
V
IC

EN
Ç

 V
IA

PL
A

N
A

Vicenç 
Viaplana





Solo Recording Sessions #1.16, 2017
Acrílic sobre paper serigrafiat 110 x 152 cm (detall)
Acrílico sobre papel serigrafiado 110 x 152 cm (detalle)









VICENÇ VIAPLANA
The Solo Recording Sessions





9
La il·lusió de la il·lusió
La ilusión de la ilusión

OCTAVIO ZAYA

19
Art contra la interpretació

Arte contra la interpretación
CARLES HAC MOR

25
OBRA

65
BIOGRAFIES
BIOGRAFIAS

75

ENGLISH





9

La il·lusió de la il·lusió
La ilusión de la ilusión

OCTAVIO ZAYA





11

A partir de l’obra més recent de Vicenç Viaplana –em refereixo a la sèrie 
Tot és possible i a un “capítol” d’una altra sèrie més àmplia i ambiciosa, 
encara en curs, que s’agrupa sota el títol Solo Recording Sessions – a un 
l’assalten les idees que l’art modern, i més específicament l’art contem-
porani, han articulat en relació amb la filosofia de Plató i les seves idees 
sobre “la pintura”. En realitat, és un discurs encara obert que ha intentat 
resoldre la qüestió entre moralitat i estètica i dictaminar fins a quin punt 
podem distanciar l’art –més precisament, la representació “pictòrica” i de 
les imatges– de la vida i en quina mesura l’art és una pràctica autònoma 
que només concerneix una “retòrica” il·lusionista i inútil les finalitats de 
la qual únicament tenen en compte la seducció i el plaer i se sustenten en 
aquests dos aspectes.1  

La contesa ens ocuparia tant de temps com el de l’anomenada “història 
de l’art”, i apel·laria als fonaments de la tradició filosòfica, tasques que 
transcendeixen àmpliament l’assumpte que ens ocupa. Aquí, en canvi, ens 
esforçarem per apuntar algunes qüestions que discorren a través d’aques-
ta obra recent de l’artista català i alguns aspectes de com la realitat na-
cional de Catalunya s’immisceix en l’obra per complicar la relació entre la 
pràctica artística i les esperances polítiques. 

En termes generals, podem dir que l’obra que Viaplana ha estat produint 
des de finals del segle passat s’insereix en un corrent que, d’una banda, 
es remunta o té les principals referències en les accions conceptuals que 
van marcar la dècada dels setanta a Granollers –ciutat natal de l’artista– 
i, de l’altra, en les pràctiques “informalistes” de la pintura catalana des 
dels anys seixanta. Tot i que diferent, estèticament plaent i aparentment 
hermètica, l’obra que Viaplana ha desplegat fins a l’actualitat al llarg de la 
seva trajectòria no sembla ser l’obra sobre un lloc conegut, identificat, ni 
crec que aspiri a cap altra veritat que la de qui ha “après a no fer preguntes 
ni sobre el perquè ni sobre el sentit de la [seva] feina”.2 I, tanmateix, més 
enllà de la incertesa o del que l’artista entén com “la cerca quimèrica del 
significat”;3  més enllà de la idea celebrada per Carles Hac Mor que tot 
sigui art, que desaparegui i que ens faci tornar a tots artistes, que ja ho 
som;4 més enllà de qualsevol esforç participatiu, Viaplana ha experimen-
tat una transformació que respon més a situacions morals i polítiques que 
no pas al corrent estètic que es continua desenvolupant en un territori 
cada vegada més precís i potser més delimitat. 

1  Per ampliar el tema en profunditat, suggereixo l’obra mestra de Jacqueline Lichtenstein The Eloquence 
of Color (traducció d’Emily McVarish; Berkeley: University of California Press, 1993).
2 Correspondència amb l’autor. Totes les citacions de l’artista estan extretes de la correspondència 
d’aquest amb l’autor.
3 3 Correspondència (veure nota 2)
4 Carles Hac Mor, “D’on ve tot”, cat. expo Galeria Carles Taché, 2011
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A partir de la obra más reciente de Vicenç Viaplana—me refiero a las se-
ries Tot es possible y al “capítulo” de otra serie más amplia y ambiciosa, 
todavía en curso, que se agrupa bajo el título Solo Recording Sessions —a 
uno le asaltan las ideas que el arte moderno, y más específicamente el 
arte contemporáneo, articularon frente a la filosofía de Platón y sus ideas 
sobre “la pintura”. En realidad es un discurso todavía abierto que ha tra-
tado de resolver la cuestión entre moralidad y estética y hasta qué punto 
podemos distanciar el arte—más precisamente la representación “pictó-
rica” y de las imágenes—de la vida y en qué medida el arte es una práctica 
autónoma que sólo concierne a una “retórica” ilusionista e inútil cuyos 
fines sólo contemplan y se sustentan en la seducción y el placer.1  

La contienda nos tomaría tanto tiempo como el de la llamada Historia 
del Arte y apelaría a los fundamentos de la tradición filosófica, tareas que 
trascienden ampliamente el asunto que nos ocupa.  Aquí, en cambio, nos 
esforzaremos en apuntar algunas cuestiones que discurren  a través de 
esta obra reciente del artista catalán y algunos aspectos de cómo la rea-
lidad nacional de Catalunya se entromete en la obra para complicar la 
relación entre la práctica artística y las esperanzas políticas. 

En lo general, podemos decir que la obra que Viaplana viene realizando 
desde finales del siglo pasado se inserta en una corriente que, por un lado, 
se remonta o tiene sus principales referencias en las acciones conceptua-
les que marcaron la década de los setenta en Granollers—la ciudad natal 
del artista—y, por otro, en las prácticas ”informalistas” de la pintura ca-
talana desde los sesenta. Aunque diferente, estéticamente placentera y 
aparentemente hermética, la obra que Viaplana ha venido desplegando 
hasta el momento en su trayectoria no parece ser la obra sobre un lugar 
conocido, identificado, ni creo que aspire a otra verdad que la de quien ha 
“aprendido a no hacer preguntas ni sobre el por qué ni sobre el sentido 
de [su]trabajo”.2 Y sin embargo, más allá de la incertidumbre o de lo que 
el artista entiende como la “quimérica búsqueda del significado”3 ; más 
allá de la idea celebrada por Carles Hac Mor de que todo sea arte, que 
desaparezca y que nos vuelva a todos artistas, que ya somos ;4 más allá de 
cualquier esfuerzo participativo, Viaplana ha sufrido una transformación 
que responde más a situaciones morales y políticas, que a la corriente 
estética que se sigue desenvolviendo en un territorio cada vez más preciso 
y tal vez más acotado. 

1 Para ampliar el tema en profundidad, sugiero la obra maestra de : Jacqueline Lichtenstein, The Eloquence 
of Color, Trans. Emily McVarish, (Berkely:University of Califormia Press, 1989).
2 Correspondencia con el autor. Todas las citaciones del artista están extraidas de la correspondencia de 
este con el autor.
3 Correspondencia (ver nota 2)
4 Carles Hac Mor, “D’on ve tot”, cat. expo Galeria Carles Taché, 2011



13

Potser a l’artista no li sembla rellevant ni significatiu el fet que les sèries 
que ara presenta tinguin un punt en comú en relació amb la realitat po-
lítica catalana. Potser no vol pecar d’“oportunista” ni inserir la seva obra 
en un espai històric que en determini la “utilitat”. Per a mi, en canvi, com 
a simple espectador (llunyà) involucrat en els discursos de les polítiques 
de l’alliberament de les subjectivitats reprimides i en l’autodeterminació 
dels pobles i de les agències, és important que l’espectador/lector assu-
meixi que la sèrie Tot és possible (2013) –algunes obres de la qual ja es 
van exposar a la Galeria Carles Taché– és el resultat dels anys convulsos, 
quan a Catalunya “vèiem com les nostres llibertats i el nostre dret a deci-
dir eren qüestionats progressivament”. Per a Viaplana, la sèrie “va sorgir 
com un crit necessari de llibertat i futur”. Tot semblava possible: Tot és 
possible. Viaplana em confessa que les va pintar a l’aire lliure, al Mont-
seny. I, com el bosc que l’envoltava, “van sorgir d’un impuls primigeni de 
reivindicació de la terra, de la vida sempre canviant […] davant els intents 
paralitzants dels interessos mesquins de les polítiques negacionistes […]. 
Era un intent de buscar refugi i esperança en la cosa més elemental que 
ens uneix a tots: la vida”.5  La terra com a refugi i esperança.

