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En sucorta historia, con un tiempo de actividad inferior a un afo, el Centro de
Artes Visuales de Caceres ha alcanzado, como era previsible, una notoriedad que
proyecta su imagen mas alla de las fronteras nacionales.

Desde su inauguracion el pasado mes de junio, los medios de comunicacion
le han dedicado numerosas manifestaciones de elogio, resaltando el interés de las
obras incluidas en la primera muestra, ampliamente divulgadas, y subrayando prin-
cipalmente la relacion estrecha entre arquitectura y obras expuestas, en un dialo-
go comparable al que se establece con el mejor arte mundial de los Ultimos afos.
Hemos podido verificar de esta manera como ha crecido la atencién hacia el pro-
yecto del Centro, de acuerdo con la buena acogida que le han prestado el publico,
las instituciones culturales y los profesionales del arte.

Esta segunda presentacion de fondos de la coleccion Helga de Alvear,
seleccionados por el profesor Delfim Sardo, continda con el proyecto de ir mostran-
do en el futuro la diversidad de aproximaciones que ofrecen las obras de la colec-
cion. En la riqueza expresiva de esta suerte de ejercicios del pensamiento, donde
se establecen conexiones entre los objetos artisticos, surgen otras visiones de la
realidad, que sucesivamente iran ilustrando un tejido de historias de alcance uni-
versal para acceder a un conocimiento mejor de nuestro tiempo.

La propuesta que ahora presentamos bajo el titulo «Historias de la vida
material», encierra un planteamiento plural, que busca perfilar un mapa de inter-
conexiones en el tejido de la memoria. Establece, por 1o tanto, un discurso dialécti-
co entre la materialidad de las actuaciones humanas, y con una narrativa de aspec-
tos cotidianos que se extiende a los objetos, personas, situaciones, presencias y
ausencias, desde ambitos de representacion coordinados para la finalidad de contar
una historia de contrastes. Al fin y al cabo, variedad y confrontacién son los espa-
cios imprescindibles donde se pueden desarrollar las mejores experiencias para
esclarecer los temas fundamentales de la existencia.

No podemos dejar de mencionar una vez mas la importancia que tienen las
obras de la Coleccion Helga de Alvear; en tanto que permiten llevar a cabo este tipo
de programas en Caceres. Si para Helga de Alvear esta muestra supone la satisfac-
cion de compartir con otras miradas los frutos de su aficién coleccionista, para
nosotros, que vemos dia a dia el desarrollo de la actividad del Centro y su sentido
multiplicador como espacio para la cultura, significa la confirmacion de la excelen-
cia de lo que aqui se muestra, un aliciente mas para continuar con el esfuerzo de

llegar al final del proyecto de actuaciones previsto.

Guillermo Fernandez Vara
PRESIDENTE DE LA JUNTA DE EXTREMADURA

During the brief period of its existence to date, spanning less than a year, the Centro de
Artes Visuales de Caceres has achieved, as was to be expected, a degree of recognition
that has extended beyond national boundaries.

Since the time of its opening last June, numerous enthusiastic articles have ap-
peared in the media, highlighting the significance of the works included in the first exhibi-
tion, which were thus widely disseminated. This positive reception emphasised the close
relationship between the building and the works on display in it,in a dialogue comparable
to that established with the best of international art created in the last few years.As a
result, it has been possible to see how attention has increasingly focused on the Centro,in
Tine with the warm welcome that it has extended to the public, to cultural institutions and
to art world professionals.

This second presentation of works from the Helga de Alvear Collection, selected by
Professor Delfim Sardo, continues with the strategy of revealing the diversity of perspectives
and viewpoints that can be applied to the collection’s contents. In the expressive richness
of intellectual exercises of this type, which establish connections between works of art,
other visions of reality take shape that together illustrate a network of universal histories,
with the result that they offer a better understanding of the times in which we Tive.

The present exhibition, entitled “Stories of Material Life”, involves a dual approach
that aims to define a map of interconnections within the mesh of memory. It thus articu-
lates a dialectical discourse between the materiality of human actions, expressed through
a narrative of everyday phenomena that extends to objects, people, situations, presences
and absences, from the starting point of areas of representation that are coordinated in
order to recount a story of contrasts. Ultimately, variety and confrontation are the essen-
tial spaces in which to unfold experiences that best explain the fundamental themes of
human existence.

This text cannot fail to mention the importance of the works in the Helga de Alvear
Collection, which have made it possible to undertake programmes of this type in Caceres.
While for Helga de Alvear, this exhibition may imply the satisfaction of sharing with others
the results of her collecting activities, for those of us who have followed the evolution
of the Centre’s activities on a day to day basis and its multi-faceted potential as a space
for culture, it implies the conformation of the excellence of what is on display here. As such,
it is an encouragement to all those involved to continue with the scheduled programme

of forthcoming events.

Guillermo Fernandez Vara
PRESIDENT, JUNTA DE EXTREMADURA



La nueva exposicion que presentamos en Caceres tiene la virtud de hacernos ver
la facilidad de articulacion tematica de las obras que componen el enorme fondo
reunido por Helga de Alvear a lo largo de muchos anos. En este caso, las obras se
refieren a discursos fundamentalmente arquitectdnicos, entendiendo el término
en su acepcion mas directa como organizacion material de los espacios. En otros
casos, las referencias se abren a conceptos que tienen que ver con aquello que se
utiliza genéricamente para construir algo, ya sea una ficcion, un simulacro, una
biografia personal o tantos otros aspectos mas que necesitan de un proyecto, de
un proceso de elaboracion material, de una extension vital que inexorablemente
suele acabar en ruina y en productos de reciclaje.

Extendidas por las plantas del edificio y relacionadas con la intencién de
establecer didlogos de afinidad o complementariedad, las obras plantean al espec-
tador cuestiones que emanan de la especificidad de su caracter, es decir, de sus
propiedades enddgenas, y el cimulo de sensaciones que emite su materialidad
establece las secuencias de unas historias individuales y relacionales hasta Illegar
a hacer posible la transmision de significados alternativos a la pura apariencia.

El planteamiento de «Historias de la vida material», desde su inicio en
vestibulo con 1a obra de Markus Raetz, establece con bastante ironia una radicali-
dad que se muestra como negacion a toda relativizacion, el «si» y el «<no» dentro del
mismo objeto, fundido en la misma materia de bronce. Por 1o tanto la presencia
de esta obra anuncia que, en esta muestra, apenas se han dejado resquicios para
lo amable o para los convencionalismos, todo lleva el signo de la contundencia,
pero de ninguna manera han quedado excluidos el humor ni la paradoja.

Alolargo del recorrido hay una sala dedicada a Gordon Matta-Clark que
centraliza en gran medida la muestra. En dicha sala se expone una larga secuencia
de obras de este autor de culto que inspird, con una enorme carga de subversion,
las poéticas deconstructivas. Este conjunto dice mucho de 1a vision oportuna de Helga
de Alvear, de sus intereses, de aquellos aspectos mas significativos de la creacién con-
temporanea a los que ha dirigido la atencién, todo lo cual se traduce en la calidad de

la coleccidn que, con otras miradas, se iran materializando en sucesivos proyectos.

Manuela Holgado Flores
CONSEJERA DE CULTURA Y TURISMO DE LA JUNTA DE EXTREMADURA

The new exhibition on display in Caceres has the merit of revealing the way in which
the extensive holdings assembled by Helga de Alvear can be easily articulated around
specific thematic groupings. In this case, the works on display centre on discourses
that are essentially architectural, using that term in its most direct meaning to refer
to the material organisation of spaces. In other cases, the references relate to con-
cepts that have to do with what is generically used to construct something, be it a
story, a simulacrum, a personal biography or numerous other concepts that require a
design or a process of material elaboration. These works generally have a life span
that ends in their destruction, resulting in products that can be recycled.

Displayed over the different floors of the Fundacion’s building and associated
with an intention to create dialogues of affinity or of complementarity, the works
presented to the viewer suggest issues that arise from their specific nature or intrin-
sic properties. The accumulation of sensations emerging from their material nature
establishes sequences of individual, narrative accounts, making possible the trans-
mission of meanings that are alternatives to mere appearance.

