
Barcelona Abril, 2023. Spring Art Barcelona es una iniciativa que reúne a quince + un
artistas comisionados por Sofía Palacios (Barcelona, 1996), que crean obras de arte con “la
primavera” como fuente de inspiración. Las obras serán subastadas por Christie’s a favor de
la Fundación IRES.

En su primera edición, Spring Art Barcelona, contará con artistas nacionales e
internacionales, algunos con reconocidas trayectorias y otros emergentes con gran
potencial de futuro.

Los artistas que participan a la primera edición de Spring Art Barcelona son: Albert Riera
Galceran (Barcelona, 1995), Amalia Pica (Neuquén, 1978), Bea Bonafini (Bonn, 1990), Eduard
Bigas (Palafrugell, 1969), Glenda León (La Habana, 1976), Iván Forcadell (Alcanar, 1993), Júlia
Creuheras (Barcelona, 1995), Manolo Ballesteros (Barcelona, 1965), Merve Iseri (Estambul,
1992), Regina Giménez (Barcelona, 1966), Rosa Tharrats (Barcelona, 1983), Sheroanawe
Hakhiiwe (Sheroana, 1971), Sofía Clausse (Argentina, 1989), Tiago Mestre (Beja. Portugal,
1978), Xevi Solà (Santa Coloma de Farners, 1969) y Flávia Junqueira (Sao Paulo, 1985)

S P R I  N  G  A  R T  B A  R C  E  L  O N  A
Primavera, arte y solidaridad unidos en un evento único que 

celebra su primera edición en Barcelona

LA PRIMAVERA HA INSPIRADO A QUINCE + UN  ARTISTAS PARA CREAR QUINCE + UNA OBRAS 
ÚNICAS QUE SERÁN SUBASTADAS POR CHRISTIE’S EL 30 DE MAYO EN EL MAJESTIC HOTEL & SPA 

BARCELONA A BENEFICIO DE LA FUNDACIÓN IRES

LAS OBRAS ESTARÁN EXPUESTAS EN EL “ESPAI ISERN DALMAU” DE LA “FUNDACIÓ LLUÍS 
COROMINA” DEL 4 AL 29DE MAYO



Spring Art Barcelona es una iniciativa vinculada al arte con un objetivo solidario y este 
poema tríptico, punto de partida para los artistas, crea un paralelismo entre la alegría, el 
espíritu transformador y la esperanza de la primavera y la labor de la Fundación IRES con las 
familias en situaciones de alta vulnerabilidad que acuden a ella para dejar atrás los 
malos momentos y afrontar una nueva vida con nuevas oportunidades.

El poeta Gabriel Ventura (Barcelona, 1988) ha creado un tríptico breve titulado “Tres
semillas” que ha servido a los artistas de punto de partida en el proceso de creación de las
obras. Las tres piezas que componen el tríptico, dos haikus y una tanka, típicos de la poesía
japonesa, reflejan la esencia de la primavera, el futuro y la transformación, y hablan de la
alegría, de la posibilidad de cambiar y del lenguaje que aparece con la esperanza.

TRES SEMILLAS

I
La tarde esconde
sueños de mariposa:
futuros que arden.

II
Una alegría
nueva, hecha de puertas
y lenguas de aire.
Un nuevo argot para nombrar
los cielos de la esperanza.

III
Una morera,
en la niebla, recuerda
diosas verdes.



Las obras estarán expuestas en el Espacio Isern Dalmau de la Fundación Lluis Coromina, en 
la calle Mallorca, 305 de Barcelona, del 4 al 29 de mayo.

El horario de apertura es:
De martes a viernes de 17:00 a 20:00h
Sábados de 10:00 a 13:00

El martes 30 de mayo, en una cena en el Majestic Hotel & Spa Barcelona, Beatriz Ordovás, 
Directora de Christie's Iberia, subastará las obras a beneficio de la Fundación IRES que lleva 
más de cincuenta años ayudando a familias en situaciones de alta vulnerabilidad que, en 
muchas ocasiones, conllevan un muy elevado riesgo de pobreza y exclusión social.

Sobre la Fundación IRES:

La Fundación IRES lleva más de 50 años ayudando a familias que afrontan diferentes 
situaciones de alta vulnerabilidad que, muchas veces, están interconectadas y hacen que 
su riesgo de pobreza y exclusión social sea muy elevado.