La realitat de la producció de la sèrie Solo Recording Sessions, encara en 
curs, també respon a una reclamació moral. Viaplana m’explica que la 
idea per a aquesta sèrie d’obres –que constarà de quatre capítols, quatre 
parts i quatre volums d’unes 50 obres cadascun– es remunta a un matí en 
què revisava unes serigrafies de feia ja uns quants anys, just abans de la 
crisi financera del 2008. La sèrie havia estat un encàrrec d’una empresa 
editora que va fer fallida precisament quan es feia la impressió de l’última 
peça. Anys després, observant una d’aquestes serigrafies (totes de 150 x 
110 cm), li tornen a la memòria les circumstàncies i les vicissituds que van 
condicionar l’encàrrec: “Aleshores, un impuls de ràbia i de frustració –no 
tant per l’anecdòtic fracàs de les serigrafies sinó més aviat per la gran es-
tafa que acabava d’esclatar– em porta a intervenir sobre una d’aquestes 
serigrafies”. Viaplana m’explica que, a partir d’aquí, Catalunya s’ha anat 
sumint “en un gran període de misèria i, com s’ha vist després, de repres-
sió”.

I arribats a aquest extrem, em pregunto: fins a quin punt podem jutjar una 
obra estètica a partir de “la seva veritat”? En quin sentit a partir de “la 
seva bellesa”? Fins on s’equipara al seu valor moral? Qui determina “els 
valors”? Quina és “la veritat”? Qui jutja “la bellesa”?

5 Correspondència (veure nota 2)
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Tal vez, al artista no le parezca relevante ni significativo el hecho de que 
las series que ahora presenta tengan un punto en común en relación a 
la realidad política catalana. Tal vez no quiera pecar de “oportunista” o 
insertar su obra en un espacio histórico que determine su “utilidad”. Para 
mí, en cambio, como mero espectador (lejano), involucrado en los discur-
sos de las políticas de la liberación de las subjetividades reprimidas y en la 
autodeterminación de los pueblos y de las agencias, es importante que el 
espectador/lector asuma que la serie Tot és Possible (2013)—algunas de 
cuyas obras se expusieron ya en la Galería Carles Taché—son el resultado 
de los años convulsos cuando en Catalunya “veíamos como nuestras li-
bertades y el derecho a decidir eran progresivamente cuestionados”. Para 
Viaplana, la serie “surgió como un grito necesario de libertad y futuro”.  
Todo parecía posible: Tot és possible. Viaplana me confiesa que las pintó 
al aire libre, en el Montseny. Y como el bosque que lo rodeaba, “surgieron 
de un impulso primigenio de reivindicación de la tierra, de la vida siempre 
cambiante... frente a los intentos paralizantes de los mezquinos intereses 
de las políticas negacionistas... era un intento de buscar refugio y espe-
ranza, en lo más elemental que nos une a todos: la vida”.5  La tierra como 
refugio y esperanza.

La realidad de la producción de la serie todavía en curso Solo Recording 
Sessions  también responde a un reclamo moral. Viaplana me cuenta que 
la idea para esta suite de obras—que constará de 4 capítulos, 4 partes y 4 
volúmenes de unas 50 obras cada uno—se remonta a una mañana cuando 
revisaba unas serigrafías realizadas hacía ya algunos años, justo antes de 
la crisis financiera del 2008. La serie había sido un encargo de una empre-
sa editora que quebró precisamente cuando se realizaba la impresión de 
la última pieza. Años después, observando una de estas serigrafías (todas 
de 150 x 110 cm), le vuelve a la memoria las circunstancias y vicisitudes 
que condicionaron el encargo. “Entonces, un impulso de rabia y frustra-
ción—no tanto por el anecdótico fracaso de las serigrafías sino por la gran 
estafa que acababa de estallar—me lleva a intervenir sobre una de estas 
serigrafías.” A partir de aquí, Viaplana me explica que Catalunya se ha ido 
sumiendo “en un gran período de miseria y, como se ha visto después, de 
represión”.

Y llegados a este punto, me pregunto, ¿hasta qué punto podemos juzgar 
una obra estética a partir de “su verdad”? ¿En qué sentido a partir de “su 
belleza”? ¿Hasta dónde se equipara a su valor moral? ¿Quién determina 
“los valores”? ¿Cual es “la verdad”? ¿Quién juzga “la belleza”?

5 Correspondencia (ver nota 2)
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Lo que ya sabemos desde Carles Hac Mor es que, hasta el momento, Via-
plana sigue tratando de “descifrar el enigma” que el sabe bien que no 
existe. Con todo, como ser social, sigue buscando soluciones necesarias, 
coyunturales, para insistir sobre lo que requiere solución inmediata.

Estoy seguro que, con Solo Recording Sessions, Viaplana continuará su ta-
rea, aunque quizás, sin saberlo, para encontrar lo irresuelto; aquello que 
finalmente reconcilie nuestro placer con nuestra necesidad, el azar con lo 
posible. Para ello necesitamos saber la significación de estos complejos 
conceptos en la vida y en el arte. Viaplana, en todo caso, nos ayuda a 
preguntarnos sobre lo relevante.
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El que ja sabem des de Carles Hac Mor és que, fins ara, Viaplana continua 
intentant “desxifrar l’enigma” que ell sap del cert que no existeix. Amb 
tot, com a ésser social, continua buscant solucions necessàries, conjuntu-
rals, per insistir en el que requereix una solució immediata.

Estic segur que, amb Solo Recording Sessions, Viaplana continuarà la seva 
tasca, encara que potser sense saber-ho, per trobar els aspectes irresolts, 
allò que finalment ha de reconciliar el nostre plaer amb la nostra necessi-
tat, l’atzar amb el que és possible. És per això que necessitem conèixer la 
significació d’aquests complexos conceptes en la vida i en l’art. Viaplana, 
en tot cas, ens ajuda a preguntar-nos pel que és rellevant.
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Art contra la interpretació
Arte contra la interpretación

