’en Ross. I fent-ho, deia ell, aconsegueix que la seva parella torni a viure en cada persona que comparteix aquest dolç moment.

			Més enllà del preciós component poètic, en aquesta obra hi ha un nou model d’art, amb el qual l’artista trenca prejudicis i el transporta al terreny de la immortalitat. Aquell que mai no s’acaba. I com ho fa? D’una banda, es tracta d’una instal·lació que va en contra de l’estesa idea cultural imposada que diu que l’obra d’art s’ha de gaudir en silenci, amb les mans al darrere, amb seriositat i prudència, sense apropar-nos-hi gaire (no fos cas que la trenquem!). No. Aquesta obra és ben viva, demana que hi interactuem, que hi juguem, que la toquem i, ja ho veieu, fins i tot que ens la mengem!
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