“Stories of Material Life” starts in the lobby with a work by Markus Raetz and
establishes with some degree of irony a radical approach that reveals itself as the
negation of all relativisation, the “yes” and the “no” within the object itself, cast in
bronze. The presence of this work thus announces that the exhibition has barely left
space for the agreeable or for conventionalisms: everything is boldly stated, although
there is still room for humour and paradox.

The exhibition includes a room devoted to the work of Gordon Matta-Clark,
which can be seen to act as the centre-piece of the exhibition. It features a lengthy
sequence of works by this cult artist whose notably subversive creative activities
inspired deconstructivist aesthetics. The group is highly revealing with regard to
Helga de Alvear’s timely vision and interests and with regard to the most significant
aspects of contemporary creation on which she has focused, all of which is reflected
in the quality of this collection, which will continue to provide the material for further

exhibitions in the future, based on other viewpoints and perspectives.

Manuela Holgado Flores
REGIONAL MINISTER OF CULTURE AND TOURISM, JUNTA DE EXTREMADURA
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Gordon Matta-Clark

Delfim Sardo

1

HISTORIAS DE LA VIDA MATERIAL
PERSONAS, LUGARES, COSAS, ACONTECIMIENTOS, FICCIONES

La Coleccion Helga de Alvear es el resultado de adquisiciones que se han ido
realizando a lo largo de los Ultimos cuarenta afos y que configuran un mapa de
las inquietudes e intereses de la coleccionista, pero posee, dentro de la gran am-
plitud de sus elecciones, un enorme potencial para la comprension de la evolucion
del arte mas reciente.

Debido en gran parte a su actividad de galerista, Helga de Alvear sabe
delimitar el ambito de su coleccidn, entendiéndola—tal y como ella misma afirma
reiteradamente-, como un proceso de aprendizaje y pasion. Sin embargo, en la sen-
cillez de esta dualidad se expresa de forma clara una motivacion doble, entre emo-
cién y conocimiento, que son los dos polos de relacion con el arte a partir de los
cuales todos establecemos nuestro vinculo con el campo artistico. Mas atin: la idea
de pasion, en su sentido etimoldgico, implica una forma de sumision a un poder
—que la coleccionista atribuye a las obras, a su capacidad de convertirse en imanes

parala vista y para la percepcién—, pero que debe ser filtrado por el conocimiento y

la vision completa del trabajo de los artistas, por sus contextos y motivos especificos.

El resultado es una coleccion en construccién permanente, que cuenta con cer-
ca de dos mil piezas, sin cortar la obra gréfica, y que recorre algunos de los caminos del
arte contemporaneo con capacidad para reinventar la ecuacion del coleccionismo:
encontrar, segln los recursos existentes y entre las obras disponibles, las que entre-
mezclan la parte de seduccién con la relevancia estética y contextual. En la amplitud de
elecciones que la coleccion evidencia, se manifiesta una clara apertura hacia contextos
culturales y creativos muy diversos que posibilitan estrategias comisariales y expositi-

vas variadas en el contexto de una instituciéon como es la Fundacion Helga de Alvear.
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2

En ese tejido de confluencias que es una coleccion de arte, pueden surgir
innumerables narrativas, formas variadas de crear vinculos y conexiones.

La naturaleza de una coleccion no debe valorarse por sus omisiones o sus
lagunas (que siempre existiran), sino partiendo de lo que posee y de la forma en que
propone un territorio mévil en sus incorporaciones. Los espacios entre las imagenes
son, necesariamente—sobre todo en una coleccion como la de Helga de Alvear, cen-
trada en su presente—un campo de posibilidades para su reformulacién permanente,
pero también para el permanente replanteamiento de lo que significa coleccionar.

Es decir, en ninglin caso una coleccion se limita sélo a su contenido o a las
elecciones, que ya es mucho. También abarca la naturaleza del propio proceso de
construccion de las redes de relaciones que conforman la naturaleza compleja
de una coleccion. Las colecciones de esta dimension y ambicidn, invisibles al publi-
co en su conjunto, dado que nunca pueden exponerse en su totalidad, constituyen
cuerpos de entendimiento de lo que es el arte en un momento determinado. En
este sentido, su importancia va mas alla de la acumulacion de objetos artisticos,
para proponer un amplio espectro de lo que es el arte en el fragmento o muestra
que representa la coleccion.

Pero es esta capacidad para transformar un drea a partir del replantea-
miento de sus proyecciones (o sea, de sus condiciones de posibilidad) lo que define
la calidad del proyecto y su posibilidad de crecimiento y apertura.

El corte sincronico que define 1a coleccion de Helga de Alvear se va
alargando a lo largo de tiempo (porque es sincrénico en cada momento), lo que
posibilita también el descubrimiento de una historicidad de esa sincronizacion
con el tiempo, de forma que la red de multiples entradas que la coleccién estable-
ce se transforma en una estructura reticular y volumétrica que se puede reco-
rrer en los diferentes ejes de su especialidad.

Este momento expositivo parte del principio de que, en el seno de esa red
tridimensional, se pueden establecer cortocircuitos, vinculos entre lo que esta
distante, y a partir de ahi definir un nuevo disefio, ahora bajo el signo de la mate-
rialidad de las relaciones. Por decirlo de otra forma, el modelo que lo sustenta es
el del intervalo entre las imagenes, el de la bisqueda de un espacio de confluencia
entre imagenes procedentes de circunstancias creativas diversas que generan, en
su Zwischenraum (en su intervalo, en su espacio liminal que exige 1a confronta-

cion), un espacio de inmanencia, de fisicalidad y de materialidad.

El eje central de esta exposicion es un intento por encontrar una de las vias mas
significativas de la evolucion del arte a 1o largo del siglo xx, con un énfasis especi-
fico en los contextos de la posguerra, y que pasa por el encuentro de la produc-
cion artistica y 1a materialidad de lo cotidiano.

Si trazamos un meridiano entre la idea de vida moderna tomada de
Baudelaire (con su connotacion de inestabilidad, mutabilidad y contingencia), don-
de el artista es un coleccionista de tipos sociales—Ilo que constituye una tipolo-
gia recurrente en varias formas de arte desde el modernismo—y la idea de
vinculo entre arte y vida que atraviesa las segundas vanguardias, encontramos
una constante de interés por la materialidad de las relaciones que poseen ex-
presiones muy diversas.

Esta exposicion se construye a partir de esa diversidad, partiendo del
principio de que la materialidad a la que se refiere el universo artistico atraviesa
varias instancias de lo real.

Por un lado, el acento en las relaciones materiales de produccion, en los
circuitos de circulacién de bienes, de mano de obra, con una atencion particular
a las diversas variantes politicas que configuran la obra de muchos artistas, como
es el caso de Allan Sekula, Joao Louro o Fernando Bryce. En sentido literal, el es-
pacio de las relaciones materiales de produccion conlleva para el interior de 1o
artistico (y por tanto de lo que es por su naturaleza ficticia) el universo de lo so-
cial y de lo politico, ya sea a través de la apropiacion de la modernidad del marxis-
mo—Marx fue contemporaneo de Flaubert y de Courbet—ya sea a través de
micro-ficciones de lo cotidiano que desencadenaran la biopolitica a partir de Guy
Debord, en los anos cincuenta del siglo pasado. De esta forma, la idea de materia-
lidad, considerada en su vinculo con lo social, encuentra un vehiculo peculiar en lo
fotogréfico, en 1a medida en que, como apunta Jeff Wall, 1a fotografia es el dispo-
sitivo que se refiere mds directamente a la utopia de la participacion o inclusién
del arte en el mundo, haciendo por tanto olvidar una metamorfosis del mundo
para la camara, asi como, en las versiones herederas de la tradicion documental,
la autoria (irénicamente, de esta utopia sociolégica acabé surgiendo una forma
de estética del documento, con sus procesos de cosificacion de marcas de autor
exacerbadas, de estilisticas y recurrencias). En el caso de Philip Lorca-diCorcia,

Ta produccion de una teatralidad de lo cotidiano a partir de 1a luz, o en el caso

de Paul Graham la definicién de una cinematica de lo accesorio, del detalle y del
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fragmento significativo sitdian la cuestion de la construccion de lo real a partir de
un proceso de extranamiento—Ilo que también ocurre en el juego de referencias
y citas, paradojas e ironias que constituyen la materia del trabajo de Jeff Wall—.

