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El artista como antropólogo. La obra de arte  individual y colectiva. 

Los inicios de la década de los años noventa fueron fundamentales en la obra de Àlvar Calvet. En aquellos años inicia un camino que lo conducirá a buscar una forma de expresión propia, a la vez que empieza su estrecha relación con el espectador, teniendo siempre en consideración el aspecto pedagógico que se convertirá en otra de sus constantes. Hemos de tener presente que Calvet conjuga sus dos profesiones, la de creador plástico y la de profesor de arte, que para él tienen una importancia similar, anteponiendo en muchas ocasiones la segunda a la primera.
En un primer momento Alvar Calvet trabajó con claros referentes, que le han dejado su impronta.  Hemos de destacar en primer lugar su relación con la obra del artista norteamericano de origen irlandés (residente puntualmente en Barcelona) Sean Scully, que fue muy importante en sus primeros trabajos, básicamente desde el punto de vista formal, en cuanto a la composición, estructurada en una base de líneas de color, superponiendo y intercalando quadrados o rectángulos de diferentes colores.  En este sentido es necesario mencionar su exposición Toqueu-ho si us plau
 (1994). Pero también en esta muestra introducía elementos particulares, como es el caso de las obras hechas con telas estampadas con líneas y franjas de color, estableciendo un juego similar al de las composiciones netamente pictóricas. Cuadros en los que tal como reza el título, invitaba al espectador a tocarlos, a cambiar su orden, su composición. Al entrar en contacto directo con la obra de arte, no solamente observándola sino el hecho de poder modificar o alterar ese orden, proporcionaba al espectador una familiaridad, entendida como un medio para acercar al público al arte actual. En síntesis el artista intentaba eliminar el aura que envuelve la creación artística.  Éste era también el inicio de un proceso que cada vez tendrá un desarrollo más importante en su producción.

 En el catálogo de la muestra Assumpta Roses escribió: ...Es una búsqueda mental sobre la pintura que se refleja en imágenes sacadas de aquello más cotidiano y popular: papeles de envolver, telas de colchón, líneas de camisas, azules de piscina...

Obras frescas, directas, pensadas. Ya decíamos que tienen presente al espectador. No pueden prescindir de él. Invitan, esperan la respuesta. El discurso se articula desde palabras comunes y se dirige a lenguas y a interlocutores dialogantes. Con  rigor y con  ironía.

En la Bienal de Arte de la Diputación de Tarragona, (1996) correspondiente al XXX Premio Tapiró de Pintura, Àlvar Calvet obtuvo una Mención honorífica, con la obra, Entre dues camises (Entre dos camisas). Una obra que tiene un significado particular para su creador.  Àlvar insiste  en la relación con la cotidianidad, en la relación y en la diferencia. Aunque parezca paradoxal, porque hablamos de una obra abstracta, que forma parte de una serie del mismo título, conformada, como en trabajos  anteriores, por líneas horizontales y verticales de diferentes colores y medidas. Obras en las que mezcla telas estampadas y pintura, realizando composiciones geométricas, con diferentes ritmos y texturas. Cada obra está estructurada a su vez con un conjunto de pequeños cuadros que permiten pensar que cada uno de ellos puede ser cambiado de lugar y conseguir con ello una nueva composición.  A ambos lados de la obra, en dos pequeños estantes, el artista colocó dos camisas realizadas con las mismas telas utilizadas en sus obras, camisas que también llebava el artista. De esta forma evidenciaba la relación existente entre un elemento de uso común, en este caso su propio vestuario y la obra de arte y a la vez la diferencia entre la obra y su referente. La lectura del referente es unívoca, la de la obra obviamente polisémica. 

El año 1998 Àlvar Calvet presentó  en la Capella Sant Corneli  de Cardedeu su exposición  Cada home, un artista. Una muestra que tuvo un carácter particular y significativo en su producción. Con ella abría un nuevo recorrido que desde entonces ha definido su producción. Un recorrido en el que el artista decidió compartir su proceso creativo con otras personas,  alternando la obra individual con el trabajo colectivo.

