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LINUX I SOFTWARE LLIURE

Des de l’art i la cultura les qüestions que tenen a veure amb el software lliure
acostumen a ser tractades des de punts de vista teòrics, alhora que es destaquen
les seves implicacions polítiques. A l’espai de Consulta del CASM, CopyFight està
dedicat a l’anàlisi dels nous models de propietat intel·lectual (al número anterior
del Butlletí vam publicar una entrevista a Lawrence Lessing, creador de Creative
Commons) i, entre la seva àmplia reflexió, també tracta temes sobre el software
lliure. Com a contrapunt a aquest pla teòric, publiquem una introducció pràctica
al software lliure i Linux: Què és? Per a què serveix? On aconseguir-lo? Com
utilitzar-lo?

JORDI VALLS
Què és el programari lliure?
Un programa lliure és el que es pot (i això vol
dir que és legal) copiar, redistribuir, executar
amb qualsevol propòsit, estudiar, modificar,
millorar i del qual es poden publicar les millores
per tal que tothom se’n beneficiï.
El programari lliure sol ser disponible
gratuïtament, tot i que això no és obligatori.
Per contra, el programari gratuït (freeware,
adware) no és lliure: un usuari el pot fer servir
gratuïtament, però no és estrictament seu, no
té garantits tots els drets citats.
Els programes de codi obert (open source)
parteixen d’una filosofia diferent. Tot i que
s’elimina l’ambigüitat de la paraula anglesa
“free” (al mateix temps “lliure” i “gratuït”) no
dóna, en molts casos, llibertat de distribució
de les modificacions als usuaris i en restringeix
l’ús comercial.

Linux
Linux és, estrictament parlant, la denominació
d’un nucli de sistema operatiu (la part
fonamental d’un sistema operatiu), però lliure.
La marca Linux (número de sèrie 1916230)
pertany a Linus Torvalds i es defineix com “un
sistema operatiu per a ordinadors que en
facilita l’ús i l’operació”.
Linux està basat en UNIX, un sistema multiusuari
que, per exemple, també utilitza Mac o Solaris
(desenvolupat per Sun i des de fa poc sota
llicència open source). Però Linux no s’utilitza
exclusivament en ordinadors personals. La seva

flexibilitat ha permès que s’utilitzi sobre més
de 20 plataformes diferents de maquinari (PC,
Macintosh, PowerPC, Sparc, MIPS, etc.) i és
present en una gran varietat de maquinari del
nostre entorn, des de telèfons mòbils fins a
automòbils, passant per rentadores...

GNU/Linux
El Projecte GNU fou creat l’any 1984 per
Richard Stallman amb la intenció de
desenvolupar un sistema operatiu basat en
programari lliure. A principi dels anys 90, GNU
tenia moltes eines, com ara compiladors,
depuradors i intèrprets de comandes, però no
havia avançat gaire en la creació del nucli
propi. Així doncs, l’any 1991 van decidir ajuntar
les eines GNU amb el nucli del sistema de Linux
(el kernel Linux) per crear un sistema operatiu
complet. Si GNU tenia rodes, carburadors i un
bon xassís, Linux tenia el motor.
Richard Stallman i els seus seguidors
consideren que el sistema operatiu resultant
no s’hauria d’anomenar “Linux” sinó
“GNU/Linux”. Però de la mateixa manera que
és una simplificació anomenar Linux al sistema
operatiu també ho és anomenar-lo GNU/Linux,
ja que un sistema operatiu complet també està
format per moltes altres aplicacions.

Distribucions Linux
Una distribució Linux és un conjunt
d’aplicacions reunides per un grup, una
empresa o una persona per permetre instal·lar
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fàcilment un sistema operatiu complet, les
seves eines i programes sota GNU/Linux. Si
Linux és el motor, GNU/Linux el xassís complet,
amb les rodes i el motor inclosos, una
distribució és el cotxe sencer, amb tots els
components i extres, suposant que poguéssim
afegir components o extres quan volguéssim
(tuning?).
Les distribucions van aparèixer perquè era
molt complicat instal·lar el nucli Linux, les
llibreries del projecte GNU i el programari
manualment, sense eines d’instal·lació.
Les distribucions Linux es distingeixen sobretot
per les eines de configuració i pels sistemes
de paquets de programari per instal·lar. Es
poden descarregar d’Internet o adquirir els
CD/DVD; poden ser gratuïtes o de pagament,
depenent de la filosofia de cada distribució,
però, en qualsevol cas, l’usuari és lliure de fer-
ne còpies, de distribuir-les, modificar-les...
Moltes distribucions Linux també existeixen en
format LiveCD. Un LiveCD és una distribució
Linux completa que s’executa directament des
del CD. Això permet a l’usuari utilitzar-la (i
per tant provar-la) sense necessitat de
realitzar modificacions en el seu sistema: un
cop reiniciat l’ordinador, torna al sistema
original sense cap modificació. Ara també hi
ha distribucions que arranquen des d’un
FlashDisk, per exemple.
Algunes de les distribucions Linux més populars
són: Debian, basat exclusivament en programari
lliure i amb versions per a tot tipus de

maquinari; Ubuntu, basat en Debian, que és
especialment fàcil d’instal·lar i de fer servir
pels neòfits; Slackware, que destaca més per
l’estabilitat dels seus components que no pas
per la part gràfica; Red Hat, on destaquen els
gràfics que serveixen per facilitar la feina als
principiants a costa de perdre eficiència; i
Knoppix o altres distribucions més peculiars
com ara Dynebolic. Aquestes distribucions es
distribueixen exclusivament en format LiveCD.
A http://www.distromania.com/ o
http://distrowatch.com/ es poden consultar
les característiques de gairebé totes les
distribucions.