CARLES HAC MOR
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Text inèdit, sense datar, de Carles Hac Mor sobre l’obra de finals dels anys noranta de Vicenç Viaplana.
Texto inédito, sin fechar, de Carles Hac Mor sobre la obra de finales de los años noventa de Vicenç Viaplana.
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A primer cop d’ull, aquesta pintura fa l’efecte de ser una representació 
imaginària i solipsista d’un moment congelat del moviment continu, una 
instantània feta potser una estona després del perpetuum mobile ha-
ver-se engegat per generació espontània o bé induïda, si el cas fos que el 
pintor va entendre que el moviment continu és evietern i no pas etern, 
o sigui, que no va considerar que la bellugadissa universal pot no haver 
tingut començament ni tindrà acabament, que ha existit sempre i que 
sempre existirà. I tot amb tot, no ho sabrem mai, si aquest moviment 
pintat com a immòbil té com a referent la música de les esferes originada 
per l’atzar o, posem per cas, produïda per un esclat còsmic esfereïdor. 
Tant és, però, que la peça figuri una cosa o una altra o les dues alhora, o 
que resulti ser una imatge sempiternal. Segur que ni tan sols l’autor de 
l’obra ho sap ben bé, perquè el més probable és que –ni en començar a 
pintar ni en acabar de fer-ho, ni tampoc a hores d’ara– a l’artista la seva 
peça no li hagi fet pas l’efecte que diem que fa i que tal vegada no li fa a 
ningú, i encara menys, ben mirat, al qui això escriu, per tal com, en un se-
gon cop d’ull, la generació –per ventura inexistent– del moviment que de 
fet no és moviment no sembla pas tenir res d’espontània ni d’induïda, ans 
més aviat al contrari d’aquests dos conceptes conjuminats, com es fa ben 
palès al tercer cop d’ull, en el qual fins i tot desapareix qualsevulla conge-
lació i hi emergeix del tot la sensació d’ebullició, de subjectivisme extrem 
i de trobar-nos davant la pintura pintada, la qual cosa és una redundància 
ben absurda, ja que la pintura no es pot pintar pas, o sí, i, si fos així, pro-
bablement hauríem de tornar a fer cabal del primer cop d’ull, per bé que 
modificat per les ullades següents. I tanmateix, una conclusió possible 
de tot plegat és que no s’hi val cap mirada ràpida, que cal contemplar el 
quadre, o més ben dit, que s’hi ha de conviure, mal que sigui sense cap 
contemplació i, per descomptat, sense aturar-nos, en absolut, en l’efecte 
que ens pugui fer, atès que aquesta impressió serà tothora superficial i 
efímera, i literària i no pas pictòrica. I una tan nefasta voluntat de vo-
ler-hi veure alguna representació o significança esborraria l’adjectivació 
que més li escau: la inefabilitat, és a dir, la qualitat o l’evidència d’allò 
inexpressable o incomunicable i que això no obstant resta solidificat. La 
conclusió final, doncs, fóra que aquesta obra ens demana una suspensió 
de judici davant un enigma sense solució i que, per tant, fet i fet no és cap 
enigma. Què més volem? L’art és això, o, dit sense dogmatismes, també 
és això –si més no quan mirem d’explicar–lo amb paraules–, i d’aquí ve la 
seva saviesa, la de l’estètica qüestionada.
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A primera vista, esta pintura parece ser una representación imaginaria y 
solipsista de un momento congelado del movimiento continuo, una ins-
tantánea tomada, tal vez, un rato después de que el perpetuum mobile se 
haya puesto en marcha por generación espontánea o inducida, si se da el 
caso de que el pintor considerara que el movimiento continuo es eviterno 
y no eterno, o sea, que no creyera que el meneo universal pudo no haber 
tenido comienzo ni tendrá fin, que ha existido siempre y siempre existirá. 
A fin de cuentas, nunca sabremos si este movimiento pintado como in-
móvil tiene como referente la música de las esferas originada por el azar 
o, pongamos por caso, producida por un estallido cósmico aterrador. Sin 
embargo, da igual que la pieza represente una u otra cosa, o ambas a la 
vez, o que resulte ser una imagen sempiterna. Seguro que ni siquiera el 
autor de la obra lo sabe a ciencia cierta, porque lo más probable es que, ni 
al empezar a pintar ni al acabar ni tampoco a estas alturas, la pieza haya 
producido en el propio artista el efecto del que hablamos, efecto que 
tal vez no produzca a nadie, y aún menos, considerándolo bien, a quien 
escribe estas líneas, pues al contemplar la obra más detenidamente, la 
generación –quizás inexistente– del movimiento, que, de hecho, no es 
movimiento, no parece tener nada de espontánea ni inducida, sino más 
bien lo contrario a estos dos conceptos combinados, como queda bien 
claro al examinar la obra todavía con mayor detenimiento, cuando inclu-
so desaparece cualquier congelación y emerge del todo la sensación de 
ebullición, de subjetivismo extremo, de hallarnos ante la pintura pintada, 
lo cual es una absurda redundancia, ya que la pintura no puede pintarse, o 
sí, y si así fuera probablemente deberíamos volver a fiarnos de lo observa-
do a primera vista, aunque modificado por las siguientes aproximaciones. 
Y, sin embargo, una posible conclusión para semejante controversia es 
que una mirada rápida no sirve, que es necesario contemplar el cuadro o, 
mejor dicho, que hay que convivir con él, aunque sea sin contemplación, y 
desde luego sin detenernos en absoluto en el efecto que en nosotros pue-
da causar, pues esa impresión será siempre superficial y efímera, literaria 
y no pictórica. Y una tan nefasta voluntad de querer ver en la pieza alguna 
representación o significado eliminaría la adjetivación más adecuada: la 
inefabilidad, es decir, la cualidad o evidencia de lo inexpresable o incomu-
nicable, que, no obstante, queda solidificado. La conclusión final, pues, 
es que esta obra nos exige una suspensión de juicio ante un enigma sin 
solución, que, por lo tanto, al fin y al cabo, no es ningún enigma. ¿Qué 
otra cosa podemos pedir? El arte es esto, o, dicho sin dogmatismos, tam-
bién es esto –al menos cuando tratamos de explicarlo con palabras–, y ahí 
radica su sabiduría, la de la estética cuestionada.
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01.- Solo Recording Sessions #2.4, 2017
Acrílic sobre paper serigrafiat 110 x 152 cm
Acrílico sobre papel serigrafíado 110 x 152 cm 
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02.- Solo Recording Sessions #2.1, 2017
Acrílic sobre paper serigrafiat 110 x 152 cm
Acrílico sobre papel serigrafiado 110 x 152 cm 
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03.- Solo Recording Sessions #2.5, 2017
Acrílic sobre paper serigrafiat 110 x 152 cm
Acrílico sobre papel serigrafiado 110 x 152 cm 
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04.- Solo Recording Sessions #1.22, 2017
Acrílic sobre paper serigrafiat 110 x 152 cm
Acrílico sobre papel serigrafiado 110 x 152 cm 
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05.- Solo Recording Sessions #1.3, 2017
Acrílic sobre paper serigrafiat 110 x 152 cm
Acrílico sobre papel serigrafiado 110 x 152 cm 
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06.- Solo Recording Sessions #1.25, 2017
Acrílic sobre paper serigrafiat 110 x 152 cm
Acrílico sobre papel serigrafiado 110 x 152 cm 
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07.- Solo Recording Sessions #1.20, 2017
Acrílic sobre paper serigrafiat 110 x 152 cm
Acrílico sobre papel serigrafiado 110 x 152 cm 
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08.- Solo Recording Sessions #1.16, 2017
Acrílic sobre paper serigrafiat 110 x 152 cm
Acrílico sobre papel serigrafiado 110 x 152 cm
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09.- Solo Recording Sessions #1.14, 2017
Acrílic sobre paper serigrafiat 110 x 152 cm
Acrílico sobre papel serigrafiado 110 x 152 cm
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10.- Solo Recording Sessions #1.11, 2017
Acrílic sobre paper serigrafiat 110 x 152 cm
Acrílico sobre papel serigrafiado 110 x 152 cm
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11.- Solo Recording Sessions #1.4, 2017
Acrílic sobre paper serigrafiat 110 x 152 cm
Acrílico sobre papel serigrafiado 110 x 152 cm
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12.- Solo Recording Sessions #1.27, 2017
Acrílic sobre paper serigrafiat 110 x 152 cm
Acrílico sobre papel serigrafiado 110 x 152 cm
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13.- Solo Recording Sessions #1.21, 2017
Acrílic sobre paper serigrafiat 110 x 152 cm
Acrílico sobre papel serigrafiado 110 x 152 cm
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14.- Solo Recording Sessions #1.5, 2017
Acrílic sobre paper serigrafiat 110 x 152 cm
Acrílico sobre papel serigrafiado 110 x 152 cm
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15.- Solo Recording Sessions #1.19, 2017
Acrílic sobre paper serigrafiat 110 x 152 cm
Acrílico sobre papel serigrafiado 110 x 152 cm
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16.- Solo Recording Sessions #1.23, 2017
Acrílic sobre paper serigrafiat 110 x 152 cm
Acrílico sobre papel serigrafiado 110 x 152 cm
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17.- Solo Recording Sessions #1.24, 2017
Acrílic sobre paper serigrafiat 110 x 152 cm
Acrílico sobre papel serigrafiado 110 x 152 cm
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18.- Tot s’allunya, 2018
Acrílic sobre tela 200 x 180 cm
Acrílico sobre tela 200 x 180 cm
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19.- Di vegetabili, 2018
Acrílic sobre tela 200 x 180 cm
Acrílico sobre tela 200 x 180 cm
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BIOGRAFIES    
BIOGRAFIAS
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VICENÇ VIAPLANA (Granollers, 1955)