Esta primera experiencia fue un “Work in progress” que se iba realizando en la medida que los visitantes decidían participar en la propuesta que Àlvar Calvet les presentaba. La propuesta iba dirigida tanto a las personas que eran o se consideraban artistas como a las que no. Todo quedaba en la libre decisión del visitante o espectador.  En  el interior de la Capella había dos plafones /cuadros, en los que se observaban una serie de líneas que actuaban como referente, cada una de ellas con una numeración. A partir de aquí cada persona tenía que realizar una línea a mano alzada, la cual tenía que continuar horizontalmente  hasta el final del plafón.  Una vez acabada su línea, cada persona tenia  cubrir su acción  con una tela que actuaba como una cortina, para no influir o condicionar las posteriores intervenciones.  Al finalizar el proceso el participante tenía que apuntar en un libro situado al lado de  la obra, sus datos personales así como las informaciones que consideraba oportunas en relación con su acción.  

Por otro lado, en medio del ábside había un tercer plafón sobre un pedestal/podium, dentro de una funda roja. Con la frase que daba título a la muestra Cada home un artista colocada en el suelo. Glória Cot de forma muy precisa en el texto del catálogo definió el significado de este tercer elemento: El cuidado en la disposición y conformación de la pieza nos remite al mito. Al enigma del artista, del hecho creador. Hecho que insiste en las preguntas iniciales referentes al análisis de la naturaleza del hombre capaz de crear obras de arte y, al valor especial que la sociedad otorga a las mismas. La obra queda en una funda que la protege de las miradas, se expone como modelo que no puede ser visto. Pero, a la vez, esta preservación actúa metafóricamente como  protección de aquello establecido. De la jerarquía de las cosas. La negación de la constatación o no de la capacidad del artista, acentúa el mito como alguna cosa vacía de significados en ella misma, pero que los adquiere en base al lugar que ocupa en la interpretación que de ella hace el espectador. 

Colocada en un lugar preferencial, y potenciada su importancia por su ubicación sobre un pedestal con peldaños, esta pieza llena de intriga y de misterio actuaba como a elemento provocador. Como un pequeño reto que el artista havia lanzado sobre los posibles colaboradores. Esta obra, la existencia de la cual era una incógnita, planteaba a la vez diferentes cuestiones: sobre l’autoria, sobre la jerarquía de la obra hacha por un “artista”, sobre su valor intrínseco.  

El texto que la acompañaba, homenaje  al gran creador Josep Beuys, reafirmaba el sentido de la muestra, la posibilidad que cada hombre/mujer pudiera ser un creador , al mismo tiempo que desmitificaba en la línea del creador alemán,  el aura que envuelve la obra de arte como producto de un ser especial.

Àlvar Calvet consiguió la participación de numerosos espectadores que visitaban la exposición y de una gran mayoría de los artistas actuales de nuestras comarcas y de otros del resto de Cataluña que colaboraron en diferentes lugares y momentos. De esta forma hizo posible que las dos acciones tuvieran un tratamiento y un valor similar, tanto por el lugar para donde fueron creadas – un espacio dedicado a la exposición de obras de arte -, como por la similitud  de las mismas, aunque cada grupo tenia su plafón.  Interesa también destacar que en el plafón en el que tocaba actuar a los artistas, solamente intervinieron profesionales, lo que reafirma por otro lado el respeto que se mantiene hacia los artistas y el mundo del arte; cabe destacar sin embargo que algún artista se sitúo por propia voluntad en el plafón de los no artistas. 
Esta acción con variantes la repitió tres años más tarde, en diferentes lugares de los Estados Unidos, bajo el nombre de Every man as artist, my american friends as artists.
 Con un planteamiento más libre invita a participar a sus amigos i personas que irá conociendo a tomar parte en una obra colectiva, trazando una línea sobre una tela azul que el artista siempre llevaba consigo enrollada dejando ver solamente la parte donde se tenía que actuar. Concluida la acción el autor obsequiaba a los participantes con una postal conmemorativa del acto diseñada por él mismo.
A partir de aquí Álvar inicia un proceso que lo llevará a profundizar sobre la realidad de la obra de arte, sobre su significación, sobre su papel en nuestra sociedad, sobre la relación que se da entre el mundo de la creación artística y los diferentes colectivos minoritarios o considerados marginales. En este sentido la producción de Àlvar Calvet se integra de lleno dentro de los grandes temas que preocupan y caracterizan el arte más actual, en el que la problemática de las minorías conforma una parte substancial. 

Su llevará a partir de ahora una doble vertiente que se desarrollará paralelamente. Su obra abstracta, a base de franjas y líneas, creando composiciones  con infinidad de variaciones que hacen difícil no pensar en autores como el ya citado Sean Scully, y obviamente a Mondrian y más cercanos en el tiempo y al propio artista como Joaquim Chancho, con quien encontramos más de una afinidad, a pesar de ser totalmente diferentes en forma y en concepto. 