Entorns d’escriptori
Un entorn d’escriptori (Desktop) és un conjunt
de programes que ofereix una solució completa
d’interfície gràfica d’usuari (GUI): icones,
barres d’eines, programes i integració entre
aplicacions com, per exemple, arrossegar i
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Un LiveCD és una distribució Linux
completa que s’obre i funciona des del
lector de CD.

La gran difusió del programari lliure
durant els últims anys es deu al
desenvolupament de programes lliures
que funcionen tant sobre sistemes
propietaris (Windows i MacOS) com
sistemes lliures (Linux).

Wallpaper de Mozilla Wallpaper de Debian



deixar o que, en fer clic sobre un arxiu, s’obri
un programa determinat.
El primer entorn modern d’escriptori que es
va comercialitzar va ser el d’Apple als anys
80. Actualment, el més conegut és el de la
família Windows. Els entorns d’escriptori més
populars de programari lliure per Linux són
GNOME i KDE i d’altres com WindowMaker,
CDE o XFCE.

No tot és Linux
La gran difusió del programari lliure durant
els últims anys es deu al desenvolupament de
programes lliures que funcionen tant sobre
sistemes propietaris (Windows i MacOS) com
sistemes lliures (Linux). Firefox, desenvolupat
per Mozilla, ha estat el navegador més
descarregat dels deu darrers anys i és un dels
quatre programes més descarregats.
A http://www.linuxgazette.com/node/386 i a
alts.homelinux.net es poden trobar comparatives
entre programes per a Windows i per a Linux.

El programari lliure a l’administració
pública
Alguns països com Cuba, Brasil, Veneçuela o
Mèxic han adoptat Linux per als seus sistemes.
Altres països com Alemanya, a part d’anar
migrant els seus sistemes, han subvencionat
comunitats de desenvolupament de programari
lliure, com és el cas de Kroupware.
A Espanya, diversos governs autonòmics han
creat les seves pròpies distribucions ja sigui
per a ús administratiu o acadèmic: gnuLinEx
a Extremadura, GuadaLinex a Andalusia, LliureX
a València, Molinux a Castella-La Manxa i MAX
a Madrid.
No cal dir que, en lloc d’omplir comptes
bancàries a Redmond (Oregon), l’adopció de
sistemes lliures afavoreix la creació d’una
indústria pròpia, empreses i comunitats de
desenvolupadors que porten a terme un
projecte concret i que creen entramats de
relacions amb altres comunitats per tal
d’assumir una major qualitat.
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LINUX: avantatges / inconvenients per a
l’usuari particular

AVANTATGES
És més segur. Com que el codi font és
visible, la comunitat de desenvolupadors
i usuaris pot testar, seguir, corregir els
programes i detectar i solucionar tots els
possibles buits de seguretat. Actualment
gairebé no hi ha virus per a Linux.
És molt robust: és molt difícil que si una
aplicació falla pugui bloquejar
completament l’equip. Els sistemes Linux
són els que aprofiten millor les
característiques de l’ordinador i els que
necessiten menys recursos de memòria.
Es poden aconseguir gratuïtament i la
majoria d’aplicacions també són gratuïtes.
És molt configurable i personalitzable.
Com que és localment modificable, permet
que es pugui traduir a idiomes que no
serien rendibles comercialment.

INCONVENIENTS
És més complicat d’instal·lar que Windows
o Mac, tot i que cada vegada està més a
l’abast d’un usuari normal.
Requereix més coneixements
d’informàtica. No hi ha substitut directe
per a totes les aplicacions comercials.
Però, al contrari del que a vegades es
pensa, no hi ha problemes de
compatibilitat ni de lectura d’arxius.
Alguns dispositius d’última generació no
són compatibles (per exemple, alguns
dispositius Wi-Fi), tot i que cada vegada
passa menys. Depenen de la velocitat i les
necessitats de la comunitat.

Linux: guia ràpida

La manera més ràpida i eficaç de provar
el funcionament i el treball amb Linux és
descarregant un LiveCD. Arrencant el
sistema des del lector de CD, podem
navegar, guardar arxius o gravar un CD
i res no afectarà el sistema original.

El següent pas consisteix a descarregar
l’instal·lador d’una distribució Linux i
gravar-la en un CD o un DVD, des del qual
s’executarà. Si és un usuari avançat de
Windows o Mac, es pot fer una partició
de disc i compartir ambdós sistemes en
un mateix ordinador. Si no, la instal·lació
esborrarà tot el disc i instal·larà un nou
sistema operatiu.

Abans de portar a terme una instal·lació
completa, és recomanable documentar-
se a Internet (no és difícil trobar molta
informació d’altres usuaris) sobre quins
perifèrics són compatibles i quins no o
com caldrà configurar-los (distribucions
com Ubuntu o RedHat són compatibles
amb un gran nombre d’elements i ajuden
a configurar-los).

Si tenim és un portàtil, en pàgines com
http://www.linux-laptop.net/ hi ha
informació de quines són les distribucions
més adequades per a cada portàtil i amb
quines dificultats ens podem trobar.

Totes les distribucions tenen comunitats
d’usuaris amb fòrums a Internet, a més
de diversos fòrums sobre programari
lliure i comunitats d’usuaris i
desenvolupadors.

Algunes alternatives lliures

Ofimàtica: Openoffice (i Neooffice per a Mac), AbiWord...
Gestors de correu electrònic: Mozilla Thunderbird
Navegadors: Mozilla Firefox i Opera Editors
HTML: Mozilla Suite i NVU
Tractament d’imatges: The Gimp (i SeasShore per a Mac)
Visors: Adobe Reader, GhostView...
Vídeo: Mplayer, Xine, VLC...