Exposiciones individuales (selección) 

2016
· Caldes de Montbui (Barcelona), Museu Thermalia,
 “La quimèrica recerca del sentit” 
 
2013
· Barcelona, Galeria Carles Taché

2011
· Barcelona, Galeria Carles Taché

2010
· Barcelona, Centre Experimental d’Art del Parc del Garraf, 
“La mirada Arborada”

2007  
· Madrid, Galería Masha Prieto

2005  
· Barcelona, Galeria Carles Taché

2003
· Barcelona, Galeria Carles Taché

2002  
· Madrid, Galería Masha Prieto
· Girona, Sala de la Rambla

2001  
· Barcelona, Galeria Carles Taché

1999  
· Barcelona, Museu de Granollers

1998  
· Miengo (Santander), Sala Robayera

1995  
· Barcelona, Galeria Antonio de Barnola

1993  
· Santander, Galeria Siboney
· Pamplona, Pabellón de Mixtos de La Ciudadela

1992  
· Tóquio, Den Gallery
· Basilea, Galerie Hilt
· Granollers (Barcelona), Galeria AB

1991  
· Kyoto, Gallery 16
· Nueva York, Fernando Alcolea Gallery
· Barcelona, Galeria Fernando Alcolea
· Groningen, Galerie de LaTour

1990  
· Barcelona, Galeria Lino Silverstein
· Ibiza, Galeria Ku

1989  
· Nueva York, Bruno Facchetti Gallery
· Barcelona, Galeria Fernando Alcolea
· Barcelona, Galeria Lino Silverstein
· Madrid, Galería Jorge Albero

1987  
· Bacelona, Metrònom
· Barcelona, La Sala Vinçon
· Cadaqués, Galeria Helena Ramos
· Reus, Centre de Lectura

1986  
· Barcelona, Casa Elizalde, “Urbs”

1985  
· Barcelona, Otto Zutz Club, “Pintures Murals” 

1984  
Barcelona, Dau al set, “Franco, March, Viaplana”

1983  
· Barcelona, Fundació “La Caixa”, Sala Montcada

1981  
· Barcelona, Galeria 491

1976  
· Barcelona, Galeria G, “Vides Provocades”

1975  
· Barcelona, Galeria Ciento

1974 
· Granollers, Casa de Cultura Sant Francesc, 
Performance “Maniobres impossibles”
· Granollers, Casa de Cultura Sant Francesc, 
Performance “Informe sobre el desfici”

1973
· Mataró-Granollers, Performance “Publicació Personal” 
con Magda González, Xavier Vilageliu y Francesc Sastre

1972 
· Granollers, Casa de Cultura Sant Francesc, II Concurs Art Jove
· Granollers, Casa de Cultura Sant Francesc, “Instal·lacions” 
con Francesc Sastre y Albert Granado
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VICENÇ VIAPLANA (Granollers, 1955)

Exposicions individuals (selecció)

2016
· Caldes de Montbui (Barcelona), Museu Thermalia, 
“La quimèrica recerca del sentit” 

2013
· Barcelona, Galeria Carles Taché

2011
· Barcelona, Galeria Carles Taché

2010
· Barcelona, Centre Experimental d’Art del Parc del Garraf, 
“La mirada Arborada”

2007  
· Madrid, Galeria Masha Prieto

2005  
· Barcelona, Galeria Carles Taché

2003
· Barcelona, Galeria Carles Taché

2002  
· Madrid, Galeria Masha Prieto
· Girona, Sala de la Rambla

2001  
· Barcelona, Galeria Carles Taché

1999  
· Barcelona, Museu de Granollers

1998  
· Miengo (Santander), Sala Robayera

1995  
· Barcelona, Galeria Antonio de Barnola

1993  
· Santander, Galeria Siboney
· Pamplona, Pabellón de Mixtos de La Ciudadela

1992  
· Tòquio, Den Gallery
· Basilea, Galerie Hilt
· Granollers (Barcelona), Galeria AB

1991  
· Kyoto, Gallery 16
· Nova York, Fernando Alcolea Gallery
· Barcelona, Galeria Fernando Alcolea
· Groningen, Galerie de LaTour

1990  
· Barcelona, Galeria Lino Silverstein
· Eivissa, Galeria Ku

1989  
· Nova York, Bruno Facchetti Gallery
· Barcelona, Galeria Fernando Alcolea
· Barcelona, Galeria Lino Silverstein
· Madrid, Galeria Jorge Albero

1987  
· Bacelona, Metrònom
· Barcelona, La Sala Vinçon
· Cadaqués, Galeria Helena Ramos
· Reus, Centre de Lectura

1986  
· Barcelona, Casa Elizalde, “Urbs”

1985  
· Barcelona, Otto Zutz Club, “Pintures Murals” 

1984  
· Barcelona, Dau al set, “Franco, March, Viaplana”

1983  
· Barcelona, Fundació “La Caixa”, Sala Montcada

1981  
· Barcelona, Galeria 491

1976  
· Barcelona, Galeria G, “Vides Provocades”

1975  
· Barcelona, Galeria Ciento

1974 
· Granollers, Casa de Cultura Sant Francesc, 
Performance “Maniobres impossibles”
· Granollers, Casa de Cultura Sant Francesc, 
Performance “Informe sobre el desfici”

1973
· Mataró-Granollers, Performance “Publicació Personal” 
amb Magda González, Xavier Vilageliu i Francesc Sastre 

1972 
· Granollers, Casa de Cultura Sant Francesc, II Concurs Art Jove
· Granollers, Casa de Cultura Sant Francesc, “Instal·lacions” amb 
Francesc Sastre i Albert Granado
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Exposiciones colectivas (selección) 

2017
· Barcelona, “Formalismes II”. Galeria Marc Domenech
· Granollers, Museu de Granollers, “La Utopia Persistent
 
2016
· Barcelona, Galeria Marc Domènech, “Aquelles petites coses”
· Caldes d’Estrac, Fundació Palau, “Fracassart: de la no-mort 
de l’art”

2013
· Barcelona, Casa Elizalde, Performance
“La línia de la consciència” 

2011
· Vilafranca, Sala Templers, Performance 
“Lesvuitibuit”, 
· Girona, Jardins de la Mercè, Performance 
“L´observador”

2010
· Girona, VAD Festival Video Internacional de Girona, 
“Res a dir”
· Barcelona, Galeria Carles Taché “Pintors de la galeria”
· Malpartida de Cáceres, Museo Vostell, “Conceptos. 
Selección de Fondos del Museo Vostell” 
· Granollers, Museu de Granollers, “Meridià Granollers 
Anys 70. Art de Concepte i Acció”

2009
· Nueva York, Gabarron Foundation, “I Have a Dream”. 
A tribute to Martin Luhter King
· Barcelona, CaixaForum, Videoart “Del Concepte a la imatge”
· Barcelona, Espai Brossa, Performance “Eixida al Sostre”