El mes de mayo de 2002 presenta en la Sala Reus, Remember the souvenirs
, una muestra que recopila en parte su trabajo anterior y reafirma de forma contundente los caminos que ha decidido recorrer. Así lo evidencian los dos textos que acompañan el catálogo, uno de un crítico de arte, Luis Francisco Pérez y otro de un antropólogo,  Josep Maria Comelles, que a pesar de tratar sobre las dos vertientes que caracterizan su trabajo, muestran los dos planteamientos; el que le pertenece por naturaleza, el artístico y el antropológico. Parafraseando a Hal Foster diríamos, el artista como antropólogo. 

El artista presentó también sus últimas obras y los trabajos colectivos realizados en el Centro Penitenciario de Tarragona, en el Frenopático Pere Mata de Reus y con doce mujeres de su entorno más próximo. En las obras individuales el artista juega con los formatos, con el color y las tramas. Obras con una “geometría” completamente libre, líneas y tramas irregulares, llenas de ritmo y de vida.

Les obras colectivas se presentan con los  respectivos escritos de cada uno de sus autores. Textos que nos hablan de sentimientos, de emociones, de deseos, de aspiraciones, de miedos, de sexo, de amistad, de Dios, de amor, en suma de la vida. Cada una de las líneas que han trazado, aluden a la existencia de cada una de estas personas, líneas que teóricamente están en relación con los textos señalados. Por tanto podemos hablar del carácter individual, de una autoría única dentro del grupo, como lo demuestra la línea personal y el texto que la acompaña.

El artista selecciona el soporte, los materiales, marca el inicio y el final de la línea y el color y la técnica con la que ésta será realizada, al mismo tiempo que presenta a cada colaborador una batería de preguntas, que son las que responde en el cuaderno que se presenta conjuntamente con la obra pictórica. Por tanto cada línea tiene un carácter autobiográfico, el efecto de la cual se acentúa con la lectura de las respuestas que cada uno ha dado a las preguntas realizadas. 

El artista no solamente da la posibilidad de expresarse a cada uno de los colaboradores, sino que trabaja activamente con ellos y presenta su trabajo individual conjuntamente con las obras de estos colectivos, equiparando las dos actividades. Es decir ensalzando su trabajo y respetando sus personalidades.

Algunos textos constituyen una auténtica poesía visual, como en el caso de Dones, el record, 2002.
 Las 12 mujeres que participaron en la obra tenían que responder a las siguientes preguntas: ¿Quien eres? y Defínete como mujer. En una de les páginas del cuaderno encontramos la  siguiente respuesta: SOY LA TIN/NIT, ...la palabra nit (noche) coronada por una luna en cuarto creciente y bajo dos líneas con puntos suspensivos y tres interrogantes. El espacio restante en blanco y al pie de la página, la fecha y entre paréntesis (Tengo 41 años). Sobran los comentarios.

En Somnis Paral·lels
 realizada con 10 pacientes del Instituto Pere Mata, las preguntas eran las siguientes: ¿Quien eres?, ¿Porqué estás aquí?. ¿A que tienes miedo? y ¿Cuál es tu sueño? Las mismas preguntas fueron realizadas a los internos del Centro Penitenciario de Tarragona dentro del grupo Víctimes i botxins.
 Obviamente las respuestas fueron muy diferentes, porque las realidades lo son. Discursos claramente diferenciados. Sobretodo, unos desean curarse y los otros salir en libertad. No hay ninguna utilización de su trabajo. Lo que quiere es presentar una situación concreta a través del arte. Utilizar sus conocimientos como creador y ponerlos al servicio de una causa humanitaria y social, acercar una realidad a otras realidades. Tal como nos dice Josep Maria Comelles: ... propone a los internados un ejercicio de humanidad, de significado, no le interesa la patología, y, a mí tampoco. Le interesa el ejercicio del recuerdo. De memoria de evocación que cristaliza en un conjunto en el cual. Siguiendo unas reglas generales fijadas por el artista, es posible componer un conjunto que nos provoque la emoción al ser contemplado, al ser tocado, al ser leído. 