En muchos casos, en estas situaciones de vulnerabilidad, cuando un solo miembro de la 
familia tiene un problema que le hace vulnerable se ven directamente afectados todos los 
miembros de la unidad familiar.

La Fundación IRES trabaja con más de 40 programas de atención socio educativa, 
promoción de la inclusión social, intervención en conflictos y violencia, y trabajo 
comunitario en ámbito judicial, para dar a cada familia (y a sus miembros) las herramientas 
y los recursos que necesitan para dejar atrás estas situaciones de alta vulnerabilidad y 
tener un futuro mejor.

Con estos programas, cada año la Fundación IRES ayuda a más de 15.000 personas.

Sobre los artistas:



Albert Riera Galceran (Barcelona, 1995 Vive y trabaja en Barcelona)

El trabajo de Albert Riera Galcerán parte de la premisa de traspasar los límites del lenguaje
visual contemporáneo a través de la exploración de distintos modelos de presentación. Su
aproximación interdisciplinar a la práctica artística - difuminando los límites entre arte,
arquitectura y diseño - permite la creación de múltiples vocabularios coexistentes.

El formalismo y la abstracción perfilan su obra, integrando en ella frecuentemente
conceptos y gestos minimalistas y post minimalistas. Recientemente, Riera Galcerán ha
estado explorando piezas esculturales que desafían el contexto espacial a través de una
disposición experimental de lienzos, objetos encontrados y piezas hechas a mano.

Sus exposiciones individuales más recientes incluyen: I still feel at home in my house, Nave
Seis, Barcelona, 2022; Abrir, Cerrar, Agarrar, Mover, Atar, Cobalto 152, Hospitalet, Spain,
comisariada por Josep Barnadas & Susana Van Roessel, 2021; Existencia doméstica, Galería
Nueva, Madrid, 2020; Interplay, New York City, 198 Allen Street, 2019; Sol, Barcelona, Valid
World Hall, 2018; Lust, Gallery 46, London, 2017; Desnudos, Palau de Casavells, Miquel
Alzueta Gallery, entre otras.

Su obra forma parte de colecciones como la Fundación Vila Casas. El artista también ha
colaborado con marcas como Loewe, Missoni, Rimowa y Paloma Wool.

Amalia Pica (Neuquén, 1978. Vive y trabaja en Londres)

La propuesta artística de Amalia Pica explora la noción de comunicación y la participación
comunitaria. A través de instalaciones, esculturas y proyecciones plantean Pica se esfuerza
en distanciar la protesta de la conflictividad y la violencia, con obras que incorporan la
fiesta y la celebración colectiva. Construidas con un acentuado cromatismo y con
materiales aparentemente simples, los elementos que utiliza conectan directamente con el
imaginario universal de la fiesta y catalizan un marcado carácter reivindicador de justicia
social.

La obra de Amalia Pica se encuentra en las colecciones permanentes de Tate Collection,
Londres; Museum of Modern Art, Nueva York; Solomon R. Guggenheim, Nueva York;
Museum of Contemporary Art, Chicago; Museo Nacional de Bellas Arte Neuquén, Neuquén,
Argentina; KADIST Art Foundation, París; Stedelijk Museum, Ámsterdam; Frac-Collection
Aquitaine, Burdeos, Francia; Fundação De Serralves, Oporto, Portugal; The Israel Museum,
Jerusalén; y Museum of Fine Arts, Boston.



Bea Bonafini (Bonn, 1990. Vive y trabaja en Barcelona)

La práctica interdisciplinar de Bea Bonafini toma como punto de partida el mundo onírico
para representar una amalgama de experiencias personales y mitologías universales. A
través de formas sensuales y colores que evocan un mundo de fantasía, Bonafini nos invita
a entender sus obras como pequeños cosmos donde aparecen cuerpos y formas tanto
orgánicas y antropomórficas.

Recientemente, Bea Bonafini ha presentado su trabajo en exposiciones individuales en
Nosbaum Reding, Luxemburgo; Bosse & Baum, Londres; Setareh, Berlin; Renata Fabbri,
Milan; Zabludowicz Collection, Londres y Fondazione Sandretto, Guarene entre otras
galerías e instituciones

Eduard Bigas (Palafrugell, 1969. Vive y trabaja en Berlín)

Durante la suya la época de formación en Palafrugell se relacionó con pintores cómo Josep
Martinell, Modesto Cuixart, Floreal Radresa, Rodolfo Candelaria y Tano Pisano.