2008
· Barcelona, Galeria Carles Taché, “Artistes de la galeria”

2007
· Huesca, Colección Josep Mª Civit, CDAN, “La Vida Privada. 
Representaciones de la tragedia y la banalidad 
contemporáneas”
· Colera (Girona), Galeria Horizon, “Black & White”

2006  
· Colera (Girona), Galeria Horizon, “Entre silencis”  

2004
· Palma de Mallorca, Sala Pelaires, “Taché a Pelaires”
· Madrid, Galeria A&N, “La Sombra de la Sombra”
· Malpartida de Cáceres, Museo Vostell, 
“12 Artistas de la Galeria G”

2003  
· Palma de Mallorca, Centre Cultural Contemporani Pelaires, 
“Tache a Pelaires”

2002  
· Sitges, Galeria Opera, “Homenatge a Luis Cernuda”
· Barcelona, Galeria Senda, “Fundacion Codespa”

 

2001 
 · Barcelona, Galeria Llucià Homs, “Tempus fugit”
· Colera, Galeria Horizon, “La conquista del espacio”

2000
· Torroella de Montgrí, Palau Solterra, “Col.lecció Vilacasas”
· Granollers (Barcelona), Galeria AB, “Gravats”
· Calanda, Museu Buñuel, “Homenatge a Luis Buñuel”

1997
· Barcelona, Palau Robert, “Art per el cor”
· Barcelona, Drassanes de Barcelona, “Art contra la Sida”

1996  
· Berlín, Rathaus-Galerie Reinickendorf, “Katalonien in Berlin”
· Múnich, Instituto Cervantes, “Hommage an Walter 
Benjamin”
· Barcelona, Pia Almoina, “Variacions per la igualtat”

1995  
· Tóquio, The Ueno Royal Museum, “Visions of Contemporary 
Art”
· Montpellier, Le Corum, “Art catalan contemporain”

1994  
· Madrid, ARCO, El Pabellón, “Los Universos Lúcidos”
· Granollers, Museu de Granollers, “6 Artistes amb Joan Miró”
· Girona, Galeria Francesc Machado, “Verklärte Nacht”
 
1993  
· Montrouge, Centre d´Art Contemporain, 
“Montrouge-Barcelona”
· Londres, Runkel Hue Williams Gallery, “Modern Masters IV”
· Amsterdam, Reflex Gallery, “Miniatuur Museum”
· Barcelona, Carles Poy, “Members Only”

1992  
· Barcelona, Museo del Calzado, “Rápido”

1991  
· Chicago, Chicago Internacional Art Exposition, “One Man 
Show”
· Barcelona, Museu de Granollers, “Peces del Segle XX”
· Barcelona, Galeria Fernando Alcolea, “Imágenes de la 
abstracción”

1990 
· Chateauroux, Abbaye des Cordeliers, “Peintres de Barcelona”
· Nova York, The Armory, “New York - Catalonia”

1988  
· Barcelona, Galeria Fernando Alcolea, “Vertical”

1987  
· Barcelona, Otto Zutz Club, “Marinas”
· Girona, Espais, “Paisatge urbà”
· Reus, Centre de Lectura, “Art i Arquitectura”
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Exposicions col·lectives (selecció) 

2017
· Barcelona, “Formalismes II”. Galeria Marc Domenech
· Granollers, Museu de Granollers, “La Utopia Persistent
 
2016
· Barcelona, Galeria Marc Domènech, “Aquelles petites coses”
· Caldes d’Estrac, Fundació Palau, “Fracassart: de la no-mort 
de l’art”

2013
· Barcelona, Casa Elizalde, Performance
“La línia de la consciència” 

2011
· Vilafranca, Sala Templers, Performance 
“Lesvuitibuit” 
· Girona, Jardins de la Mercè, Performance 
“L´observador” 

2010
· Girona, VAD Festival Video Internacional de Girona, “Res a dir”
· Barcelona, Galeria Carles Taché “Pintors de la galeria”
· Malpartida de Cáceres, Museo Vostell, “Conceptos. Selección 
de Fondos del Museo Vostell” 
· Granollers, Museu de Granollers, “Meridià Granollers Anys 70. 
Art de Concepte i Acció”

2009
· Nova York, Gabarron Foundation, “I Have a Dream”. 
A tribute to Martin Luhter King
· Barcelona, CaixaForum, Videoart “Del Concepte a la imatge”
· Barcelona, Espai Brossa, Performance “Eixida al Sostre”

2008
· Barcelona, Galeria Carles Taché, “Artistes de la galeria”

2007
· Osca, Col·lecció Josep Mª Civit, CDAN, “La Vida Privada. 
Representaciones de la tragedia y la banalidad 
contemporáneas”
· Colera (Girona), Galeria Horizon, “Black & White”

2006  
Colera (Girona), Galeria Horizon, “Entre silencis”  

2004
· Palma de Mallorca, Sala Pelaires, “Taché a Pelaires”
· Madrid, Galeria A&N, “La Sombra de la Sombra”
· Malpartida de Cáceres, Museo Vostell, “12 Artistas 
de la Galeria G”

2003  
· Palma de Mallorca, Centre Cultural Contemporani Pelaires, 
“Tache a Pelaires”

2002  
· Sitges, Galeria Opera, “Homenatge a Luis Cernuda”
· Barcelona, Galeria Senda, “Fundacion Codespa”
 

2001 
 · Barcelona, Galeria Llucià Homs, “Tempus fugit”
· Colera, Galeria Horizon, “La conquista del espacio”

2000
· Torroella de Montgrí, Palau Solterra, “Col.lecció Vilacasas”
· Granollers (Barcelona), Galeria AB, “Gravats”
· Calanda, Museu Buñuel, “Homenatge a Luis Buñuel”

1997
· Barcelona, Palau Robert, “Art per el cor”
· Barcelona, Drassanes de Barcelona, “Art contra la Sida”

1996  
· Berlín, Rathaus-Galerie Reinickendorf, “Katalonien in Berlin”
· Múnich, Instituto Cervantes, “Hommage an Walter Benjamin”
· Barcelona, Pia Almoina, “Variacions per la igualtat”

1995  
· Tòquio, The Ueno Royal Museum, “Visions of Contemporary 
Art”
· Montpellier, Le Corum, “Art catalan contemporain”

1994  
· Madrid, ARCO, El Pabellón, “Los Universos Lúcidos”
· Granollers, Museu de Granollers, “6 Artistes amb Joan Miró”
· Girona, Galeria Francesc Machado, “Verklärte Nacht”
 
1993  
· Montrouge, Centre d´Art Contemporain, 
“Montrouge-Barcelona”
· Londres, Runkel Hue Williams Gallery, “Modern Masters IV”
· Amsterdam, Reflex Gallery, “Miniatuur Museum”
 · Barcelona, Carles Poy, “Members Only”

1992  
· Barcelona, Museo del Calzado, “Rápido”

1991  
· Chicago, Chicago Internacional Art Exposition, 
“One Man Show”
· Barcelona, Museu de Granollers, “Peces del Segle XX”
· Barcelona, Galeria Fernando Alcolea, “Imágenes de la 
abstracción”

1990 
· Chateauroux, Abbaye des Cordeliers, “Peintres de Barcelona”
· Nova York, The Armory, “New York - Catalonia”

1988  
· Barcelona, Galeria Fernando Alcolea, “Vertical”

1987  
· Barcelona, Otto Zutz Club, “Marinas”
· Girona, Espais, “Paisatge urbà”
· Reus, Centre de Lectura, “Art i Arquitectura”
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OCTAVIO ZAYA