Por otro lado, la presencia de la materialidad de las relaciones con los
objetos cotidianos, con los gestos que componen la existencia y moldean los cuer-
pos, como es el caso de las acuarelas de Tony Oursler, de las imagenes de Thomas
Ruff, de la escultura de Julido Sarmento, conforman aquello que podriamos Tla-
mar una materialidad de las relaciones mneménicas con el mundo y con los
cuerpos. Una de las vias de esa materialidad es la que reside en el establecimien-
to de una naturaleza haptica (tactil) de las imagenes, ya sea mediante procesos
de presencia, o bien por mecanismos de tematizacion de la ausencia, como ocurre
en las fotografias de Thomas Struth.

Por dltimo, 1a materialidad de la construccién y de la propia materia del
mundo como configuradora de las relaciones espaciales y fisicas que definen una
posibilidad de vida presente, como en la obra de Angela de 1a Cruz, José Pedro
Croft o en el momento vital que representa el conjunto de trabajos de Gordon
Matta-Clark que, en cierto modo, constituyen el centro de donde emanan las rela-
ciones fisicas que propone esta exposicion.

Sin embargo, estos ejemplos de relaciones fisicas se extienden también a
otros recorridos, aunque estén marcados por la subjetividad de las relaciones
personales o conceptuales, como es el caso del trabajo de Helena Aimeida—en un
momento de insélita reaparicion en las imagenes de Artur Rosa—, de Lawrence
Weiner o de la materialidad del gesto cinematografico de John Baldessari, por
citar sélo algunos de los artistas de la exposicion.

Por 1o tanto, en una primera instancia, esta exposicion trata del continuo
entre las relaciones sociales de produccion, las relaciones subjetivas estableci-
das entre los sujetos en la creacion de un campo de intersubjetividades y las relacio-
nes fisicas con el espacio que configuran una posibilidad de experiencia colectiva.

En una palabra, trata de las relaciones de inmanencia.

En el universo artistico contemporaneo es frecuente recurrir a la matriz del
proyecto para delinear la forma en la que el arte fue encontrando su forma de
relacionarse con las tendencias modernas de desvinculacion con relacion a la ela-

boracién, la critica de 1a funcién del autor y el interés en la idea de produccion,

probablemente los tres conceptos que con mayor intensidad propiciaron la
reaccion del arte del siglo xx con relacion a la herencia ochocentista. Sin embar-
go, esta vision del proyecto viene a cruzarse con un cuarto acento colocado en la
idea de desmaterializacion, popularizada por Lucy Lippard en un famoso libro

de 1973, Seis anos: la desmaterializacion del objeto artistico. En un momento en
que la performancey la inversion en el cuerpo se apoderaban de una parte
considerable de la produccion artistica, la idea de desmaterializacion se convirtié
en sindnimo de desobjetualizacion, retomando, curiosamente, un recorrido que
las vanguardias rusas ya recogieron en la influencia de Soloviev y Andrei Belji, asi
como en el movimiento Zaum. Paradéjicamente, esta importancia del proyecto,
aunque conociendo algunas consecuencias en el universo del arte conceptual, no
deja nunca de situar un territorio de materialidad en el que el arte encuentra su
posibilidad de configuracion, también porque cualquier proyecto, ya desemboque
0 no en un objeto que lo cosifique, nunca deja de encontrar un soporte que defina
su relacion de presencia y su capacidad de representacion.

Es decir, el acento del proyecto, aunque parece que se orienta hacia un
desvanecimiento del objeto, no deja nunca de referirse a las condiciones materia-
les de produccion de una entidad, ya sea bajo la forma de una inscripcion, ya sea
bajo 1a forma de una anotacion o de un residuo, un lastre que perdura en las con-
diciones materiales de percepcion del mundo.

También podriamos anadir que esa dimension material, sobre todo cuando
se sustenta en practicas que arraigan en el cuerpo y en las afecciones que éste
sufre, se inscribe en la dimension de la representacion, aquello que habitualmen-
te se denomina performatividad.

Alolargo de los Ultimos cincuenta anos, esta performatividad ha conocido
innumerables expresiones: desde la performatividad objetual hasta una cierta
performance de servicio(tematizada por Robert Morris en sus articulos de la dé-
cada de los sesenta para Artforum), pasando por la dimension mas destacada de la
performatividad social, se definen campos de representacion material que delimi-
tan, por sus propias determinaciones, competencias propias exdgenas relacionadas
con los canones de la practica artistica con relacion a la eclosién de lo moderno.
Por este motivo, las imagenes que resultan de ello no necesitan reflejar las catego-
rias estéticas, porque su funcién pasa a ser la de desencadenar posibilidades

de desarrollo de espacios de performatividad, ahora indexados en el cuerpo que se
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transfigura ante nosotros—y de los que las imagenes de Helena Almeida y Jiirgen
Klauke son buenos ejemplos en la exposicion—ya sea recogidos en una idea parti-
cipativa—claramente presente en la totalidad del proyecto de Gordon Matta-
Clark o de Dan Graham—, ya sea cosificados en una presencia objetual que ella
misma construye, en raccord mnemaénico en la versién de materialidad que el es-
pectador representa en si mismo. Es curioso analizar cémo Lawrence Weiner ins-
cribe su trabajo en el campo de la escultura en la medida que evoca siempre una
presencia material apelando a la memoria del espectador, transformado en agente
performativo de una sociabilidad que estructura el campo compartido y la expe-
riencia que permite la propia experiencia de la obra o, en el caso de las piezas de la
exposicion, de la forma en que el diseno posee la funcion de un mapa de relaciones
que se han vuelto fisicas—porque remiten a direcciones, pesos, aceleraciones,
materias o velocidades, es decir las caracteristicas fisicas del movimiento—.

Esta posibilidad de construccion de una materialidad a partir de los
procesos de anamnesis del espectador tiene una de sus versiones mas poderosas
en el trabajo de Jeff Wall, cuya obra implica una red de referencias internas para
los procesos del universo artistico, con la particularidad de que utiliza el humor
para ampliar el espectro semantico, como es el caso de las dos obras de la exposi-
cion, The Giant y los estudios para A sudden gust of wind. En cualquiera de estas
dos obras, la idea de realidad se subvierte a partir de un proceso de Verfremdung,
de distanciamiento, que devuelve 1o real como una construccién del espectador,
un inmenso collage que define aquello que llamamos realidad.

En cierto sentido, Historias de la vida material intenta realizar el mapa de
los diversos avatares del realismo en el arte, a sabiendas de que este término, que
suele entenderse como pasion por lo real, admite de hecho, en el legado del si-
glo X1x, un gran ndmero de intentos de configuracién de los procesos formales de
representacion del mundo, tomando la materia sensible del arte como el campo
compartido que se disefia en las relaciones entre cuerpos, entre espacios, entre
poderes, que componen las ficciones que llamamos realidad.

En cierta forma, la obra de Julido Sarmento que figura en la exposicion,
la escultura de una mujer sentada en una caja para transportar cuadros, posee la
misma cualidad irdnica, encontrando alli su particular melancolia, otra de las ca-
racteristicas distintivas de esta inmersion en la materialidad ficcional, también

muy préximas a la atmésfera que se desprende de las obras de Francys Allys.

El centro fisico de la exposicion estd constituido por un notable conjunto de obras
de Gordon Matta-Clark, todas en soporte de papel, disefos y fotografias. Es proba-
ble que, en 1a constelacion de artistas de la generacion llamada minimal, Gordon
Matta-Clark y el proyecto Anarchitecture(en las diversas acepciones que fue atra-
vesando el término en sus textos y sus obras) encarnen una pasion por la materiali-
dad de 1a ciudad ligada a una potencia critica que es, a todas luces, definitoria.

En el corto espacio de tiempo en que se desarrolla la obra de Gordon Matta-
Clark quedan definidas algunas caracteristicas que consagran un pensamiento
critico sobre la arquitectura y las relaciones que ésta establece en el conjunto del
tejido social, una recuperacion de la estructura de accién sobre lo social que se
apreciaba de forma diversa en las vanguardias de la primera mitad del siglo (en el
Dadaismo, en el sentido colectivo de sus acciones, en la idea de Faktura, fundamen-
tal para los constructivistas), pero también una presencia de conversion de lo poli-
tico a categorias subjetivas, micro-ficcionales y materializadas que representan un
aspecto significativo de gran parte del arte que se realizara posteriormente.