Enrique Vila-Matas feia a Bartleby i companyia un recorregut pels escriptors
que han sentit la pulsió negativa del no-res: els escriptors del no, que deixen
d’escriure sense per això deixar de ser escriptors, que fan del no-res l’objecte
de la seva obra. Si la tendència al no-res és un mal endèmic de la literatura
contemporània no ho és menys en art.
Tony Matelli exposa al CASM Abandon: en la qual ha deixat les sales buides, amb
algunes males herbes a les cantonades. Una peça que recull aquesta tendència
del no-res. Amb motiu de tant de buit publiquem un text d’Ignasi Aballí, un artista
també afectat per aquest mal endèmic, on fa un breu repàs per la història de
l’art del no-res. I un recorregut per quatre peces afectades pel buit o el no-res:
0-24h d’Ignasi Aballí, u r 36 de Gregor Schneider, Shift de Graham Gussin i
Abandon de Tony Matelli.

IGNASI ABALLÍ
Podríem situar l’inici d’aquesta breu cronologia
del no-res a mitjan any 1958, quan Yves Klein
va inaugurar l’exposició Le vide (el buit) a la
galeria Iris Clert de París. En aquella ocasió
Yves Klein va buidar la galeria completament
i no hi va posar cap obra. Millor dit, l’obra era,
precisament, el buit, l’absència era allò que
s’exposava. Aquesta acció o aquesta aparent
inacció per part de l’artista que no presenta
al públic cap obra, com si l’objectiu de l’art
fos, literalment, mostrar allò que no es pot
veure (Paul Klee deia que l’art no reprodueix
allò visible, sinó que torna visible), cal situar-
la en el context dels treballs que ell mateix
havia realitzat anteriorment i dels que va
produir després. Tota la seva obra constitueix
una reflexió sobre el buit i l’absència, des de
les pintures monocromes blaves, fins al Salt
en el buit de l’any 1960 i la Performance
conceptual que va realitzar al Museu d’Art
Modern de París el 26 de gener de 1962,
consistent a despenjar els quadres de les
parets d’algunes sales.

Es poden diferenciar matisos i actituds en els
artistes que han desenvolupat les seves
propostes en un terreny proper al del “no-
res” (o del “quasi res”), l’absència, la
invisibilitat o la desaparició. És a dir, artistes
que s’han estimat més treure que afegir, la
inacció a l’acció, la contenció a l’expressió,
suggerir a dir, l’absència a la presència, allò
visual a allò visible. Així, són diferents en la
intenció alguns treballs d’Yves Klein i els de,

per exemple, Marcel Duchamp. Si en aquest
darrer podem parlar de mandra i desgana com
a motius principals per a la inacció, en el cas
d’Yves Klein aquesta té un sentit més espiritual.
Si la inacció de Marcel Duchamp es produeix
com a resultat d’una actitud irònica (amb bones
dosis d’humor), descreguda i antiartística, en
el cas d’Yves Klein el buit, allò immaterial, és
una manera de representar l’esperit en un
sentit més transcendent, més proper, per
entendre’ns, a la filosofia zen. Tot i que ambdues
actituds planen sobre una visió negativa (del
“no”, com diu Enrique Vila-Matas al seu llibre
Bartleby i companyia) que fa obra de la no-
obra i exposició de la no-exposició. Si l’origen
d’una bona part de les obres de l’època
conceptual cal buscar-lo en Marcel Duchamp,
el d’Yves Klein és fonamentalment l’obra de
Kasimir Malevich. Després de Marcel Duchamp
i Kasimir Malevich els artistes han passat de
fer objectes d’art a objectes de pensament.
Gairebé tota l’obra de Marcel Duchamp es
fonamenta en aquesta idea del “no”: des dels
ready-mades fins al Gran Verre, abandonat
durant mesos en una habitació fosca mentre
s’omplia de pols, i decidint considerar-lo acabat
després de vuit anys sovint interromputs de
feina; o Étant Donnés, obra en la qual l’artista
va treballar en secret durant més de vint anys,
i no va ser coneguda fins després de la seva
mort. Mentrestant, aparentment, Marcel
Duchamp matava el temps jugant als escacs
perquè, segons les seves paraules, “ja no tenia
cap idea més”.
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Si s’estira del fil d’aquestes dues actituds
(Duchamp – Malevich/Klein), trobem altres
artistes que han continuat desenvolupant i
afegint altres obres a la història de l’art del
“no-res”, del gest mínim, d’allò pràcticament
imperceptible, sigui per mandra, per tenir com
a filosofia vital la llei del mínim esforç, fet que
els ha abocat a la inacció, o a partir d’una
actitud essencialista de recerca de la mínima
expressió per, a partir de la qual, expressar
el màxim. Fonamentalment, ambdues actituds
tenen molts punts en comú i es fa difícil
decantar els treballs cap a un costat o cap a
un altre. El fet de no representar res no és
conseqüència d’una prohibició, d’una actitud
arrogant o d’una actitud estètica minimalista,
sinó d’una elecció. L’absència és allò que
reuneix allò impossible i allò necessari, allò
impossible de veure i la necessitat de mostrar.
Gérard Wajcman comenta, tot citant el crític
Yves Michaud que alguns treballs se situen
dins del grup de “l’art al qual no se li posa
atenció”. Això, diu Gérard Wajcman, no
anomena un art secundari ni decoratiu, ni
sense intencions, sinó un art que, en el segle
XX, oposa a les grans pintures i a les imatges
simbòliques, una mirada més “lateral”. L’art
operaria com una mena de desplaçament que
consistiria a portar al centre de la percepció
allò que normalment estava als marges. Fins
i tot, suggereix, “seria exagerat dir que en el
segle XX moltes vegades passem d’un art per
mirar a un art en què no hi ha, en certa manera,
res a veure?”.