En 2002 se trasladó a Londres, pero no perdió nunca el contacto con su Cataluña natal y
formó parte de exposiciones colectivas e individuales como la Fundación Cuixart o la Casa
Elizalde en Barcelona. Actualmente, desde hace más de diez años, Berlín es el centro de su
vida artística y personal. Su último trabajo se ha expuesto en Berlín, Düsseldorf, Hamburgo,
Venecia y Taiwán.

Eduard Bigas trabaja con aceites, tinta, pasteles, acrílicos, ceras y lápices, a menudo al
mismo tiempo, en una investigación incansable para renderizar y revelar incluso los
rincones más profundos de su imaginación única. Sus cuadros presentan pocas veces
elementos figurativos reconocibles, aunque a menudo están inspirados en la forma
humana.



Glenda León (La Habana, 1976. Vive y trabaja entre La Habana y Madrid)

El trabajo de Glenda León engloba desde el dibujo al videoarte, incluyendo instalación,
escultura y fotografía. Glenda León invita al espectador a acercarse al objeto desde una
perspectiva poética. Para llevar esto acabo, la artista utiliza objetos corrientes y materiales
en bruto y los transforma de manera que revelan su poder metafórico. De esta manera, las
obras manifiestan una mirada sensible ante lo cotidiano. Sus obras transitan entre la esfera
de lo íntimo y lo público, lo que manifiesta su capacidad de creación de nuevos
significados a través del proceso de contextualización, manipulación y asociación de los
objetos.

La obra de Glenda León forma parte de la colecciones de Art Gallery of Ontario, Toronto;
Centre George Pompidou, París; Musée des Beauz Arts de Montréal, Montréal; Centro
Wilfredo Lam, La Habana; Museo Nacional de Bellas Artes, La Habana; Pérez Art Museum,
Miami; el Bronx Museum of Art, Nueva York y la colección Ella Cisneros, Miami, entre otras.

Iván Forcadell (Alcanar, 1993. Vive y trabaja en Barcelona)

Iván Forcadell es un artista multidisciplinar que produce desde el expresionismo para crear
un cuerpo de trabajo que se remite a su auténtico ser, sus raíces y su mirada. El artista
entrelaza relatos de su infancia en el campo, folclore e ironía acercándose a estas
cuestiones con armonía y desenfado; su característico estilo fresco y colorido es un
contundente posicionamiento a favor de la capacidad de impresionar del arte y un
llamamiento a la reinvención constante del artista para el que la relación con su obra
supone el pilar fundamental de su producción. Forcadell encuentra en la importancia de la
naturaleza y las relaciones humanas, y cómo estas se relacionan con su propia vida, la base
de sus obras.

Su obra forma parte de las colecciones de la Fundación Lluís Coromina, Barcelona;
Fundación EINA, Barcelona; Soho House Group, Mumbai, Ámsterdam y Barcelona;
Fundación Vila Casas, Barcelona; Colección Ursula Hauser, Londres; Colección Aldebarán,
Barcelona y Colección Solo, España, entre otras colecciones privadas.



Julia Creuheras (Barcelona, 1995. Vive y trabaja en Barcelona)

Es licenciada en Bellas Artes por el Camberwell College of Arts, Londres, y tiene un máster
en Artes Computacionales por Goldsmiths, Londres.

Su práctica se genera a través de esculturas cinéticas que nos aluden a reliquias nostálgicas
y empolvadas que atesoran la incertidumbre. A pesar de que da forma a materiales
pesados como el metal o la madera, sus piezas son sutiles y frágiles; casi etéreas.

Su obra ha sido expuesta en Creixent Apareix (Barcelona), Intersticio (Madrid), Tecla Sala
(Hospitalet de Llobregat), St. James Church (Londres), APT Gallery (Londres), The Ryder
(Madrid) Copeland Gallery (Londres) y Tate Modern (Londres).

Manolo Ballesteros (Barcelona, 1965. Vive y trabaja en Barcelona)

Su arte es intuitivo, espontáneo y sin un mensaje implícito, su creación habla por sí misma.
Su trabajo ha experimentado en el terreno de la abstracción, jugando con la complejidad
geométrica a través de la uniformidad de los pigmentos y de la reducción de perfiles. Su
obra más reciente es reflejo de la convergencia de formas redondeadas sobre un fondo
monocromático.