RED, Red, Ret fue la siguiente exposición presentada en el Antiguo Ayuntamiento de Tarragona el 2003. El artista trabaja en esta oportunidad  con un grupo de profesionales del sexo, a quienes invita a representar mediante una línea roja lo que sienten al practicarlo y naturalmente a responder  una serie de preguntas: ¿Quien eres?, ¿A que te dedicas o con que te ganas la vida profesionalmente? ¿Que es para ti el sexo? ¿Como dibujarías o representarías el sexo? ¿Que objeto relacionaría con el sexo o que te hace pensar en él? ¿De que tienes miedo? ¿Cuál es tu sueño?

Sobre este trabajo escribieron: La muestra sigue la línea de trabajo de los últimos años y ha representado para el artista el trabajo más complicado de los que ha realizado. Ha tenido que 'introducirse en un mundo que para él era completamente desconocido. Es un mundo difícil de penetrar, con dobles vidas, con elementos oscuros. El artista pidió la colaboración de forma voluntaria. A través de les páginas de los periódicos estableció contacto con diferentes personas y las invitó a ir a su taller. Finalmente unas 10 personas aceptaron participar que se implicaron mucho en todo el proceso. Àlvar Calvet en su taller les pidió que pintasen una línea que los identificara de izquierda a derecha en un plafón de gran formato. Una vez la persona realizaba su línea en sentido horizontal, el artista la imitaba pero en sentido vertical. Finalizada la pieza, el pintor mediante una veladura ubicaba sus líneas en un segundo plano. Àlvar Calvet plantea el problema de la autoría de la obra de arte. Este problema es una consecuencia de su interés por una cuestión que des de hace diez años le preocupa: el distanciamiento entre el arte y el público. Su búsqueda plástica tiene este punto como uno de sus objetivos.

Àlvar realizó un retrato de cada uno de los diez participantes. A través de su trama, de su retícula y en particular del color rojo, ha querido darnos su impresión sobre las personas que han decidido colaborar con él. Cada retrato se acompaña de una obra en pequeño formato en el que los participantes representan visualmente lo que para ellos representa el sexo. Obras que tienen su equivalente en los textos escritos que dan respuesta a las preguntas formuladas. Se establece de esta forma una interrelación entre el artista y todos los participantes en el proceso. Interrelación que adquiere una mayor intensidad en la obra Sota el fil d’Ariadna
, una pieza de gran formato que  constituye la obra en la que participa todo el colectivo, incluyendo al artista. Una nueva red de implicación entre las diez personas  que trabajan con el sexo y el artista. Ellos en horizontal trazan la caligrafía del sexo y Àlvar dibuja en vertical  el segundo plano, el de quién no es el protagonista, como también acontece en las otras pinturas. La subjetividad del artista allí está velada, como el ser invisible que penetra en un mundo que no es el suyo.

A finales de 2003 Àlvar presenta Heaven, en el Museo de Arte Moderno de Tarragona, una muestra que posteriormente será exhibida en el Centro Cultural de los Palacios y Villafranca de Sevilla. Se trata de un trabajo realizado conjuntamente con un grupo de siete residentes de la Escuela de Vida de la misma ciudad sevillana, un lugar de desintoxicación y de regeneración para persones drogodependientes. 

En esta ocasión Àlvar ha decidido mantener un contacto más directo con las personas que participan en su proyecto. Realizó un taller que duró diez días durante el mes de marzo de de 2003. Se trataba de reflexionar sobre la idea de “Paraíso”, en este caso estableciendo una íntima relación con la palabra que da título a la muestra Cielo (Heaven).  En nuestra tradición judeocristiana el cielo representa el paraíso final. Una palabra y un concepto a la vez estrechamente relacionado con las personas toxicómanas, que a través de la droga buscan su paraíso, aunque artificial y falso. 

Álvar les formuló las siguientes preguntas: ¿Quien eres y porque estás aquí?, ¿Que relación tienes o has tenido con las drogas?, ¿Que es para ti el paraíso?; ¿Te has sentido alguna vez allí?, Explícalo, ¿Como o de que forma representarías el paraíso?, Descríbelo,  ¿De que tienes miedo?, ¿Cuál es tu sueño?