Desde el momento fundador que supuso el proyecto Splitting, de 1974 (un
corte realizado en una casa cuya demolicion estaba prevista, documentada en una
pelicula y en fotografias, una de las cuales forma parte de la exposicion), su trayec-
toria, ya sea a través de las intervenciones que realiz6 en Paris, 0 en los momentos
de mayor radicalidad presentes en la intervenciones performativas anteriores
(como Pig Roast de 1971), define una relacion con la arquitectura que configura uno
de los momentos mas significativos de reflexion critica sobre el espacio, su habita-
bilidad y su capacidad de representacion de toda la década de los setenta.

Alolargo de su trayectoria, Gordon Matta-Clark suscitd, por la fugacidad
de sus obras—de las que el ejemplo mas conmovedor es, probablemente Ninth, de
agosto de 1974, una intervencion en un edificio en las cataratas del Niagara que
se demoli6 una hora después de que concluyera la intervencion—, un enorme
debate sobre 1a documentacion de una obra de arte, sobre el estatuto de los dise-
nos del proyecto y de las fotografias y las peliculas de las intervenciones.

La mayor parte de las intervenciones de Matta-Clark vive sélo en la memoria
convocada en las imagenes fotograficas y en las peliculas en super 8mmy 16mm,
estableciendo un paradigma que es, ademas, generalizable a la mayor parte del tra-
bajo performativo de las décadas sesenta y setenta, y que se traduce, en primer

Tugar, en la presentacion del documento como objeto de estatuto artistico (porque
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la naturaleza de lo artistico reside siempre en otro lugar), después en el estableci-
miento de una estética del documental y, por Ultimo, en el tratamiento de la imagen
documental como iconografia del proyecto, recreandose para constituir una corre-
lacion con respecto a la intervencion en su complejidad.

EsTo que ocurre con las fotografias de los cortes realizados en edificios,
montadas en una estructura de collage, con evidentes referencias cubistas, que ade-
mas corresponden a una idea de que el propio mundo es un montaje de percepciones y
relaciones que sélo una salida con respecto a la geometria euclidiana puede represen-
tar de alguna manera. Se trata al fin y al cabo de un problema clasico de representa-
cién: ;como se puede representar una intervencion que fractura la racionalidad de un
espacio subvirtiendo su estructura arquitectdnica sin utilizar, no obstante, una retéri-
ca deconstructivista? La solucion de las imagenes fotograficas de Matta-Clark procede
de su formacién arquitectdnica, en la medida que produce series de refutaciones de
los distintos planos de intervencion haciendo confluir diferentes puntos de vista que
demuestran su metodologia de Unbuild, o sea, de de-construir.

En ese proceso de corte (que es, simultaneamente, corte fisico y analitico,
literal y metaféricamente no funcional, por recurrir a las palabras del artista), se
ponen de manifiesto las caracteristicas del interior de la epidermis de los edificios,
es decir, de 1o que no es formal en ellos, pero también se establecen pequerios cor-
tocircuitos de las memorias de su uso, liberados ahora para una reconfiguracion en
el campo de la anamnesis. Asi, las imagenes fotograficas corresponden a dos ins-
tancias de funcionamiento de la memoria: con respecto al espacio fracturado,
hendido y desprendido del cuerpo edificado, y con respecto a lo que fue un proceso
de intervencion fisica en el espacio. Es una operacion mnemoénica doble, y esta
dualidad de tiempos y metodologias de representacion del espacio, de su uso, de su
muerte como entidad social y recuperacion progresiva, ya dentro del campo del
arte, hacia nuevas formas de comprension de la sociabilidad a través de un proyec-
to artistico, corrobora una estética del documento fotografico como entidad es-
cultdrica. En cierto sentido, podriamos decir que el eje que desvela Matta-Clark, a
través de sus montajes fotograficos—anadiendo sentido al trabajo arquitecténi-
co/escultorico—es un eje que se sitda en la memoria del barroco por la superpo-
sicion del pliegue, por la postrera importancia del espacio intersticial.

En el caso de los disenos, podemos distinguir tres tipologias diferentes: los di-

sefios del proyecto, en sus diversas representaciones (con mas o menos componentes

técnicos, con mds o menos narratividad), los Energy Trees(realizados entre 1972
y 1973) y los Cut Drawings(de 1975). En 1a exposicion existen ejemplos de todas estas
tipologias, quedando clara la componente muy préxima del trabajo tridimensional
de los Ultimos, asi como el caracter deambulante y circulatorio (casi como diagra-
mas de circulacion) de los segundos. En la conjugacion de estas tipologias de disefio y
de las fotografias queda plasmada una cartografia de la obra de Gordon Matta-Clark
en las referencias que ésta efectlia con relacion al tema de la performatividad y la
representacion, con relacion al tema de la fisicalidad de la memoria colectiva presen-
te enla arquitectura y en sus restos,y con una poética de lo social, en 1a relacion con
el cuerpo y la ausencia y, por Ultimo, en la naturaleza cinematica del espacio.

Como dice Henri Lefévre, el cuerpo segrega espacio y la obra de Matta-
Clark es una de las manifestaciones mas complejas de esa capacidad de secrecion,
de la representacion fisica de un cuerpo que es al mismo tiempo real y

metafdrico, operativo y disfuncional.

La exposicion se define a partir de esa ambivalencia entre la invocacion de lo
real y una compulsion metafdrica, a sabiendas que el proceso artistico comporta
inevitablemente un proceso interno de des-realizacion —porque es ficticio y va
instigado por procesos de extranamiento, para proporcionar en el interior de la
familiaridad 1a friccion de otras instancias perceptivas, cognitivas e (inevitable-
mente) estéticas—.

Quizas sea a partir de esa relacion de reconocimiento y extranamiento
(como ocurre con los cuerpos apagados de las imagenes de Baldessari, o con los
colapsos de esa matriz de la pintura que -desde el Renacimiento- es la tela, en el
caso de Angela de la Cruz, con los modelos habitacionales de Thomas Schiitte, los
desechos preciosos de Suzan Collis, la sutil memoria del cuerpo en Gabriel Orozco
o la teatralizacion de lo politico en Stan Douglas, por citar algunos casos) como se
define este proyecto expositivo.

En Ultima instancia, el intento es seguir la forma de ese Pathos(como decia
Aby Warburg), para encontrar en su interior, en el espacio entre las imagenes, los
objetos, las marcas, los resquicios, la materialidad de una representacién que, por
su convivialidad, establece un campo compartido.

Con nosotros, porque la materialidad de la vida es el lugar segregado,

corporal y fisico donde tal vez acecha la extraneza del sentido.
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Cristina Iglesias

Delfim Sardo

STORIES OF MATERIAL LIFE
PEOPLE, PLACES, THINGS, EVENTS, FICTIONS

The Helga de Alvear Collection is the result of acquisitions made over the past forty
years which not only configure a map of the collector’s concerns and interests but
also possess, in the great breadth of her choices, an enormous potential for under-
standing recent developments in art.

Beyond her activity as a gallery owner, Helga de Alvear has been able to
distinguish the field of activity from her collection, understanding it, as she repeat-
edly states, as a process of learning and passion. In the simplicity of this duality,
however, a dual motivation is clearly expressed that lies between emotion and
knowledge, which are the twin poles of the relationship with art from which we all
mark out our connection with the artistic field. Moreover, the idea of passion, in
its etymological sense, implies a submission to a power (which the collector attri-
butes to the works, to their ability to be magnets for the gaze and perception) that
must be filtered through knowledge and through the incessant vision of the work
of artists, through their contexts and specific motives.

The result is a collection that is in a permanent state of construction. It
includes almost 2000 pieces, without including works on paper, and seeks out some
paths in contemporary art that are capable of reshaping the equation governing
the act of collecting: to find, within the bounds of one’s existing resources and
among the works available, those which combine a degree of seduction with aes-
thetic and contextual relevance. In the breadth of the choices that the collection
contains, there is clear evidence of an openness towards very varied cultural and
creative contexts, making diversified curatorial and expository strategies possible

within the context of the institution that is the Fundacao Helga de Alvear.
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In the web of confluences that is an art collection, countless narratives and several
ways of creating links and connections can emerge.