Octavio Zaya (Las Palmas, Islas Canarias 1954) está afincado en Estados Unidos desde 1978. Es el director de Atlántica. Revista de arte 
y pensamiento del Centro Atlántico de Arte Moderno (CAAM, Las Palmas). Es miembro del consejo asesor de Performa Biennial (bienal 
de performance de Nueva York), miembro del Comité Científico Artístico de MALBA (Buenos Aires), miembro del consejo asesor de 
Nka: Journal of Contemporary African Art (Cornell University, Nueva York), consejero editorial de Flash Art (Milán) y colaborador de Art 
Agenda/e-flux (Nueva York), ART iT (Toquio), Arte al Día Internacional (Miami) y El País (Madrid). Además, ha sido y es asesor de las 
ferias de arte contemporáneo ArteLima, ArteBA y Pinta. Octavio Zaya fue comisario externo del MUSAC – Museo de Arte Contempo-
ráneo de Castilla y León y miembro de su comité asesor desde su creación hasta el año 2013. En 1996 fue comisario, junto a Okwui 
Enwezor, de la amplia muestra In/Sight. African Photographers 1940 to the Present para el Solomon R. Guggenheim Museum de Nueva 
York. También con Enwezor fue uno de los comisarios de la Documenta 11 (1998-2002). Igualmente, fue comisario de las dos ediciones 
de la Bienal de Johanesburgo, en 1995 y 1997. También en 1997, comisarió la sección de Latinoamérica en ARCO antes de dirigir los 
International Project Rooms de la feria madrileña entre 1998 y 2002, y concebir y organizar Versiones del Sur para todos los centros y 
palacios del Museo Nacional Centro de Arte Reina Sofía (2000-2001), donde fue comisario de dos exposiciones. Ha organizado más 
de una treintena de exposiciones en museos e instituciones internacionales, incluyendo el Solomon R. Guggenheim Museum (Nueva 
York), el Museo Nacional Centro de Arte Reina Sofía (Madrid) y el Centro per l’arte contemporánea Luigi Pecci (Prato, Italia), y ha pu-
blicado más de 40 libros y catálogos sobre artistas contemporáneos. En España, fue miembro del comité para la colección del MUSAC 
– Museo de Arte Contemporáneo de Castilla y León, en el que en 2004 concibió y dirigió el proyecto Files, y donde realizó una docena 
de exposiciones, y también fue miembro de la dirección artística colegiada del Centro de Arte Contemporáneo de Huarte en Navarra. 
En 2013, su proyecto curatorial representó a España en la 55ª Bienal de Venecia, para el que seleccionó a la artista Lara Almarcegui 
(Zaragoza, 1972). Más recientemente, ha sido el curador de la exposición Próxima Parada: Artistas peruanos en la Colección Hochschild 
para la Comunidad de Madrid (Sala Alcalá 31), y prepara una amplia retrospectiva de las instalaciones de Luis Camnitzer para octubre 
de 2018 en el Museo Nacional Centro de Arte Reina Sofía (Madrid).

CARLES HAC MOR

Carles Hac Mor (Lleida, 1940 – Sant Feliu de Guíxols, 2016) se autocalificaba como escritor que, a pesar de casos excepcionales, como 
el presente, no conreaba el género literario del currículum. Publicó cerca de setenta libros, aunque a veces estos han adoptado la for-
ma de antinovela y antiensayo. A partir de los años 70 escribió sobre literatura y sobre arte en numerosas y diversas publicaciones. Fue 
colaborador habitual del Suplemento de Cultura del diario Avui, y lo fue también del Quadern del diario El País. Realizó exposiciones de 
arte individuales, participó en colectivas y curó muchas de otros artistas.

1986  
· Barcelona, Divina, “Art i Arquitectura” 

1985  
· Vic, Col.legi d´Aparelladors, “Art i Arquitectura”

1982  
· Bucarest, Galeriile Caminul Artei, “Artisti Catalani 
ai Deceniului opt Spania”

1980  
· Granollers (Barcelona), Casa de Cultura Sant Francesc “Beni-
to, Garcia-Sevilla, Viaplana”

1977  
· Barcelona, Galeria G, “ Muermos” 
· Varsovia, Teatru Studio, “Galeria G” 
· Malpartida de Cáceres, Museo Vostell, “Activitats. Galeria G” 

1976  
· Barcelona, Galeria G, “Activitats” 

1973  
· LLoret de Mar, Performance “Accions a la platja”
· Granollers, Casa de Cultura Sant Francesc, 
Instalación “Objectes”
· Mataró, Performance “Pintura ràpida”
· Granollers, Casa de Cultura Sant Francesc, 
Performance “Teatre per a espectadors”

Museos y Colecciones 

· Boulder, Colorado, Aaron B Katz Collection
· Nueva York, Vreg Baghomian Collection
· Nueva York, Prudential Securities
· Londres, Runkel Hue Williams Ltd “Modern Masters”
· Barcelona, Colección Tous-de Pedro
· Barcelona, Colección Josep Ma. Civit
· Barcelona, Essencies. Colección Ernesto Ventós Omedes
· Barcelona, Colección Fundació “La Caixa”
· Granollers, Museu de Granollers, Col.lecció d´Art 
contemporani
· Barcelona, Fundació Vila Casas
· Lleida, Fundació Soriguè
· Madrid, Colección Banco de España
· Japón, Mie Prefectural Art Museum
· Barcelona, Colección Morón-Revilla
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1986  
· Barcelona, Divina, “Art i Arquitectura” 

1985  
· Vic, Col.legi d´Aparelladors, “Art i Arquitectura”

1982  
· Bucarest, Galeriile Caminul Artei, “Artisti Catalani 
ai Deceniului opt Spania”

1980  
· Granollers (Barcelona), Casa de Cultura Sant Francesc 
“Benito, Garcia-Sevilla, Viaplana”

1977  
· Barcelona, Galeria G, “ Muermos” 
· Varsovia, Teatru Studio, “Galeria G” 
· Malpartida de Cáceres, Museo Vostell, “Activitats. Galeria G” 

1976  
· Barcelona, Galeria G, “Activitats” 

1973 
· LLoret de Mar, Performance “Accions a la platja”
· Granollers, Casa de Cultura Sant Francesc, 
Instal·lació “Objectes”
· Mataró, Performance “Pintura ràpida”
· Granollers, Casa de Cultura Sant Francesc, 
Performance “Teatre per a espectadors”

Museus i Col·leccions 

· Boulder, Colorado, Aaron B Katz Collection
· Nova York, Vreg Baghomian Collection
· Nova York, Prudential Securities
· Londres, Runkel Hue Williams Ltd “Modern Masters”
· Barcelona, Col.lecció Tous-de Pedro
· Barcelona, Col.lecció Josep Ma. Civit
· Barcelona, Essencies. Col.lecció Ernesto Ventós Omedes
· Barcelona, Col.lecció Fundació “La Caixa”
· Granollers, Museu de Granollers, Col.lecció d´Art 
contemporani
· Barcelona, Fundació Vila Casas
· Lleida, Fundació Soriguè
· Madrid, Col·lecció Banco de España
· Japó, Mie Prefectural Art Museum
· Barcelona, Col·lecció Morón-Revilla