Si se segueix amb la llista d’autors que es
podrien anomenar com a seguidors d’aquesta
línia de treball, i algunes obres
paradigmàtiques, cal citar John Cage i la seva
composició sonora 4’33’’ de silenci, paradigma
de tots els silencis (el silenci seria en el so,
l’equivalent de l’absència d’objecte o d’obra
en les arts plàstiques i visuals). Piero Manzoni
i la seva obra Sòcol del món (1961), que
converteix tot el globus terraqüi en una obra
total (aquesta obra que considera el món
sencer com una obra d’art, em fa pensar en
una petita pintura de Ben (Ben Vautier) en la
qual l’artista simplement havia escrit “ho signo
tot”), alhora que s’apropiava, també, de tot el
que hi ha al món per considerar-ho una obra
seva, extensió desmesurada del ready-made.

Chris Burden i la Bed Piece (1972), acció
durant la qual va romandre en un llit situat a
la galeria on exposava durant 22 dies, tot el
temps que durava l’exposició, sense donar
instruccions ni parlar; o la seva exposició
individual White Light / White Heat a la galeria
Ronald Feldman de Nova York, en la qual va
fer construir un entresolat integrat en
l’arquitectura de la galeria, a l’interior del qual
es va quedar estirat tot el temps que durava
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On Kawara. Un milió d’anys (passat i futur), des de 1970Marcel Duchamp i la seva Fontaine

Artistes que s’han estimat més treure que
afegir, la inacció a l’acció, la contenció a
l’expressió, suggerir a dir, l’absència a la
presència, allò visual a allò visible.



l’exposició sense ser vist pel públic que la
visitava (de fet, a la galeria no es podia veure
cap altra obra de Chris Burden que la que el
mantenia amagat). La Closed Gallery Piece
(1969) de Robert Barry, consistent en una
targeta d’invitació a la seva exposició en la qual
es podia llegir literalment que “durant l’exposició
la galeria romandrà tancada”. Jochen Gerz i
el seus Monument contra el feixisme a Hamburg
(1986), 2146 pedres – Monument contra el
racisme a Sarrebruck (1993) i el Monument
viu de Biron (1996), tots els quals són
monuments invisibles. La llista seria llarga.
També Lawrence Weiner, Stanley Brouwn, Bruce
Nauman, On Kawara i Michael Asher s’entesten
a esborrar la petjada del subjecte, tal com va
fer Marcel Duchamp en els ready-mades per
la qual cosa va escollir objectes comuns,
industrials i seriats per ser signats. Tan sols
després d’aquest gest tenen un autor, el mateix
artista, que els converteix en obra d’art.

En els casos d’On Kawara i de Michael Asher
les seves obres, que renuncien radicalment a
la visibilitat, tenen a la vegada una gran
complexitat. A partir d’obres formalment molt
diferents, ambdós comparteixen alguns
aspectes com ara el rigor metodològic,
l’austeritat formal i la contundència conceptual.
On Kawara fa anys que realitza una obra
monotemàtica. Els seus treballs més coneguts,

les Date paintings, no mostren res més que la
data del dia en què s’ha produït l’obra. Es
tracta de pintures totes idèntiques, des de la
primera, realitzada l’any 1966, fins a
l’actualitat. Només pot canviar eventualment
el color del fons d’aquestes pintures i,
evidentment, la data que hi apareix. Entre
aquestes obres no hi ha evolució de l’estil, ni
originalitat. Cadascuna és la baula d’una cadena
que fins avui no s’ha interromput. On Kawara
pinta aquests quadres com si fossin objectes
industrials, sense deixar cap rastre d’activitat
manual, tot anul·lant qualsevol vestigi
d’expressió i mantenint-se fidel a unes estrictes
condicions prèvies que ell mateix s’ha imposat.
Un quadre en el qual tan sols podem veure-hi
una data, mostra la contradicció aparent entre
veure-ho tot i no veure res.

En el cas de Michael Asher, una bona part del
seu treball és una reflexió sobre els espais
d’exposició i sobre els dispositius en els quals es
desenvolupa i es mostra l’art. Els seus projectes
sempre es relacionen de manera molt estreta
amb el lloc on han de ser exposats. És més, no
existeixen prèviament sense saber en quin lloc
seran exposats. Asher estudia a fons les
característiques físiques dels espais expositius,
de les ciutats on es troben, la seva història i les
persones que s’hi relacionen. Així, les seves obres
es vinculen inseparablement amb el lloc i més
enllà del temps de l’exposició només existeixen
com a documentació. Les seves intervencions
són molt subtils i sovint imperceptibles.

A la galeria Toselli de Milà l’any 1973 va fer
treure totes les capes de pintura blanca de

10

Vito Acconci. Grasp, 1969Vito Acconci. Conversions II: Insistence, Adaptation, Groundwork, Display, 1971

La targeta d’invitació de l’exposició
Closed Gallery Piece (1969) de Robert

Barry deia “durant l’exposició la
galeria romandrà tancada”.
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Piero Manzoni signa una Escultura vivent, 1961 Yves Klein. Monochrome bleu (IKB 3), 1960

les parets i el sostre de la galeria, fins a
arribar a mostrar el mur original abans que
aquell espai es convertís en galeria d’art.
Aquesta transformació és l’únic que s’hi podia
veure.

A la 73rd American Exhibition al The Art
Institute of Chicago, l’any 1979 va proposar
canviar de lloc una escultura de bronze (còpia
d’una escultura de marbre) de l’artista francès
Jean-Antoine Houdon feta l’any 1788, que
representa George Washington en una escala
real. Normalment l’escultura es troba a
l’exterior de l’edifici, al mig de l’entrada
principal. Michael Asher va proposar situar-
la a l’interior del Museu, concretament al mig
d’una petita sala (la 219) en la qual s’exposaven
obres i objectes fets a Europa entre els anys
1786 i 1795.