The nature of the collection cannot be assessed according to its omissions or
lacunae (which will always exist) but on the basis of what it contains and the way in which
it proposes a mobile territory in what it incorporates. The spaces between the images
are necessarily (particularly in a collection Tike Helga de Alvear’s, which is focussed on its
present) a field of possible ways in which they can be permanently reformulated and in
which the meaning of what it is to collect can be permanently rethought.

In other words, the collection is never only about itself or about the choices
it contains—which is already a lot —but also about the nature of the process
by which the webs of relations that constitute the nature of the complexity of the
collection are constructed. Collections of this size and ambition, the entirety of
which are invisible to the public (given that they can never be exhibited in their
totality), constitute bodies of understanding of what art is at a particular moment
and, in this respect, their importance extends beyond the accumulation of artistic
objects in order to be able to propose a spectral vision of what art is in the cut-off
that it proposes.

It is this ability to transform an area by reconsidering its transcendental
elements (or rather, its conditions of possibility) that define the quality of the
project and its possibilities for growth and openness.

The synchronous cut-off that the Helga de Alvear collection defines extends
throughout time (because it is synchronous at every moment), which also makes it
possible to discover a historicity of this synchronisation over time, causing the
mesh of multiple entries that the collection establishes to be transformed into a
reticular and volumetric structure, allowing it to be traced along various axes of
its spatiality.

This expository moment starts from the principle that, amidst this three-
dimensional network, short-circuits can be established, connections between what
is distant, and, from there, a new design can be defined, now under the sign of the
materiality of relations. It could be said that it is governed by the model of the gaps
between the images, of the search for the space of convergence between images
that arises from different creative circumstances but which generates, in its
Zwischenraum (in the gaps, or in the liminal space that comparison invokes) the

space and a poetics of immanence, of physicality, and of materiality.

The central axis of this exhibition involves an attempt to find one of the most
marked routes along which art developed throughout the twentieth century, with
particular emphasis on post-war contexts, via the encounter between artistic pro-
duction and the materiality of the quotidian.

If we were to trace a meridian between the idea of modern life taken from
Baudelaire (with its note of instability, mutability, and contingency), the artist as a
collector of social types—which constitutes a typology that has recurred in various
forms in art since modernism—and the idea of the connection between art and life
that permeated the second wave of avant-garde movements, we would find a constant
interest in the materiality of relations that possesses diverse forms of expression.

It is on the basis of this diversity that this exhibition is constructed, starting
from the principle that the materiality to which the artistic universe alludes takes in
several instances of the real: on the one hand, there is an emphasis on material rela-
tions of production, on the circuits around which goods and labour are circulated,
with particular attention being paid to the several variants of the political that
shape the work of many artists, such as Alan Sekula, Jodo Louro or Fernando Bryce.
In a literal sense, the space of material relations of production brings the world of the
social and the political into the realm of the artistic (and therefore into what is, by
nature, fictional), whether through Marxism’s appropriation of modernity—and Marx
was a contemporary of Flaubert and Courbet—or through the micro-fictions of the
quotidian that have marked out the path of the bio-political since Guy Debord in
the 1950s. Thus, the idea of materiality, considered in connection to the social, pos-
sesses a peculiar medium in the photographic, to the extent that, as Jeff Wall states,
photography is the device that most directly corresponds to the utopia of the sub-
sumption of art in the world, therefore making us forget about the metamorphosis
that the world undergoes for the camera, as well as, in versions which stem from the
documentary tradition, the nature of authorship (ironically, an aesthetics of the docu-
ment has emerged from this sociological utopia, with its processes of reification of
exaggerated authorial marks, stylistics, and recurrences). In the case of Philip Lorca-
diCorcia, the production of a theatricality of the quotidian based on light, or in the
case of Paul Graham, the definition of a cinematics of the particular, the detail, and
the significant fragment, locate the real as something which is constructed from a
process of defamiliarization, which also occurs in the play of references and cita-

tions, paradoxes and ironies that constitute the subject matter of Jeff Wall’s work. 27
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On the other hand, the presence of the materiality of relations with quotidian
objects, with the gestures that make up our existence and shape our bodies, as
found in Tony Oursler’s drawings, Thomas Ruff’s images and Julido Sarmento’s sculp-
tures, assemble what we could call a materiality of mnemonic relations with the
world and with its bodies. One of the paths of this materiality is that which lies in
the establishing of a haptic character of images, whether through processes of pre-
sentification or mechanisms by which absence is thematized, as in the photographs
of Thomas Ruff.

Finally, it is the materiality of the construction and matter of the world as
the shaper of spatial and physical relations that define the possibility of present life
in the work of Angela de la Cruz and José Pedro Croft, or in the vital moment that is
the life’s work of Gordon Matta-Clark, which, in a certain sense, constitutes the cen-
tre from which the physical relations invoked by the exhibition emanate.

However, these instances of physical relations also extend to other paths,
although they may be marked by the subjectivity of personal or conceptual rela-
tions, as in the work of Helena Almeida (in the rare appearance of Artur Rosa in her
images), Lawrence Weiner, and the materiality of John Baldessari’s cinematic ges-
ture, to cite just a few of the artists on display.

In the first instance, therefore, this exhibition concerns the continuum be-
tween social relations of production, the subjective relations established between
subjects in the creation of a field of intersubjectivity and the physical relations with
space that configure the possibility of collective experience.

In a word, it is about relations of immanence.

In the contemporary artistic world, frequent invocations are made of the project
matrix in order to outline the manner in which art has been finding its way of relat-
ing to the modern themes of disassociation from manufacturing, criticism of the
authorial role, and interest in the idea of production, three concepts which have
probably done the most to mobilise the reaction of twentieth-century art to the
legacy of the nineteenth century. However, this vision of the project has become
enmeshed with a fourth theme, the idea of dematerialization, which was popular-
ised by Lucy Lippard in a famous book published in 1973,Six Years: The Dematerializa-
tion of the Art Object. At a time in which much of artistic production was concerned

with performativity and investment in the body, the idea of dematerialisation came

to be synonymous with de-objectualization, curiously refashioning a path that the
Russian avant-gardes had foreseen in the influence of Soloviev and Andrei Belji, as
well as in the Zaum movement. Paradoxically, the importance of the project, while
recognising some consequences in the world of conceptual art, never ceases to
locate a territory of materiality in which art finds a possible means of configura-
tion, because any project, whether or not it results in an object which reifies it,
never ceases to find a support that defines its presential relation and its represen-
tational ability.

In other words, while the emphasis on the project seems to be oriented
towards a disappearance of the object, it never ceases to allude to the material
conditions of production of an entity, whether it be in the form of an inscription, an
annotation, or a remnant, ballast that endures in the material conditions in which
the world is perceived.

We could also add that this material dimension, particularly when it is
supported by practices rooted in the body and in the ailments that it suffers, is
inscribed in the dimension of performance, that which we habitually call performativity.

For the last fifty years, however, this performativity has assumed countless
possible modes of expression: from objectual performativity to a certain perfor-
mance of service (thematized by Robert Morris in his 1960s articles for Artforum), via
the dimension that is more focussed on social performativity, fields of material per-
formance are defined which establish, through their own determinations, skills that
have an exogenous relationship to the canons of artistic practice by which the
modern is purified. For this reason, the resulting images do not need to mirror aes-
thetic categories because their function comes to be that of triggering possible
ways of developing spaces of performativity, whether indexed to the body that is
transfigured before us (of which the images of Helena Almeida and Jiirgen Klauke
are fitting examples in the exhibition), or related to a participatory idea (clearly
evident in the global nature of Gordon Matta-Clark or Dan Graham’s projects), or
reified in an objectual presence that it constructs, in a mnemonic raccord in the
version of materiality that the spectator represents in himself. It is curious to con-
sider the way in which Lawrence Weiner relates his work to the field of sculpture to
the extent that he always invokes a material presence that is called to the memory
of the spectator, who is transformed into the performative agent of a sociability

that structures the field of sharing and experience that allows the work itself to be
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experienced or, in the case of the pieces on display, the way in which the drawing
possesses the function of a map of relations that have been made physical because
they refer to directions, weights, explorations, matters, or velocities, which, after all,
are the physical determinants of motion.