Su obra forma parte de las colecciones de la Fundación Vila Casas, Barcelona y del Banco
Sabadell, Barcelona.

Merve Iseri (Istanbul, 1992. Vive y trabaja en Londres.)

Merve Iseri explora a través de la pintura su cartografía íntima. A través de un lenguaje
lleno de contrastes, que navega entre el color y la oscuridad, Iseri plasma sobre el lienzo
una amalgama de experiencias personales y alegorías arquetípicas. Ha mostrado su trabajo
tanto de manera colectiva como individual en Londres, Nueva York, Milán, Chicago,
Estambul y Bruselas.



Regina Giménez (Barcelona, 1966. Vive y trabaja en Barcelona)

Mediante la apropiación de elementos extraídos de su contexto original como antiguos
mapas mudos o libros de geografía y cosmología, y su reorganización en nuevas
composiciones, Regina Gimenez desarrolla a través de sus obras una investigación en torno
al aspecto estético y formal de las representaciones gráficas. Una exploración que da como
resultado un mundo de colores y formas geométricas de gran belleza y sencillez, a través
del cual se materializan diálogos universales como la abstracción y la figuración, el color y
el blanco y negro o el todo con el fragmento.

Sus obras forman parte de colecciones como el Museo de Arte Contemporáneo de
Barcelona (MACBA), Barcelona; la Fundación “la Caixa”, Barcelona; la Fundación Banc
Sabadell, Barcelona; la Fundación Vila Casas, Museo de Arte Contemporáneo de Castilla y
León; o el fondo de la Fondation Comprime de París; así como de colecciones privadas
como las de Lawrence B. Benenson en Nueva York, Adriana Cisneros en Nueva York y
Miami, Grupo Jameston en Nueva York y Atlanta o Isabel Marant de París.

Rosa Tharrats (Barcelona, 1983. Vive y trabaja en Cadaqués)

Imbuida de su trabajo como diseñadora de vestuario, Rosa Tharrats se interesa por la
comunicación sensorial y espiritual entre diferentes «especies» de materiales animados y
cuerpos. A menudo se inspira en la espectacular escenografía natural que rodea su hogar
de Cadaqués, y combina textiles, prendas de ropa, tapicería, pintura y performance. Sus
obras suelen reincorporar elementos de su propia obra como expresión orgánica de
simbiosis y resurgimiento. A través de estos elementos surgen una serie de narraciones
sensoriales que articulan conexiones y contrastes entre lo vaporoso y lo salvaje, lo visible y
lo invisible.

Ha expuesto en el Museo de Arte Contemporáneo de Barcelona (2021), Museu de
l’Empordà (Figueres, 2021), el Bombon Projects Summer Space (Fonteta, Girona, 2020) y en
Galería Heinrich Ehrhardt (Madrid, 2018). Ha colaborado con los artistas Donna Huanca y
Jordi Colomer, el poeta Gabriel Ventura y el realizador Albert Serra. Obtuvo el Premio Gaudí
al Mejor Diseño de Vestuario en 2014 y 2020.



Sheroanawe Hakhiiwe (Sheroana, 1971. Vive y trabaja en Pori Pori, Alto Orinoco)

Desde la década de los noventa, Sheroanawe Hakhiiwe ha venido desarrollando un trabajo
orientado al rescate de la memoria oral de su pueblo, de su cosmogonía y tradiciones
ancestrales, a partir de la elaboración de papel artesanal, la edición de libros elaborados
junto a su comunidad, y más recientemente del dibujo como herramienta para
representarlos.

La obra de Sheroanawe Hakhiiwe forma parte de las colecciones permanentes de Museum
of Modern Art (MOMA), Nueva York; British Museum, Londres; S.M.A.K. Museum, Gantes; Art
Gallery of New South Wales, Sidney; Fondation Cartier pour l’art contemporain, París;
Colección Conaculta, CDMX; Museo de Arte de Lima (MALI), Lima; Museo de Arte
Latinoamericano de Buenos Aires (MALBA), Buenos Aires y Colección Cisneros-Fontanals,
Miami, entre otras.