OCTAVIO ZAYA

Octavio Zaya (Las Palmas, Illes Canàries 1954) està establert als Estats Units des del 1978. És director de l’Atlàntica. Revista d’art i 
pensament del Centro Atlántico de Arte Moderno (CAAM, Las Palmas). És membre del consell assessor de Performa Biennial (biennal 
de performance de Nova York), membre del Comitè Científic Artístic de MALBA (Buenos Aires), membre del consell assessor de Nka: 
Journal of Contemporary African Art (Cornell University, Nova York), conseller editorial de Flash Art (Milà) i col·laborador d’Art Agen-
da/e-flux (Nova York), ART iT (Tòquio), Arte al Día Internacional (Miami) i El País (Madrid). A més a més, ha estat i és assessor  de les 
fires d’art contemporani ArteLima, ArteBA i Pinta. Octavio Zaya va ser comissari extern del MUSAC – Museo de Arte Contemporáneo 
de Castilla y León i membre del seu comitè assessor des de la seva creació fins l’any 2013. Al 1996 va ser comissari, junt amb Okwui 
Enwezor, de l’àmplia mostra In/Sight. African Photographers 1940 to the Present pel Solomon R. Guggenheim Museum de Nova York. 
També amb Enwezor va ser un dels comissaris de la Documenta 11 (1998-2002). Igualment, va ser comissari de les dues edicions 
de la Biennal de Johanesburgo, al 1995 i 1997. També al 1997, va comissariar la secció de Latinoamérica a ARCO abans de dirigir els 
International Project Rooms de la fira madrilenya entre 1998 i 2002, i concebre i organitzar Versiones del Sur per a tots els centre i 
palaus del Museo Nacional Centro de Arte Reina Sofía (2000-2001), on va ser comissari de dues exposicions. Ha organitzat més d’una 
trentena d’exposicions en museus i institucions internacionals, incloent el Solomon R. Guggenheim Museum (Nova York), el Museo 
Nacional Centro de Arte Reina Sofía (Madrid) i el Centro per l’arte contemporánea Luigi Pecci (Prato, Itàlia), i ha publicat més de 40 
llibres i catàlegs sobre artistes contemporanis. A Espanya, va ser membre del comitè per a la col·lecció del MUSAC – Museo de Arte 
Contemporáneo de Castilla y León, en el que al 2004 va concebre i va dirigir el projecte Files, i on va realitzar una dotzena d’exposi-
cions, i també va ser membre de la direcció artística colegiada del Centro de Arte Contemporáneo de Huarte a Navarra. Al 2013, el seu 
projecte curatorial va representar a Espanya a la 55ª Biennal de Venècia, pel qual va seleccionar a l’artista Lara Almarcegui (Saragossa, 
1972). Més recentment, ha estat el curador de l’exposició Próxima Parada: Artistas peruanos en la Colección Hochschild per la Comu-
nitat de Madrid (Sala Alcalá 31), i prepara una àmplia retrospectiva de les instal·lacions de Luis Camnitzer per l’octubre del 2018 al 
Museo Nacional Centro de Arte Reina Sofía (Madrid). 

CARLES HAC MOR

Carles Hac Mor (Lleida, 1940 - Sant Feliu de Guíxols, 2016) s’autoqualificava com a escriptor que, llevat de casos excepcionals, com el 
present, no conreava el gènere literari del currículum. Va publicar vora la setantena de llibres, tot i que a vegades aquests han adoptat 
la forma d’antinovel·la i antiassaig. A partir dels anys 70 va escriure sobre literatura i sobre art en nombroses i diverses publicacions. 
Fou col·laborador habitual del Suplement de Cultura del diari Avui, i ho va ser també del Quadern del diari El País. Va fer exposicions 
d’art individuals, va participar en col·lectives i en va tenir cura de moltes d’altres artistes.



72



73



74



75

ENGLISH
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1 To explore the topic in depth, I suggest Jacqueline Lichtenstein’s masterpiece The Eloquence of Color, trans. 
Emily McVarish (Berkeley: University of California Press, 1993).
2 Correspondence with the author. All quotes from the artist are taken from his correspondence with the author.
3 Correspondence.
4 Carles Hac Mor, “D’on ve tot”, cat. Expo Galeria Carles Taché, 2011
5 Correspondence.

THE ILLUSION OF ILLUSION

In Vicenç Viaplana’s most recent work – meaning the series Everything Is Possible and the “chapter” of another, 
broader and more ambitious, series still underway, grouped under the title Solo Recording Sessions – one is 
bombarded with the ideas articulated by modern art, and more specifically, contemporary art in response to 
Plato’s philosophy and his ideas about “painting”. This discourse, in fact, remains open—the discourse that has 
sought to resolve the tension between morality and aesthetics, and to define to what extent we can distance 
art—more precisely, “pictorial” representation and the representation of images—from life.  To what extent is 
art an autonomous practice, involving only an illusory and useless “rhetoric” whose aims are limited to mere 
seduction and pleasure?1

The debate would take us as long as the so-called History of Art, and would appeal to the foundations of the 
philosophical tradition, going far beyond the issue at hand. Here, we will instead make an effort to point out 
some issues that run through this Catalan artist’s recent work and some aspects of how Catalonia’s national 
reality encroaches on the work to complicate the relationship between artistic practice and political hopes. 

In general, we can say that the work Viaplana has been doing since the late 20th century belongs to a school 
that, on one hand, goes back to, or has its main references in the conceptual actions that marked the 1970s in 
Granollers, the artist’s home town; and, on the other, finds its roots in the “informalist” practices of Catalan 
painting since the 1960s. Although different, aesthetically pleasing, and seemingly hermetic, the work Viapla-
na has been creating in his career to date does not seem to be about a known, identified place, nor do I think it 
aspires to any other truth than that of someone who has “learned not to ask questions about either the why or 
the meaning of [their] work”.2  And yet, beyond uncertainty or what the artist understands as the “chimerical 
search for meaning”;3  beyond the idea held by Carles Hac Mor that everything is art, that it all disappears and 
turns us back into the artists we already are;4  beyond any participatory effort, Viaplana has undergone a trans-
formation that responds more to moral and political situations than to the aesthetic school that continues to 
develop in an increasingly precise and perhaps more constrained territory.

Perhaps the artist does not find it relevant or significant that the series he is now presenting have a common 
point in relation to Catalan political reality. Perhaps he does not want to be too “opportunistic” or include his 
work in a historical space that determines its “utility”. For me, however, as a mere (distant) spectator involved 
in the discourses of the politics of liberating repressed subjectivities and the self-determination of peoples and 
agencies, it is important for the spectator/reader to assume that the series Everything Is Possible (2013) – some 
of the works of which have already been exhibited at the Galeria Carles Taché – are the result of the spasmodic 
years when in Catalonia “we saw how our freedoms and the right to decide were progressively questioned”. 
For Viaplana, the series “emerged as a necessary cry for freedom and the future”. Everything seemed possible: 
Everything Is Possible. Viaplana reveals that he painted these images outdoors, in Montseny. And, like the forest 
that surrounded him, “they arose from a primitive impulse to reclaim the land, ever-changing life [...] vis-à-vis 
the paralysing aims of the petty interests of denialist policies [...]. It was an attempt to seek refuge and hope in 
the most basic thing that unites us all: life”.5  Land as refuge and hope.

The reality of producing the series, still in progress, Solo Recording Sessions, also involves a moral protest. 
Viaplana tells me that the idea for this suite of works—which will consist of four chapters, four parts, and four 
volumes of around 50 works each—goes back to a morning when he was reviewing some screen prints made 
a number of years ago, just before the 2008 financial crisis. The series had been commissioned by a publishing 
company that went under just as he was printing the final piece. Years later, looking at one of these screen 
prints (all of them 150 x 110 cm), he recalls the circumstances and vicissitudes that lay behind the commission. 
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“Then a flood of anger and frustration, not so much for the anecdotal fiasco with the screen prints but for the 
great bubble that had just burst, led me to alter one of these screen prints.” From here, Viaplana explains that 
Catalonia has been plunged “into a long period of misery and, as seen later, of repression”.

And, at this point, I wonder: To what extent we can judge an aesthetic work based on “its truth”? In what sense 
can we on “its beauty”? To what extent can we equate the result of this kind of judgment with the work’s moral 
value? Who determines “the values”? What is “the truth”? Who judges “beauty”?