Como en otras ocasiones  hay una implicación directa con la vida de cada uno de los participantes. Preguntas personales directas, en las que las personas implicadas han de cuestionarse, han de asumir su condición. Han de comentar y visualizar sus deseos, en este caso sintetizados en un sueño, un sueño común  que ha sido el ideal des de tiempos muy remotos, un espacio anhelado en la mayoría de las culturas de la tierra.  Obviamente , el “paraíso” al que ahora se refería nuestro artista, tenía relación con una situación muy concreta, dada la circunstancia de las personas implicadas. A pesar de ello, les enseñó un centenar de diapositivas con representaciones que artistas de diferentes épocas y lugares han hecho del paraíso. De esta forma, se evidenciaba que la búsqueda de este lugar soñado ha sido una constante casi desde que el hombre es hombre, y que en aquel sentido no hay ninguna diferencia entre ellos y el resto de la gente. Forma parte del sentido pedagógico que siempre acompaña sus proyectos y realizaciones. De la misma manera como pretende unir el arte a la vida, fiel a la máxima de Beuys, Cada hombre un artista, quiere hacer sentir a estas siete personas que son como cualquier otra. Cada uno con su situación particular, pero con ideales, sueños y deseos. 

El resultado se integra en un discurso compuesto por cuatro partes. Una obra colectiva en la que participó todo el grupo. La representación de lo que podemos llamar “Las Líneas de la Vida”, de  todos los miembros del grupo. Una obra a partir de la cual se editaron mil carteles que se repartieron entre los visitantes. 

Una segunda parte integrada por siete conjuntos, compuestos cada uno por cinco piezas. El retrato que Àlvar ha realizado de: Rafael, Juan, Benito, José Maria, Francisco, Pepe y Fali. Unas obras que como dice José Carlos Suárez, ... son los de un retratista que intenta captar la personalidad del retratado. Son por tanto, verdaderos retratos psicológicos. Con ellos contemplamos nuevamente una pirueta de Àlvar Calvet, ya que si normalmente asimilamos el género representativo del retrato a un tipo determinado de lenguaje figurativo, él opta por la abstracción. Una abstracción que por otro lado posee un carácter geométrico, para extraer estos rasgos esenciales  que definen al retratado; porque no le interesa la representación del cuerpo, sino la del su opuesto: el alma. Al fin y al cabo mismamente una abstracción. 

Estos retratos van acompañados de cuatro obras realizadas por los nuevos siete creadores. Tres de ellas de igual formato, en el que intentaron representar o visualizar su idea de paraíso. La cuarta, el doble de grande que las anteriores,  fue realizada posteriormente a la muestra de centenares de obras de arte sobre esta temática que les hizo Àlvar.  Cada obra fue realizada de acuerdo con una gama reducida de colores en relación con los colores que Àlvar utiliza para ejecutar sus retratos y en relación también a la explicación previa de teorías sobre el color y sus usos. Cada obra presenta pues un grado más de conocimientos.
A pesar de que ninguno de los “nuevos creadores” havia pintado con anterioridad, el resultado ha sido particularmente interesante.  Todos son representaciones de paisajes, en los que el cielo con el sol, la luna y las estrellas tienen mucha importancia. También la vegetación con grandes árboles. Es interesante constatar que las obras que visionaron sobre el paraíso, no modificó demasiado su idea inicial.

La tercera parte la constituyen les respuestas que dieron a las preguntas que les havia planteado, presentadas en un libro a disposición del público visitante. Frases o respuestas llenas de sentido y de lógica. Mi sueño es  quitarme de las drogas y ser un chico normal; nunca me he sentido en el paraíso; como unos pajarillos libres sin problemas; una casa y una persona feliz en esa casa. 

Por último Àlvar realizó una instalación con siete paneles de gran formato en los que nos ofreció su representación del cielo. Siete un número cabalístico, que al mismo tiempo corresponde a cada uno de los integrantes del grupo. Son siete fragmentos de cielo con sus nubes pintado sobre siete paneles de madera iluminados en su parte posterior con unos fluorescentes de luz azul que potencia la idea que tenemos del cielo asociada a este color, que tal como apunta José Carlos Suárez, creando un ambiente adecuado para la meditación y la reflexión, ahora  dirigido a los espectadores. 

El mundo de la inmigración es el tema del último trabajo de Àlvar Calvet. Una cuestión de plena actualidad y de gran interés a nivel internacional, que ocupa día tras día titulares de prensa de todo el mundo. Las corrientes migratorias han sido el argumento de diferentes exposiciones en el Estado Español y se han convertido en una parte importante del discurso de muchos artistas, tanto españoles como del resto del mundo, dentro del panorama multicultural que estamos viviendo.

Àlvar ha trabajado con una realidad que es muy cercana a todos nosotros, la inmigración provinente de Marruecos. Cercana, porqué es una de las más mayoritarias y también porque es un país del que físicamente nos separa  una estrecha franja de mar. A pesar de estos hechos, es una cultura que conocemos muy poco y de la que la mayor parte de les veces formulamos  juicios fuera de todo fundamento, solamente llevados por prejuicios y preconceptos falsos.