This possible means of constructing a materiality on the basis of the specta-
tor’s anamnesis processes finds one of its most powerful expressions in the work
of Jeff Wall, whose oeuvre involves a web of internal references to the processes of
the artistic world, with the particularity of his use of humour serving to broaden the
semantic spectrum, as can be seen in both of the works on display (The Giant and
the studies for A Sudden Gust of Wind). In any of the works, the idea of reality is sub-
verted via a process of Verfremdung, or distancing, which returns the real as a con-
struction of the spectator, an immense collage that defines what we call reality.

In a certain sense, Stories of Material Life represents an attempt to map the
various metamorphoses of realism in art, in the knowledge that this term, fre-
quently understood as a passion for the real, in its nineteenth century legacy, actu-
ally covers an enormous number of attempts to configure the formal processes by
which the world is represented, taking the sensitive matter of art as the shared
ground that takes shape in relations between bodies, between spaces, and between
the powers that make up the fictions that we call reality.

In a certain sense, the Juliao Sarmento work featured in the exhibition, a
sculpture of a woman seated on a packing case for paintings, possesses the same
ironic quality, in which it finds its specific melancholy, another of the defining
characteristics of this immersion in fictional materiality, which is also very close

to the environment that can be discerned in Francis Aljs’s drawings.

The physical centre of the exhibition is made up of a remarkable series of works by
Gordon Matta-Clark, all of which are drawings and photographs on paper. Of the con-
stellation of artists who emerged from the so-called minimalist generation, Gordon
Matta-Clark and the Anarchitecture project (in the various senses that the term
acquired in his texts and works) bring together a passion for the materiality of the
city allied to a critical power which, in all respects, is defining.

In the short space of time in which Gordon Matta-Clark’s work developed,
some themes came to be defined which embody not only a form of critical thinking

on architecture and the relations that it establishes in the social network as a

whole, but also a recovery of the structure of action in relation to the social that
was found in various forms in the avant-garde movements of the first half of the
century (in Dada, in the collective sense of its actions, and in the idea of Faktura,
which was essential to the constructivists), as well as evidence of the conversion of
the political into subjective, micro-fictional and corporealised categories that are a
defining feature of much of the art that would subsequently come to be developed.

Since the founding moment of the Splitting project in 1974,(a cut made in a
house due to be demolished, documented on film and in photographs, one of which
is displayed at the exhibition), the path that he has followed, whether through inter-
ventions in Paris, or in his most radical moments in earlier performative interven-
tions (such as Pig Roast, 1971), defines a relationship with architecture that config-
ures one of the 1970s’ most significant examples of critical reflection on space, its
habitability, and its representational ability.

Through the fleeting nature of his works, of which the most touching example
is probably Ninth (August 1974), an intervention in a building in the Niagara Falls that
was demolished an hour after the intervention was completed, Gordon Matta-Clark
has stimulated an enormous debate throughout his career on the documentation
of the work of art, and the status of project designs and photographs and films of
interventions.

The majority of Matta-Clark’s interventions live only in the memory evoked by
the photographic images and the super 8mm and 16mm films, establishing a para-
digm which can be generalised in relation to the majority of the performative work
of the 1960s and 70s, and which is conveyed, in the first place, in the presentation of
the document as an object with artistic status (because the nature of the artistic
always lies somewhere else), followed by the establishing of an aesthetics of the
documentary and, lastly, in the treatment of the documentary image as an iconog-
raphy of the project, which it recreates in order to constitute a correlative related
to the intervention in all its complexity.

This is what occurs in the photographs of cuts made in buildings, reassembled
in a collage structure, with clear cubist relations, mainly because they correspond to
an idea that the world itself is a montage of perceptions and relations that only the
departure from Euclidean geometry can in any way represent.In short, it is a ques-
tion of the classical problem of representation: how can an intervention be repre-

sented that cuts through the rationality of a space by subverting its architectural
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structure without, however, employing a deconstructive rhetoric? The solution
proposed by Matta-Clark’s photographic images stems from his architectural train-
ing, to the extent that he produces a series of folds in the various planes of inter-
vention, bringing about the convergence of different points of view that demon-
strate his Unbuild methodology.

In this cutting process (which is at once a physical and an analytical cut,
being literally and metaphorically non-functional, to use the artist’s own words),
characteristics of the insides of the epidermises of buildings, or rather, the parts of
them that are not formal, are revealed, although small short-circuits in the memo-
ries of their use are also established, freed to be reconfigured in the field of anam-
nesis. The photographic images thereby correspond to two instances of the opera-
tiveness of memory: in relation to the cut space, split off and torn from the
constructed body, and in relation to what was the process of the physical interven-
tion in space. It is a dual mnemonic operation and the dual nature of the times and
methodologies employed to represent space, its use and its death as a social entity
and progressive recovery, now within the field of art, to new ways of understanding
sociability via the artistic project, consolidates an aesthetics of the photographic
document as a sculptural entity. In a certain sense, it could be said that the defining
thread revealed by Matta-Clark’s work, through his photographic montages, which
add meaning to his architectural/sculptural work, is a thread that is situated in the
memory of the baroque through the overlaying of the fold, via the ultimate impor-
tance of the interstitial space.

In the case of the drawings, three different types can be distinguished: the
project drawings, in their various incarnations (with a greater or lesser degree of
technical content and narrativity), the energy trees (created between 1972 and
1973), and the cut drawings (1975). Examples of all three types can be found in the
exhibition, and the almost three-dimensional element of the third type is clear, as is
the deambulatory and circulatory nature (@lmost like circulation diagrams) of the
second type. In combining these types of drawings and photographs, a cartography
of Gordon-Matta Clark’s work has been created in the cross-references that it es-
tablishes in relation to the question of performativity and performance, the physi-
cality of collective memory evident in architecture and its remains, the poetics of
the social, the relationship with the body and absence and, finally, the cinematic

character of space.

As Henri Lefévre states, the body segregates space and Matta Clark’s work is
one of the most complex manifestations of this capacity for secretion and of the
physical performance of the body that is simultaneously real and metaphorical,

operative and afunctional.

The exhibition is defined on the basis of this ambivalence between the invocation

of the real and metaphorical compulsion, in the knowledge that the artistic process
inevitably entails an internal process of de-realisation, because it is fictional and
moved by processes of defamiliarization and the search for the friction of other
perceptive, cognitive and (inevitably) aesthetic instances within the familiar.

This expositive project could perhaps be defined on the basis of this
relationship of recognition and defamiliarization (as seen in the erased bodies of
Baldessari’s images; or in the collapsing of the canvas—the matrix of painting since
the Renaissance —in the case of Angela de la Cruz; or in Thomas Schiitte’s residen-
tial models; or Suzan Collis’s precious remains; or the subtle memory of the body in
Gabriel Orozco; or the theatricalisation of the political in Stan Douglas, to cite just
a few examples).

Ultimately, the attempt is to follow the form of this pathos (as Aby
Warburg used to say) in order to find within it - in the space between the images,
the objects, the marks, the traces - the materiality of a performance which, through
its conviviality, establishes a field to be shared.

With us, because the materiality of life is the secreted, corporeal and physical

place where the strangeness of meaning can lie in wait.
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JOSE DAMASCENO

RIO DE JANEIRO, BRASIL, 1968. VIVE Y TRABAJA

EN Ri0 DE JANEIRO Una vez abandonados sus estu-
dios de arquitectura, a principios de los afos noventa
se interesa por el arte, iniciando un trabajo que,
transitando de la escultura a la instalacion, o de la
fotografia al dibujo, concilia orden y ciencia con lo
corporal y lo organico. Explorando los limites de la
escultura, Damasceno construye escenografias de
misterio, donde las cuestiones de superficie y profun-
didad, solidez y gravedad construyen una poética re-
lacional sobre la posibilidad de concretizacion formal
y su experiencia, dejando bajo su apariencia cons-
tructivista un amplio margen para la subjetividad.
Figura central del panorama artistico contemporaneo
de Brasil, ha construido en su pais una sélida y presti-
giosa carrera. Alli expuso sus obras por primera vez
en 1990 y desde entonces su presencia ha sido una
constante, tanto en muestras colectivas como la Bie-
nal de Sao Paulo (2002), como en individuales, entre
las que destacan las realizadas en el MAM, Rio de
Janeiro (2001, 2003),y el MAM Bahia, el MAMAM, Reci-
fe y el Espago Cultural Contemporaneo Venancio, Bra-
silia (2001). Desde el 2000 su obra se ha introducido
con igual fuerza en los circuitos internacionales, con
individuales en The Project, Nueva York y Los Angeles
(2002, 2005); el Culturgest, Oporto y el Palais de
Tokyo, Paris (2003); el Centre Georges Pompidou,
Paris (2007),y el MNCARS, Madrid (2008). Su obra ha
estado presente ademas en importantes colectivas,
y en eventos como las bienales de Venecia (2005,
2007) y Sidney (2006).