What we know from the late and much-missed Carles Hac Mor is that, until now Viaplana has continued to try 
to “decipher the enigma” that he is well aware does not exist. Nevertheless, as a social being, he continues to 
seek necessary interim solutions to emphasise what requires an immediate solution.

I am sure that, with Solo Recording Sessions, Viaplana will continue his work, though perhaps without knowing 
it, to find the unresolved; that which finally reconciles our pleasure with our need, chance with the possible. For 
this, we need to know the meaning of these complex concepts in life and in art. Viaplana, in any case, helps us 
to wonder about what is relevant.

OCTAVIO ZAYA

Octavio Zaya (Las Palmas, Canary Islands, 1954) has been based in the United States since 1978. He is the 
director of Atlántica. Journal of Art and Thought from the Centro Atlántico de Arte Moderno (CAAM, Las Pal-
mas). He is a member of the advisory board of the Performa Biennial (performance art biennial, New York), a 
member of the Scientific Artistic Committee of MALBA (Buenos Aires), a member of the advisory board of Nka: 
Journal of Contemporary African Art (Cornell University, New York), Editorial Advisor to Flash Art (Milan) and 
collaborates with Art Agenda/e-flux (New York), ART iT (Tokyo), Arte al Día Internacional (Miami) and El País 
(Madrid). In addition, he has been and is an advisor to the contemporary art fairs ArteLima, ArteBA and Pinta. 
Octavio Zaya was a curator at large at MUSAC – Museo de Arte Contemporáneo de Castilla y León and a mem-
ber of its advisory committee from its creation until 2013. In 1996 he curated the comprehensive exhibition In/
Sight: African Photographers 1940 to the Present with Okwui Enwezor for the Solomon R. Guggenheim Museum 
in New York, and he and Enwezor were also among the co-curators of documenta 11 (1998-2002). Additio-
nally, he was the curator of the two editions of the Johannesburg Biennale, in 1995 and 1997. In 1997 he also 
curated the Latin America section at ARCO (Latinoamérica en ARCO) before directing the International Project 
Rooms of the Madrid art fair from 1998 to 2002 and conceiving and organizing Versiones del Sur (Versions of 
the South) for all of the centres and palaces of the Museo Nacional Centro de Arte Reina Sofía (2000-2001) 
where he curated two exhibitions. He has organized over 30 exhibitions at museums and international institu-
tions including the Solomon R. Guggenheim Museum (New York), the Museo Nacional Centro de Arte Reina 
Sofía (Madrid) and the Centro per l’arte contemporanea Luigi Pecci (Prato, Italy), and he has published over 40 
books and catalogues on contemporary artists. In Spain, he was a member of the committee for the collection 
of the MUSAC – Museo de Arte Contemporáneo de Castilla y León, where he conceived and directed the pro-
ject Files in 2004 and organized some dozen exhibitions, and he was also a member of the artistic management 
team of the Centro de Arte Contemporáneo de Huarte in Navarre. In 2013 his curatorial project represented 
Spain at the 55th Venice Biennale, for which he selected artist Lara Almarcegui (Zaragoza, 1972). More recently 
he curated the exhibition Next Stop: Peruvian Artists in the Hochschild Collection for the Community of Madrid 
(Sala Alcalá 31), and he is preparing a broad retrospective of Luis Camnitzer’s installations for October 2018 at 
the Museo Nacional Centro de Arte Reina Sofía (Madrid).
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ART AGAINST INTERPRETATION

At first glance, this painting gives the impression of being an imaginary and solipsistic depiction of a 
frozen moment of continuous movement, a snapshot perhaps taken a short while after perpetuum 
mobile has gotten going whether spontaneously or induced, if the painter understood that conti-
nuous movement is aeviternus and not eternal, i.e., did not think it possible for the universal swarm 
to have had a beginning or a future end, thought it has always existed and will always exist. And yet 
we will never know if this movement painted as immobile takes its reference from the music of the 
spheres originated by chance or, for example, produced by a frightful cosmic explosion. It is so much 
so, however, that the piece shows one thing or another or both things at once, or it is a sempiternal 
image. Surely not even the artist really knows, because it is most likely that neither when beginning 
to paint nor when finishing nor now did his piece have the effect on the artist that we say it has and 
perhaps does not have on anyone – and much less, on second thought, on the author writing this, 
since, at a second glance, the generation (per non-existent chance) of the movement which is in 
fact not movement does not seem to have anything spontaneous or induced about it but quite the 
reverse of these two coupled concepts, as is made patent by a third glance, where even any freezing 
disappears and the sensation of ebullition, of extreme subjectivism and finding ourselves before the 
painted painting, fully emerges, which is an entirely absurd redundancy since the painting cannot be 
painted, or can, and if that were the case, we would probably have to heed the first glance once more, 
however modified by the subsequent glances. And nevertheless a possible conclusion of all of this is 
that there is no quick look to be had, that the painting must be contemplated, or more to the point, 
that it must be lived with, although without contemplation, and, of course, without stopping at all at 
the effect it may have on us, given that this impression will always be superficial and ephemeral, and 
literary and not pictorial. And a desire as pernicious as that of wishing to see some depiction or signi-
ficance there would erase the adjectivization that best fits: ineffability, i.e., the quality or evidence of 
what is inexpressible or incommunicable and which nonetheless remains solidified. The final conclu-
sion, then, would be that this work requires a suspension of judgment vis-à-vis an enigma without a 
solution which is thus, at the end of the day, no enigma. What more do we want? Art is this, or, stated 
without dogmatisms, it is also this – at least when we look to explain it in words – and herein lies its 
wisdom, that of aesthetics challenged.

CARLES HAC MOR 

Carles Hac Mor (Lleida, 1940 – Sant Feliu de Guíxols, 2016) described himself as a writer who did not 
cultivate the curriculum literary genre except in rare cases such as this one. He published some 70 
books though they sometimes took the form of anti-novels and anti-essays. From the 1970s onwards 
he wrote on literature and art in numerous and diverse publications. He was a regular contributor to 
the culture supplement of the newspaper Avui as well as El País’ Quadern supplement. He held solo 
exhibitions, participated in group exhibitions and was involved in many other artists’ exhibitions.

Unpublished undated text by Carles Hac Mor on Vicenç Viaplana’s work of the end of the nineties.
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Pàg 2,3: Taller de l’artista, Granollers 2017
Pág 2,3: Taller del artista, Granollers 2017

Pàg 6: Taller de l’artista, Granollers 2017
Pág 6: Taller del artista, Granollers 2017

Pàg 10: Taller de l’artista, Granollers 2017
Pág 10: Taller del artista, Granollers 2017

Pàg 15: Tot és posible,1 , 2013. Acrílic sobre fusta 
Pág 15: Tot és posible,1, 2013. Acrílico sobre madera

Pàg 16: Taller de l’artista, Granollers 2017
Pág 16: Taller del artista, Granollers 2017

Pàg 23: Agost, 1996. Acrílic sobre tela 
Pág 23: Agost, 1996. Acrílico sobre tela

Pàg 24,25: Taller de l’artista, Granollers 2017
Pág 24,25: Taller del artista, Granollers 2017

Pàg 64,65: Taller de l’artista, Granollers 2017
Pág 64,65: Taller del artista, Granollers 2017

Pàg 72,73: Solo Recording Sessions #2.1, 2017. Acrílic sobre paper serigrafiat
Pág 72,73: Solo Recording Sessions #2.1, 2017. Acrílico sobre papel serigrafiado

Pàg 78: Di Vegetabili, 2018. Acrílic sobre tela (detall) 
Pág 78: Di Vegetabili, 2018. Acrílic sobre tela (detall)

Pàg 80,81: Solo Recording Sessions #1.19, 2017. Acrílic sobre paper serigrafiat
Pág 80,81: Solo Recording Sessions #1.19, 2017. Acrílico sobre papel serigrafiado
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