Nuestro artista convocó a 24 persones marroquíes, 12 que viven a España y 12 que viven en su país, y les formuló las siguientes preguntas: ¿Quién eres?, ¿A que te dedicas?, etc., (presentación), ¿Donde has nacido y donde  vives?, ¿Que es para ti Marruecos?, ¿Que es para ti España / Europa?, ¿Que es para ti el paraíso?, ¿A que tienes miedo?, ¿Cuál es tu sueño?, Si quieres puedes añadir otro comentario como tu color preferido, etc. 

Este trabajo  titulado Entre el Blanco y el negro (Allí) ha sido presentado el año 2005 en el Campus Universitario la Merced de Jerez de la Frontera, Entre el Blanco y el negro (Aquí y Allí) en el Baluarte de la Candelaria y Sala Paréntesis de Cádiz y en la Sala Ágora de Cambrils el 2008.

Las 24 personas respondieron al cuestionario y realizaron su obra colectiva jugando con los dos colores que dan título a la muestra, el blanco y el negro. A partir de las respuestas, Àlvar realizó el correspondiente libro que fue expuesto con los 24 retratos que hizo de cada una de las personas entrevistadas. Como es habitual en su producción. El artista intentó captar a cada persona a través de su personal lenguaje abstracto, aunque esta vez su “libre geometría” ha permitido la introducción de otros tipos de grafismo, cercano a la escritura o a pequeñas manchas donde el gesto tiene mayor presencia. A través de ellas ha querido captar la personalidad de las personas entrevistadas.

El tema de la inmigración esta íntimamente relacionado con la identidad, otro de los grandes temas actuales en nuestro mundo falsamente globalizado. Una situación que ha generado lo contrario de lo que se plantea y se dice en relación a la supresión de las fronteras. Es decir, ha creado de nuevas y ha generado que determinados colectivos se cierren en ellos mismos, creando guetos como defensa de su identidad, de sus raíces.

Si observamos las dos series de retratos podríamos decir que tanto en un lado como en el otro, tanto en España como en Marruecos, los dos grupos presentan características similares, que prácticamente quedan reafirmadas en las líneas que hicieron en su composición de grupo.  Es preciso citar aquí unes líneas del texto que escribió Abderrahman Benelahmar, en relación al carácter geométrico de estas obras: ...la disociación de la superficie del cuadro en articulaciones apartando todo centro de interés descarta toda divina proporción; la inclinación, la torcedura y el doblamiento de la horizontalidad  y la verticalidad excluyen –a su vez_  toda armonía a favor de una expresión no alineada. Es como si tratase de una forma de oposición al logocentrismo. Todas las obras sin excepción representan una deconstrucción y una mirada desconfiada...
 Seguramente una mirada desconfiada tanto en un lado como en el otro en relación al tema de la inmigración y a las preguntas formuladas. 

Hasta aquí, una trayectoria de unos once años, con un trabajo consecuente en clara progresión. Unir el arte y la vida, ha sido una de sus constantes. Lo hace a través de una producción en la que los valores eminentemente plásticos toman todo el protagonismo. Pero estos valores están ligados como hemos visto, a su particular forma de mirar y de entender el mundo.   Àlvar Calvet  siente y tiene la necesidad como hombre y como artista de unir su obra,  al gran público y en particular a colectivos minoritarios, que normalmente tienen una vida muy alejada de la creación artística. No pretende solamente que ellos i ellas, se acerquen y lo entiendan, sino que les brinda la posibilidad de sentirse ellos también como productores de obras de arte. Es más, hemos visto como realiza obras en las que trabaja conjuntamente con todos ellos y ellas. Sin dejar su vocabulario, su manera de expresarse, consigue hacerles entender el valor de una línea, la diferencia de su grosor, de la su anchura, de su textura, de su color. Como una línea puede comunicar, como puede transmitir sus vivencias, en una excelente comunión entre sus recursos plásticos y los textos escritos. Este aspecto humano, esta socialización del arte, es un valor añadido fundamental de su producción. Podemos decir que a través del arte consigue devolver a muchas de estas personas que colaboran en su trabajo una parte de la autoestima, las hace sentirse como personas sensibles, cuando menos les da momentos de ilusión, que siempre son importantes en la vida de cualquier persona. 

Antonio Salcedo Miliani.
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