I pel Centre Pompidou de París l’any 1991,
Michael Asher descrivia així la seva proposta:
“Aquesta exposició presenta el conjunt de
papers deixats pels lectors a les pàgines dels
llibres numerats 153 (091) a 153.4, a la
Biblioteca Pública del Centre George Pompidou,
trobats del 30 de juny al 3 de juliol de 1990.

A l’exposició, el vidre que cobreix el fragment
de paper sobre la paret, és idèntic a la mida
de la pàgina en la qual el fragment s’ha trobat;
la posició del fragment reprodueix la seva
posició inicial en el llibre de la biblioteca.” Els
llibres escollits per Asher tots tractaven sobre
psicoanàlisi. N’hi havia de Freud, Jung i Lacan
entre altres autors.

Per acabar aquest recorregut, una darrera
citació de Gérard Wajcman: “Es tracta, doncs,
d’invitar a un exercici, no de comentari, sinó
de mirada. Mirar i veure. Seria erroni afegir,
per nosaltres mateixos, ‘simplement’ –en
veritat, això, de simple, no en té res.”

(“No veig res –diu Watson. / –Al contrari –diu
Holmes–, ho té tot a la vista, però no pot raonar
sobre allò que veu.”)

Gairebé tota l’obra de Marcel Duchamp
es fonamenta en aquesta idea del “no”:
des dels ready-mades fins al Gran Verre,
abandonat durant mesos en una habitació
fosca mentre s’omplia de pols, i decidint
considerar-lo acabat després de vuit anys.
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DAVID G. TORRES
1. 0-24h d’Ignasi Aballí és un vídeo que, a més
de donar títol a la seva exposició al MacBa, al
Museu Serralves i a la Ikon Gallery, mostra
els enregistraments de les càmeres de
seguretat del museu mentre aquest és tancat.
Setze hores al dia en les quals no passa res
documentades en 16 hores de vídeo en les
quals no passa res. És la constatació de la
resposta a una pregunta absurda: Què passa
quan no passa res? Res.

En una llarga conversa amb Dan Cameron
publicada al catàleg de l’exposició, Ignasi Aballí
assenyala que, més o menys, els seus treballs
es poden reunir en dos grups. D’una banda,
els treballs que incorporen la idea de ficció i,
d’aquesta manera, mantenen relació amb el
cinema i el món literari: cartells de cinema
sobre la base de textos de Georges Perec,
sinopsis de pel·lícules tal com apareixen a la
premsa sense fer referència al film al qual
al·ludeixen o els crèdits finals de moltes altres
pel·lícules absents. El segon grup estaria
format pels treballs que aparentment es
desenvolupen en el camp contrari: els que
retraten o recullen elements de la realitat
sense alterar-los. Aquí hi encaixarien sèries
com els inventaris (de llengües, religions o
números de loteria premiats), els llistats (de
xifres de persones o objectes trets del diari i
agrupats) i 0-24h. Però, 0-24h també té a
veure amb la ficció, justament, per aquesta
absència i aquest no-res que s’obstina a
retratar, com si en el fet de no explicar res hi
hagués continguda qualsevol possibilitat de

figuració. Les llargues hores d’espera en les
quals no passa res contindrien la mateixa
possibilitat de ficció potencial que els pots de
pintura deixats assecar de Malgastar. Marcel
Duchamp va dir que ja que els tubs de pintura
són objectes ja realitzats podríem concloure
que qualsevol pintura no és res més que un
ready-made rectificat. Així que, si Malgastar
és la possibilitat de qualsevol pintura, 0-24h
és la possibilitat de qualsevol exposició i de
qualsevol interpretació d’una exposició. En
qualsevol cas, totes dues se situen just
abans del fer.

0-24h intenta donar resposta a dues grans
preguntes: “Què explicar?” i “Què fer?”.
De manera planera, té a veure amb
assumptes gens plans com són la crisi de la
representació en art. Ignasi Aballí insisteix en
aquest tema, fins al límit. Així, en aquesta
mateixa entrevista del seu catàleg cita
Catherine Millet i la seva afirmació que no es
pot seguir pintant sense tenir en compte
Duchamp, Kosuth o Weiner. I la seva resposta
no podia estar exempta de sentit de l’humor.
Al cap i a la fi només va abandonar els pots
de qualsevol manera i només hi va deixar una
càmera (que, de fet, ja hi era). Així que: Què
explicar? res; Què fer? res.

2. U r 36 de Gregor Schneider és una habitació,
gairebé buida: sense finestres ni quadres,
parets blanques, un respirador, llum d’un
fluorescent, una cortina que divideix l’espai,
unes flassades, una mica de roba i restes.



13U r 36 es va exposar a la Kunsthalle d’Hamburg
l’any 2003 i abans al Museu de Krefeld, l’any
2000. I encara més abans, aquesta mateixa
habitació formava part de la casa familiar de
Gregor Schneider, en una petita ciutat
d’Alemanya a prop de Dusseldorf i Colònia.

Aquesta casa ha estat l’objecte fonamental del
seu treball des de principi dels anys noranta,
de manera obsessiva, conscienciosa i intensa,
com un objectiu clar. Les habitacions han estat
dividides, duplicades i repetides, ha aixecat
murs contra murs i ha bloquejat finestres o
portes i ha canviat la distribució fins
pràcticament perdre el referent original. A tot
això, cal sumar-hi la intensa activitat expositiva
que pràcticament ha desmuntat tota la casa i
l’ha portat a recompondre-la de nou. De fet,
a la Biennal de Venècia del 2001 la va reproduir
pràcticament sencera en una nova distribució
dins del pavelló alemany.