RIO DE JANEIRO, BRAZIL, 1968. LIVES AND WORKS IN RIO
DE JANEIRO After he abandoned his architectural
studies in the early 1990s, Damasceno turned to art,
embarking on a body of work that combines order and
science with the corporal and the organic, expressed in
a variety of media that include sculpture, installation,
photography and drawing. Exploring the limits of sculp-
ture, Damasceno creates mysterious environments in
which issues of surface and depth and of solidity and
gravity constitute a relational aesthetic concerning
the possibility of formal specificity and its experience
while leaving a wide margin for subjectivity despite
the constructivist appearance of the works.
Damasceno is a key figure within the contemporary art
world in Brazil and has established a highly successful
career. He held his first solo exhibition there in 1990
and since then has been a constant presence both in
collective exhibitions such as the Sao Paulo Biennial
(2002) and individuals ones, notably the exhibitions
held at the MAM, Rio de Janeiro (2001, 2003); the MAM
Bahia, the MAMAM, Recife and the Espaco Cultural Con-
temporaneo Venancio, Brasilia (2001). Since 2002 his
work has been shown with equal success on interna-
tional art circuits with solo exhibitions at The Project,
New York and Los Angeles (2002, 2005); Culturgest,
Oporto and the Palais de Tokyo, Paris (2003); the Centre
Georges Pompidou, Paris (2007) and the MNCARS, Ma-
drid (2008). His work has also been seen in important
collective exhibitions and at events such as the Venice
(2005, 2007) and Sidney (2006) Biennials.

Segmento analitico Analytical Segment
2008

Acrilico sobre hierro Acrylic oniron

5 piezas de diversas medidas 5 elements
of different dimensions

Obra dnica Unique work
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JEFF WALL

VANCOUVER, CANADA, 1946. VIVE Y TRABAJA

EN VANCOUVER Formado en historia del arte en

Ta University of British Columbia de Vancouver (1964-
1970) y en el Courtauld Institute de Londres
(1970-1973), y con una amplia experiencia como profe-
sor, utiliza la fotografia como medio para expresar
sus ideas conceptuales y representar la vida cotidia-
na. Wall encuentra en los anuncios publicitarios re-
troiluminados la inspiracion para sus caracteristicas
transparencias en cajas de luz con las que explora la
belleza natural, la decadencia urbana y la descaracte-
rizacién posmoderna e industrial,y en las que son
frecuentes las referencias a la historia del arte. Pro-
gresivamente sus fotografias se han tornado mas
complejas, asemejandose casi a una toma cinemato-
grafica en plano Unico. A color y de gran formato, con-
viven desde mediados de los noventa con las de pe-
quena escala y con el blanco y negro. Presente en la
Documenta (1982, 1987, 1997, 2002) y en las bienales
de Whitney (1995), Sao Paulo (1998), Sidney (2000)

y Mosci (2007), su reconocimiento como figura cen-
tral del arte actual ha propiciado su participacion

en multitud de individuales en sedes como el ICA,
Londres (1984); 1a Foundation Cartier, Paris; el Mu-
seum Boijmans van Beuningen, Roterdam y el IMMA,
Dublin (1993); el MNCARS, Madrid; 1a Deichtorhallen,
Hamburgo; el De Pont, Tilburg; la Stadtische Kunstha-
Tle, Diisseldorf (1994); el Museum of Contemporary
Art, Chicago y Jeu de Paume, Paris (1995); el MMK,
Frankfurt (2001); el MUMOK, Viena (2002) o las recien-
tes retrospectivas en la Schaulager, Basilea y la Tate
Modern, Londres (2005) y el MoMA, Nueva York; el ICA,
Chicago, y el SFMoMA, San Francisco (2007). Entre los
prestigiosos premios recibidos, cabe citar el reciente

Prize for Lifetime Achivement in the Visual Arts (2008).

VANCOUVER, CANADA, 1946. LIVES AND WORKS

IN VANCOUVER Wall trained in art history at the Uni-
versity of British Columbia in Vancouver (1964-1970),
and at the Courtauld Institute of Art, London (1970—
1973), in addition to being an experienced teacher. He
started to use photography as a medium to express his
conceptual ideas and to represent daily life. Wall was
inspired by back-lit advertising signs for the creation
of his characteristic transparencies in light-boxes,
through which he explored natural beauty, urban decay
and post-modern and industrial loss of individuality.
References to art history are commonly found in his
work. Wall’s photographs have become increasingly
complex to the point of almost being film takes on

a single plane. Initially working in colour and on a large
scale, since the mid-1990s Wall has also worked in black
and white and in small formats. He has taken partin
Documenta (1982, 1987, 1997, 2002) and in the Whitney
(1995), Sao Paulo (1998), Sidney (2000) and Moscow
(2007) Biennials. Due to the status that he enjoys

as a key figure in art today he has been the subject

of a large number of solo exhibitions, including those
at: the ICA, London (1984); the Fondation Cartier, Paris;
the Museum Boijmans van Beuningen, Rotterdam,

and the IMMA, Dublin (1993); the MNCARS, Madrid;

the Deichtorhallen, Hamburg; De Pont, Tilburg; the
Stadtische Kunsthalle, Diisseldorf(1994); the Museum
of Contemporary Art, Chicago, and the Jeu de Paume,
Paris (1995); the MMK, Frankfurt (2001); the MUMOK,
Vienna (2002) and the recent retrospectives held at
the Schaulager, Basel, and Tate Modern, London (2005),
and the MoMA, New York; the ICA, Chicago, and the
SFMoMA, San Francisco (2007). Among the prestigious
awards that he has received is the Prize for Lifetime
Achievement in the Visual Arts (2008).

The Giant Gigante

1992

Cibachrome sobre metacrilato en caja de luz de aluminio
Cibachrome on perspex in an aluminium light box

49 x 58 x 13,8 cm
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Untitled (Production photo, A Sudden Gust of Wind, Richmond,
B.C., Winter1993) Sin titulo (Foto de produccion, una rafaga
subita de viento, Richmond, B.C., invierno 1993)

1993

Fotografias color Colour photographs

39 x 34 cm (x 8)
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DAN GRAHAM

URBANA, ILLINOIS, EE UU, 1942. VIVE Y TRABAJA EN
NUEVA YORK, EE UU En 1965 inicia sus investigaciones
textuales en el area del arte conceptual e inmediata-
mente las amplia al campo de la fotografia, las pelicu-
las, el video, la musica y la performance, acabando
por adoptar la arquitectura como vehiculo para de-
construir la fenomenologia de la percepcion a través
de dispositivos que implican al espectador.

A partir de 1969, afo en que expone individualmente
en la John Daniels Gallery de Nueva York, de 1a cual
fue fundador y director, ha participado en algunos de
los eventos internacionales mas relevantes, como las
Documenta 7,9y 10, Kassel (1982, 1992,1997) o
Skulptur Projeckte, Miinster (1987, 1989), y ha mostra-
do su obra en los principales centros y galerias de
arte contemporaneo. Entre 2001y 2004, su obra fue
objeto de una importante retrospectiva que recorrié
el Kroller-Miiller Museum, el Otterlo, Musée d’Art Mo-
derne de la Ville de Paris, el Museu Serralves, Oporto,
1la Kunsthalle de Diisseldorf, el KIASMA, Helsinki, el
Chiba City Museum of Art, Chiba, y el Kitakyushu Mu-
nicipal Museum of Art, Fukuoka. Recientemente ha
tenido lugar la primera retrospectiva americana del
artista, que se ha mostrado en el MOCA, Los Angeles,
el Whitney Museum of American Art, Nueva York y el
Walker Art Center, Minneapolis.

URBANA, ILLINOIS, USA, 1942. LIVES AND WORKS IN NEW
YORK, USA In 1965 Graham embarked on his textual
investigations within the field of conceptual art and
immediately expanded them to encompass the fields of
photography, film, video, music and performance, finally
adopting architecture as a vehicle to deconstruct the
phenomenology of perception through mechanisms
that involve the spectator.