Sofia Clausse (Argentina, 1989. Vive y trabaja en Londres)

Sofia Clausse es una artista multidisciplinar cuya práctica gira en torno a la repetición, el
lenguaje, el tiempo a través del uso del papel, el texto, la pintura y la ceramica. Fabrica sus
propias herramientas, que se convierten en elementos fundamentales para entender sus
obras.A partir de estas herramientas crea nuevos sistemas de lenguaje pictóricos que le
permiten transformar conceptos visuales ya existentes.

Sofia Clausse se graduó en 2022 de la Royal Academy en Londres.



Tiago Mestre (1978, Beja. Vive y trabaja en São Paulo)

La obra de Tiago Mestre está directamente vinculada a la naturaleza espacial y escultural
del arte. A través de la pintura, la escultura y la instalación, Mestre crea diálogos entre el
espacio y el objeto. La pintura en su práctica artística se emplea como un lugar de juego
que le permite experimentar y definir un lenguaje artístico que posteriormente se
plasmará a través de estructuras formales más complejas. El trabajo de Mestre nos invita a
reflexionar sobre el carácter político de la arquitectura y su peso en la historia. Mediante
sus piezas realiza reflexiones sobre la arquitectura que nos rodea y su relación con la
naturaleza.

Tiago Mestre expondrá su trabajo de forma individual en una muestra en SESC Pompeia,
São Paulo en 2024. Sus exposiciones individuales más destacadas son: Pipe – Uma certa
falta de coerência, Porto, Portugal; Boa tarde às coisas aqui em baixo, Olhão, com Dudi
Maia Rosa, São Paulo, Brasil; Smog, Espaço Cultural Porto Seguro, São Paulo, Brasil y Tiger,
tiger, Centro Brasileiro Britânico, São Paulo, Brasil, entre otras.

Xevi Solà (Santa Coloma de Farners, 1969)

La práctica de Xevi Solà se desarrolla alrededor de la figuración. Los personajes que
representa son extraños y captura sus expresiones en momentos íntimos y modestos. A
través de una pincelada con mucho color logra captar la mirada de sus personajes. Su
práctica nos recuerda como lo figurativo puede ser contemporáneo.

Sus piezas forman parte de distintas colecciones como la Leonel Kaz Collection, Barcelona;
ESKFF Eileen S. Kamisnksy Family Foundation Del Arco Collection, Barcelona y Cuperior
Collection, Berlín



Flavia Junqueira (Sao Paulo, 1985. Vive y trabaja en Sao Paulo)

Flavia Junqueira nos presenta escenas donde se conjugan lo real y lo ficticio, lo físico y lo
alegórico, el presente y el pasado, el adulto y el niño; donde la Historia se convierte en
memoria. Crea paisajes imaginarios caprichosos y festivos, donde nos sumergimos en el
escenario mágico de la cultura local, sintiendo el peso de la historia, escuchando el silencio
del pasado. Los globos de sus obras son los protagonistas que suben al escenario, sea el
que sea…

En 2022, Flavia Junqueira hizo una maravillosa intervención en el Gran Teatre del Liceu. Esta
obra, homenaje a un gran símbolo de Barcelona y a la propia ciudad, pone el broche final a
la subasta Spring Art Barcelona.

Sobre la Comisaria:

Sofia Palacios (Buenos Aires, 1996. Vive y trabaja en Barcelona)

Graduada en Humanidades por la Universidad Pompeu Fabra. Máster en Arte
Contemporáneo en Sotheby’s Institute of Art en Londres.

Ha trabajado como directora para LAMB Gallery, en Londres, apostando por la difusión del
trabajo de artistas emergentes latinoamericanos o que trabajan actualmente en la región
LATAM.