U r 36 descriu una estada concreta: “u r” es
refereix tant a “umbauter raum” (espai
reconstruït) com “unsichtbarer raum” (espai
invisible), i el número que segueix la classifica
tant en la casa original com en la seva
reconstrucció. Ulrich Loock avisa, al catàleg
de la seva exposició a Porto, que Gregor
Schneider repeteix les coses que troba al seu
voltant, no fa res, no inventa res. No hi ha

res i no fa res. Repeteix i duplica, i així sembla
que solucioni una crisi que no només
afectaria la representació en art i literatura,
sinó també en arquitectura: davant de la
impossibilitat de produir, dividir; una pràctica
arquitectònica que s’anul·la a si mateixa. Però,
U r 36 no és un espai arquitectònic sec: és un
espai habitat.

Quan en una de les múltiples entrevistes
que David Sylverster va realitzar durant anys
a Francis Bacon, li va preguntar perquè
gairebé només havia pintat un parell
d’exteriors, sempre persones en habitacions
soles. El pintor anglès va respondre una
obvietat: és aquí on naixem, dormim, mengem,
follem, caguem i morim. Alfred Hitchcock deia
que una sorpresa és que esclati de sobte una
bomba sota la taula i el suspens consisteix en
saber que hi ha una bomba sota la taula que
esclatarà a una hora concreta. A la casa de
Gregor Schneider també sabem el final, el
nostre. Així, si U r 36 és a la Kunsthalle
d’Hamburg, el Museu de Krefeld o al número
12 del carrer Unterheydener Strasse de
Rheydt, tant se val: té alguna importància on
ets? Si és aquest numero o el del costat, si és
aquesta habitació o una altra d’idèntica en un
poblet d’Alemanya; és menys desesperant la
teva vida que la de qui habita aquí, és més
alegre, ets potser més viu?

Ignasi Aballí. 0-24h, 2005



14 3. Shift és una instal·lació específica que
Graham Gussin va realitzar l’any 2004 en el
gran cub central sostingut per una immensa
columna de l’edifici d’imposant arquitectura
postmoderna seu de la Biennal de Pontevedra.
La instal·lació consistia en dues intenses
intervencions a l’espai: folrar tot l’enorme cub
de vidre que tanca l’estança amb filtres de
color magenta i omplir l’espai amb setanta
tones de sorra. L’efecte final és el d’un estrany
espai abandonat. Abandonat, per tota aquesta
sorra acumulada, com si un estrany desert
que passés per Galícia hagués ocupat el recinte
després de molts anys. Però estrany perquè
els filtres magenta ho impregnaven tot de color,
com si més aviat es tractés de la superfície de
Mart.

A Terrain vague, l’article que Graham Gussin
va publicar (Butlletí, núm. 6, octubre 2004) en
relació amb l’exposició que va preparar per al
CASM, parla precisament de ciència-ficció, un
dels referents obligats del seu treball. I en
concret ens parla de l’estranya relació que el

Què passa quan no passa res? Res

Ernst Lubitsch deia que el més gran
sentit de l’humor sorgeix d’un profund

existencialisme

cinema de ciència-ficció manté amb el cinema
pornogràfic: en el tipus d’espais en els quals
transcorre l’acció. Les pel·lícules d’ambdós
gèneres són plenes d’espais buits: les
habitacions d’hotel impersonals de la
pornografia no s’allunyen gaire de les
habitacions de 2001: una odissea a l’espai o
Solaris. Són llocs no significatius, absents,
desplaçats en el temps i l’espai: “terrains
vagues”.

L’abandó de Shift és el d’un espai desplaçat,
fora de lloc, en el qual es pot reproduir una
experiència de pèrdua. Com a 2001, per
exemple, aquest “terrain vague” té a veure, a
més, amb l’experiència de l’infinit i del no-res.
Justament, Nothing donava títol a l’exposició
que l’any 2001 Graham Gussin va comissariar
amb Ela Carpenter a la Northern Gallery for
Contemporary Art a Sunderland. Un repàs per
obres d’artistes com Fiona Banner, Yves Klein,
Hans Haake o Liam Gillick; com va escriure
Adrian Searle al The Guardian: “a show
devoted to absence, nullity, the vacant, the
expunged, nothingness”.

Però, finalment, més enllà d’aquesta qüestió
formal, que tot passa en semblants espais
buits: què té a veure la pornografia amb el no-
res? Potser, ratificar el mite urbà de l’accident
aeri en el qual en plena caiguda al buit alguns

Graham Gussin. Shift, 2004Gregor Schneider. U r 36. Hardcore, 2000



simplement sortia a l’escenari i no feia res,
durant una bona estona es quedava allà, dret,
mirant i sense fer ni dir res. Evidentment, el
públic esclatava a riure des del primer moment.
Fins i tot als enterraments la gent riu.

Des de fa temps, Tony Matelli ha anat produint
una sèrie d’escultures realistes, amb elements
caricaturescos. En moltes apareix el mateix
artista retratat en situacions inversemblants:
en una apareix sol en una espècie d’illot amb
pijama tocant la guitarra; en una altra surt un
grup de boy-scouts; o un mico travessat per
una desena de sabres i espases. En totes
aquestes situacions, hi destaca un element irònic,
de mofa, lligat a una impossible nostàlgia d’un
estat natural que, a més a més pel seu caràcter
realista, és revisat com un pur simulacre.

Abandon és, un cop més, un espai gairebé buit,
que respondria una altra vegada a la
impossibilitat de fer i, fins i tot, podria tractar-
se d’un espai dislocat. Però el suposat abandó
de les sales d’un museu o, en aquest cas, centre
d’art, no és tal: les sales són plenes de petites
esculturetes de bronze. No és un espai
abandonat, ni buit, en què no hi hagi hagut treball
o una lleu intervenció, tampoc no és un espai
desplaçat. És més aviat el simulacre d’un espai
abandonat, simula que no hi ha res a dir, simula
un espai buit. Què “què fer?”? Res de “res”.

15passatgers es van posar a follar com bojos:
què es pot fer, si no?

4. Abandon és un treball que Tony Matelli va
iniciar l’any 1999 i que ara presenta de manera
extensa al CASM. Dues sales del centre d’art
estan buides, tan sols unes fulles i petites
branques, com males herbes, apareixen per
les cantonades que es formen entre les parets
i el terra. Com si, efectivament, es tractés d’un
espai abandonat durant anys. Només que no
es tracta de plantes de debò, sinó de la
reproducció realista, naturalista i precisa de
males herbes fetes de bronze i després
pintades de color verd.

Ernst Lubitsch deia que el més gran sentit de
l’humor sorgeix d’un profund existencialisme.
Potser és inevitable caure en paraules
tremendes quan es fan desfilar unes quantes
habitacions buides. Però també es podria
realitzar un exercici en el camí contrari i lligar
aquesta espècie de pulsió negativa cap al buit
i el no-res amb el sentit de l’humor. De tota
manera, és gairebé inevitable que això
succeeixi. Precisament, Graham Gussin, en
una presentació del seu treball a la Facultat
de Belles Arts de Barcelona, va recordar el
número del qual se sentia més orgullós el còmic
nord-americà Andy Kaufman, un tipus, per
altra banda, bastant trist. Andy Kaufman

Tony Matelli. Abandon, 2005
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CONSULTA
COPYFIGHT
Del 16 de desembre de 2005
al 5 de març de 2006
A càrrec d’Oscar Abril Ascaso i
Elástico
http://www.elastico.net/copyfight

CopyFight és una xarxa d’activitats
organitzades amb l’objectiu
d’informar i debatre sobre el model
actual de propietat intel·lectual i
l’emergència de la cultura lliure.
Després d’haver abordat la crisi
del sistema de creació, distribució
i gestió cultural en els àmbits de
l’escena digital, la música o la
literatura, CopyFight al CASM
analitza els drets d’autor a les
arts visuals.
Amb aquest objectiu, CopyFight
acull un espai documental, un
mostrari de projectes relacionals,
informació legal, material
audiovisual de consulta i un fons
assagístic i bibliogràfic.
CopyFight pregunta: Pot, realment,
haver-hi un art il·legal?

16

Dijous 2 i divendres 3 de febrer
Eric Doeringer “Bootlegs”
Presentació
Al seu projecte Bootlegs, Eric
Doeringer (Nova York, 1974)
realitza còpies d’obres d’art
d’altres artistes. Doeringer ven
aquestes obres en parades davant
de museus i fires d’art
contemporani.
www.ericdoeringer.com

Dijous 16 i 23 de febrer,
a les 18.30 h
Taules Obertes
Propostes artístiques com ara
B_Top del col·lectiu BCNova! sobre
el fenomen del “top manta” o els
diversos projectes realitzats per
l’artista Jordi Mitjà a Mèxic sobre
la pirateria discogràfica
protagonitzaran el segon mes de
Taules Obertes.

Dimecres 1, dijous 2 i
divendres 3 de febrer
Sala d’Actes del CASM,
de 17.00 a 22.00 h
Art il·legal
Simposi amb Juan Antonio
Ramírez, Florenci Guntin,
YProductions, Roc Parés, Fede
Guzmán, Eric Doeringer, Ignasi
Labastida, Abel Garriga, Natxo
Rodríguez, Rosa Pera, Laura
Baigorri i Eva Sòria.
A Art il·legal s’analitzarà el model
actual dels drets d’autor a les arts
visuals.
Com beneficia el model actual de
gestió dels drets d’autor als
artistes? Quin és el futur de les
noves llicències de propietat
intel·lectual dins de l’àmbit de la
producció artística? Quin ha de
ser el sistema de distribució de
creacions audiovisuals a la xarxa?
Com es gestionen el patrimoni
artístic i les col·leccions públiques
segons el marc legal vigent? Quina
és la influència que pot jugar
l’escena copyleft i l’emergència de
la cultura lliure a l’art?
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ACTIVITATS
DIES DE BIOART 2006
Del 15 al 16 de febrer
A càrrec de Cápsula
http://www.capsula.org.es

“...els artistes s’han introduït als
laboratoris. De manera
intencionada estan transgredint
els procediments de representació
i de metàfora alhora que manipulen
la vida en si mateixa. La
biotecnologia ha deixat de
considerar-se un tema en l’art, per
convertir-se en una eina de
creació. Així, genera animals
fluorescents, ales de porc,
escultures modelades a l’interior
dels bioreactors o sota la llum d’un
microscopi, fins i tot amb l’ús del
mateix ADN com a mitjà.”

Jens Hauser

Dies de Bioart ’06 són una sèrie
de tallers i debats, presentacions
i un espai de consulta entorn de
l’art biològic i viu. Bioart ’06
comptarà amb la participació
d’alguns dels artistes, comissaris
i crítics pioners en aquest camp.

Dimecres 15 i dijous 16 de febrer,
de 10.30 a 13.30 h i de 16.00 a
18.00 h
Taller
Laboratoris de la Facultat de
Biologia, Universitat de Barcelona

Inscripció:
info_santamonica.cultura@gencat.net
Preu: 100 ¤. Estudiants: 75 ¤.
Places limitades.