Sobre las Obras:



TÍTULO: Lo aclaraste todo
FORMATO: Óleo, pastel, café, dos dibujos sobre papel
y papel crepe sobre lienzo · 140 x 180 cm

Albert Riera Galceran (Barcelona, 1995. Vive y trabaja en Barcelona)



TÍTULO: Joy in Paperwork 343
FORMATO: Sellos de tinta sobre papel A4 · 30 x 21

Amalia Pica (Neuquén, 1978. Vive y trabaja en Londres)



TÍTULO: Wisps
FORMATO: Pastel y acuarela sobre corcho montado en madera · 
22 x 38,5 x 3,5 cm

Bea Bonafini (Bonn, 1990. Vive y trabaja en Barcelona)



TÍTULO: A rose is a rose is a rose
FORMATO: Óleo sobre tela · 80 x 80 cm

Eduard Bigas (Palafrugell, 1969. Vive y trabaja en Berlín)



TÍTULO: Cuerpos celestes (serie I, n. 2)
FORMATO: Fotografía de dibujo hecho con polvo de alas de mariposas. 
Impresión Lambda, montaje en Dibond · Pieza única · 76 x 117 cm

Glenda León (La Habana, 1976. Vive y trabaja entre La Habana y Madrid)



TÍTULO: Abril – Maig
FORMATO: Técnica Mixta · 100 X 100 cm

Iván Forcadell (Alcanar, 1993. Vive y trabaja en Barcelona)



TÍTULO: Blessed
FORMATO:Mixed media (hilo de plata, latex, motores y mecanismos, madera) ·
50 x 65 x 9 cm

Júlia Creuheras (Barcelona, 1995)



TÍTULO: Sin título
FORMATO: Acrílico sobre papel fine art · 110 x  90 cm 

Manolo Ballesteros (Barcelona, 1965. Vive y trabaja en Barcelona)



TÍTULO: Self Talk
FORMATO: Óleo, acrílico y pastel sobre lienzo · 170 x 130 cm

Merve Iseri (Estambul, 1992. Vive y trabaja en Londres)



TÍTULO: Geometría còsmica 
FORMATO: Gouache sobre papel · 96 x 68 cm

Regina Giménez (Barcelona, 1966. Vive y trabaja en Barcelona)



TÍTULO: Esfera i fóssil l
FORMATO: Sabata i guix · 8 x 30 x 7 cm

Rosa Tharrats (Barcelona, 1983. Vive y trabaja en Cadaqués)



TÍTULO: Kremonene (arbustos de espinas)
FORMATO: Acrílico sobre papel de algodón · 69 x 51.5 cm

Sheroanawe Hakhiiwe (Sheroana, 1971. Vive y trabaja en Pori Pori, 
Alto Orinoco)



TÍTULO: Respiral
FORMATO: Acrílico sobre lienzo · 45 x 50cm

Sofía Clausse (Argentina, 1989. Vive y trabaja en Londres)



TÍTULO: Yellow Sun and Grotta. Sun and moon
FORMATO: Díptivo
Óleo sobre lienzo · 48 x 40 cm (cada uno)

Tiago Mestre (Beja, 1978. Vive y trabaja en São Paulo)



TÍTULO: Be a flower
FORMATO: Óleo sobre lienzo · 116 x 89 cm

Xevi Solà (Santa Coloma de Farners, 1969)



TÍTULO: Liceu Opera Barcelona, 1847, Espanha #1
FORMATO: Impresión de tintas pigmentadas sobre Photo Rag
montado en dibon · 150 x 190 cm

Flávia Junqueira (Sao Paulo, 1985. Vive y trabaja en Sao Paulo)



Co

Sobre el Espacio expositivo:

Espacio Isern Dalmau de la Fundació Lluís Coromina
El espacio Isern Dalmau (calle Mallorca, 305 Barcelona) es un espacio multidisciplinar que 
hibrida la función expositiva con la de punto de encuentro para creadores de artes visuales 
contemporáneas y del entorno social. Nace en reconocimiento a Eusebi Isern Dalmau, 
destacado prosista, poeta, abogado, coleccionista de arte y dinamizador cultural, abuelo 
materno del creador y presidente de la fundación, el empresario Lluís Coromina Isern.

El horario de apertura es:
De martes a viernes de 17:00 a 20:00h
Sábados de 10:00 a 13:00

Fundació Lluís Coromina
La Fundación Lluís Coromina, creada en 2007, desarrolla actividades en el ámbito de las 
artes, de la atención a las personas, de la preservación de la naturaleza y los animales y del 
entorno paisajístico. La Fundación tiene cinco sedes: el Espai Eat Art, el espacio El Puntal –
laboratorio de las artes y el espacio Garage en Banyoles; el espacio La Perpinyana en 
Porqueres y el espacio Isern Dalmau, en la ciudad condal, que acogerá la exposición de las 
obras de Spring Art Barcelona.