Per a la participació al taller cal
tenir coneixements d’anglès.
Amb SymbioticA Tissue
Engineering and Art Workshop
dirigit per Oron Catts de
SymbioticA - The Art & Science
Collaborative Research
Laboratory, School of Anatomy &
Human Biology, University of
Western Australia.
El cultiu de teixits i l’enginyeria de
teixits representen una nova àrea
en la recerca artística. Aquestes
branques de la biomedicina
influeixen de manera directa en la
percepció del cos, de l’ésser i del
pensament mèdic. L’enginyeria de
teixits permet construir peces de
teixit viu tridimensionals de
diferent mida, forma o tipus.

Dijous 16 i divendres 17 de febrer,
d’11.30 a 21.00 h
Seminari
Centre d’Art Santa Mònica
Activitat gratuïta.
Aforament limitat.

Dijous 16 de febrer,
11.30 h
Mónica Bello i Ulla Taipale
Cápsula [Presentació de DdB’06]
Presentació de Cápsula i
inauguració de Dies de Bioart
2006.

12.30 h
Jens Hauser
Bioart, taxonomia d’un monstre
etimològic
El comissari de L’Art Biotech, la
primera exposició de bioart, que
va tenir lloc a Nantes l’any 2003,
presentarà reflexions sobre la
història, l’evolució i el
desenvolupament del bioart.

17.00 h
Andy Gracie
Hostprods. Phumox Project
Introducció al treball de hostprods
i els temes de què s’ocupa:
intel·ligència natural i artificial,
sistemes de comunicació,
comportaments emergents, simbiosi
i parasitisme. A més, parlarà del
seu nou projecte, Phumox: una
exploració de la interacció entre
microbis i comunitats cel·lulars
sintètiques o virtuals.
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18.00 h
José Eugenio Marchesi
Ganadería Científica
Homenatge i retrat dels serveis
prestats pels animals que
serveixen de suport als estudis
genètics: la mosca del vinagre
(Drosophila melanogaster), el
ratolí (Mus musculus), el gripau
(Xenopus laevis), el cuc
(Caenorhabditis elegans) i el peix
zebra (Brachridario rerio).

19.30 h
Oron Catts i participants del
SymbioticA Tissue Engineering
and Art Workshop
Conclusions del taller
Fòrum de discussió entre els
participants i els directors del
taller obert realitzat a la Facultat
de Biologia.

Divendres 17 de febrer
11.45 h
Andy Gracie (hostprods)
Interspecies Communication
Un taller inèdit sobre l’intercanvi
comunicatiu entre espècies. Amb
un programa d’intel·ligència
artificial s’investigarà com podem
extreure noves formes de significat
i representació de les interaccions
entre el que és natural i el que és
artificial.

17.00 h
Ionat Zurr i Oron Catts
(Tissue Culture & Art Project)
DIY DeVictimiser Kit Mark One
(DIY DVK m1)
Taller performance dissenyat per
alleujar el sentiment de culpa
generat per la mort d’un animal.
Amb el cas del ritual dels braus,
es farà una revisió de les relacions
humanes amb altres animals.

19.00 h
Taula rodona amb Jens Hauser
(moderador), Ionat Zurr, María
Jesús Buxó, José Eugenio
Marchesi i Antonio Cerveira Pinto
Taula rodona sobre les possibilitats
estètiques del bioart, les seves
anàlisis des del punt de vista de la
bioètica i la biopolítica, el seu lloc
en els espais expositius i en les
col·leccions museístiques, la
interacció entre artista i científic...

DIES DE BIOART 2006   IN_TO_EXHIBITION; ALTERNATIVES A L’EXPOSICIÓ



19

IN_TO_EXHIBITION;
ALTERNATIVES A L’EXPOSICIÓ
Dirigit per Beatriz Herráez
www.in-to-exhibition.net

In_to_exhibition; Alternatives a
l’exposició és un conjunt de
sessions que té per objecte
analitzar, estudiar i debatre les
transformacions dels modes
possibles de l’exposició, catalogar
maneres diferents de presentació
i d’analitzar-ne l’eficàcia perquè
la decisió sobre la presentació del
treball artístic es realitzi en la
manera que li convingui més.

EDUCACIÓ
VISITES GUIADES
Per a grups cal concertar visita
prèviament.
Contacte: Marta Rodríguez
Tel. 93 316 28 10
marta.rodriguez@gencat.net

Totes les activitats són gratuïtes

Responsable d’activitats i
educació: Antonio Ortega

Necessita l’art d’una legitimació
externa?
El mite modern del progrés social
del que s’impregnen moltes de les
pràctiques de l’art recent, i al que
fa referència Siegelaub en una
entrevista concedida en el 2004,
evidencia la nova “realitat” de l’art
contemporani.
En aquest sentit, l’important
desafiament que la mercaderia ha
llançat a l’obra d’art –especialment
des de la seva assimilació per un
mercat específic que ha comprès
amb exactitud el valor de canvi de
l’exclusiu i l’inaccessible–, o la
neutralització de qualsevol
activisme –en la museïtzació
progressiva i frenètica dels
llenguatges més radicals–, ve
marcada precisament per
l’escepticisme i la desactivació de
qualsevol àrea d’il·lusió. L’aura
gèlida i la defensa aferrissada de
la “inutilitat” de l’objecte artístic
–de la seva intangibilitat i
subjectivitat–, i els seus contraris
–que resituaven la pràctica
artística en el context de social i
polític–; han estat a poc a poc
ocupats i desposseïts de sentit
per territoris de caràcter extra-
artístics.



ANTONI ABAD

TONY MATELLI

EXPOSICIONS FINS AL 5 DE MARÇ DE 2006