From 1969, the year of his first solo exhibition, held at
the John Daniels Gallery, New York, of which he was
founder and director, Graham has participated in lead-
ing international art events such as Documenta 7,9
and 10, Kassel (1982, 1992,1997) and Skulptur Projecte,
Miinster (1987,1989) and has shown his work in presti-
gious art centres and galleries around the world.

From 2001 to 2004 his work was the subject of a major
retrospective that travelled to the Kréller-Miiller Mu-
seum, Otterlo, the Musée d’Art Moderne de 1a Ville de
Paris, the Museu Serralves, Oporto, the Kunsthalle Diis-
seldorf, the KIASMA, Helsinki, the Chiba City Museum
of Art, Chiba, and the Kitakyushu Municipal Museum of
Art, Fukuoka. The first retrospective on Graham’s

work to be held in the USA took place between 2009
and 2010 and was shown at the MOCA, Los Angeles,

the Whitney Museum of American Art, New York

and the Walker Art Center, Minneapolis.

Triangular pavilion with one side curved and one side
punched aluminium Pabellon triangular con una cara
curvada y otra cara de aluminio perforado

1999

Espejo de dos caras, aluminio perforado y MDF
Double-sided mirror, perforated aluminium and MDF
Escultura Sculpture: 80,8 x 80,8 x 95,5 cm

Peana Base: 101,7 X 106,7 X 106,7 cm
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JORGE MACCHI

BUENOS AIRES, ARGENTINA, 1963. VIVE Y TRABAJA

EN BUENOS AIRES Cursa estudios en la Escuela de
Bellas Artes de Buenos Aires. Su oposicion al neo-ex-
presionismo de la Transvanguardia, dominante en su
pais, le lleva a unirse al Grupo de la X. De la pintura
derivo rapidamente hacia una poética de lo cotidiano
y banal, plasmada a través de objetos, dibujos, acuare-
las e instalaciones. Organizadas con un lenguaje claro
y ala vez sutil, estas obras originan signos que se or-
denan bajo nuevas relaciones semanticas y visuales,
introduciendo al espectador en un contexto paralelo,
cargado de tensiones e incdgnitas, en el que queda
atrapado. Aspectos como el tiempo o la musica se
tornan esenciales en muchas de sus obras.

El consistente trabajo que ha venido desarrollando le
ha hecho merecedor de varias becas, como la otorgada
por la John Simon Guggenheim Memorial Foundation
(2001),y premios, entre los que destacan el Premio
Banco de la Nacion de Argentina (2000). Por otro lado,
le ha abierto las puertas de importantes centros in-
ternacionales, donde ha expuesto individual y colecti-
vamente. Entre las muestras individuales merecen ser
citadas las celebradas en las siguientes sedes: MAMBA,
Buenos Aires y MuHKA, Amberes (1998); Casa Encendi-
da, Madrid (2005); Blanton Museum, Austin (2007);
CGAC, Santiago de Compostela (2008); Kiinstlerhaus
Bremen y Pinacoteca do Estado de Sao Paulo (2009).
Finalmente, hay que hacer referencia a su participa-
cién en eventos como las bienales de La Habana (2000),
Estambul (2003), Venecia y Praga (2005) y Porto Alegre
(2007), 0 1a Trienal de Yokohama (2008).

BUENOS AIRES, ARGENTINA, 1963. LIVES AND WORKS

IN BUENOS AIRES Macchi trained at the School of Fine
Arts in Buenos Aires. His opposition to the neo-expres-
sionism of the Transvanguardia that prevailed in Ar-
gentina led him to join forces with the Grupo de la X.
He rapidly moved from painting to an aesthetic of the
everyday and the banal, expressed through objects,
drawings, watercolours and installations. Structured in
a clear, subtle manner, these works give rise to signs
that are arranged through new semantic and visual
relationships, introducing the viewer into a parallel
context charged with tensions and unknown factors in
which he or she is trapped. Issues such as time and mu-
sic are fundamental to many of Macchi’s works.

The coherence of Macchi’s work has earned him various
grants including one from the John Simon Guggenheim
Memorial Foundation (2001), as well as prizes such as
the Premio Banco de la Nacion de Argentina (2000).

In addition, he has been represented individually or

in group shows in various leading international art
centres. The former include those held in the following
venues: the MAMBA, Buenos Aires, and the MuHKA, Ant-
werp (1998); the Casa Encendida, Madrid (2005); the
Blanton Museum, Austin (2007); the CGAC, Santiago de
Compostela (2008); the Kiinstlerhaus Bremen, and the
Pinacoteca do Estado de Sao Paulo (2009). Finally, Macchi
has participated in events such as the La Habana (2000),
Istanbul (2003), Venice, Prague (2005) and Porto Alegre
(2007) Biennials, and the Yokohama Triennial (2008).

Vanishing Point Punto de fuga

2005

Paredes con acrilico sobre papel y caja de madera con 10 rodillos
Walls with acrylic on paper and wooden box with 10 rolling pins
400 X 400 x 250 cm [medidas minimas de instalacion

minimum dimensions of the installation]

76 X 100 x 20 cm [caja de madera wooden box]
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VASCO ARAUJO

LISBOA, PORTUGAL, 1975. VIVE Y TRABAJA EN LISBOA
Ademas de licenciarse en escultura en la Faculdade de
Belas Artes de Lisboa y de cursar estudios audiovi-
suales en la Escuela Maumaus, de la misma ciudad,
Vasco Araljo posee una sélida formacion como can-
tante de dpera, drea que se ha convertido, junto con
la cultura barroca, los cddigos de etiqueta y compor-
tamiento social o la mitologia clasica en el universo
referencial predominante de la obra del artista.

A través de ellos y moviéndose entre la fotografia,

el video, la instalacion, la escultura y el dibujo, ha
construido una obra personal caracterizada por la
teatralidad, el artificio y 1a dramatizacion de narrati-
vas en las que cuestiona estereotipos culturales liga-
dos, principalmente, a 1a identidad y la sexualidad.
Esta obra, que le hiciera merecedor del Premio EDP
de Nuevos Artistas en 2002 y de diversas residen-
cias de artistas, como la de la Universidad de Artes
de Filadelfia o 1a del BALTIC Centre for Contemporary
Art (2007), se ha mostrado individualmente en el Mu-
seu Serralves, Oporto (2004); el SMAK, Gante (2005); el
Centro de Arte Moderna da Fundacao Calouste Gulben-
kian, Lisboa (2007, 2010); el BALTIC Centre for Contem-
porary Art, Newcastle (2007) y en The Boston Center
for the Arts, Boston y la Galerie Nationale du Jeu de
Paume, Paris (2008) y el MARCO, Vigo (2010). Igualmen-
te ha estado presente en colectivas y certamenes in-
ternacionales, como las bienales de Sydney (2002),

Tel Aviv (2004), Venecia (2005) y Sao Paulo (2008).

LISBON, PORTUGAL, 1975. LIVES AND WORKS IN LISBON
Araujo graduated in sculpture from the Faculty of Fine
Arts at Lisbon University and took a course in audiovi-
sual studies at the Maumaus School in the same city.

In addition, he pursued his studies in opera singing to
a high level. This discipline, together with Baroque cul-
ture, rules of etiquette and social behaviour and classi-
cal mythology, has become the principal reference
point in his work. Using these themes and moving
between photography, video, installation, sculpture and
drawing, Aratjo has constructed a highly personal body
of work characterised by its theatricality, artifice and
dramatisation of narratives in which the artist ques-
tions cultural stereotypes primarily associated with
identity and sexuality. In 2002 he was awarded the Pre-
mio EDP de Nuevos Artistas for his work and has held
various artists’ residencies at the Philadelphia Univer-
sity of Arts and the BALTIC Centre for Contemporary
Art (2007), among others. His work has been the sub-
ject of solo exhibitions at the Museu Serralves, Oporto
(2004); the SMAK, Ghent (2005); the Centro de Arte
Moderna da Fundagao Calouste Gulbenkian, Lisbon
(2007, 2010); the BALTIC Centre for Contemporary Art,
Newcastle (2007) and the Boston Center for the

Arts, Boston, the Galerie Jeu de Paume, Paris (2008),
and the MARCO, Vigo (2010). He has also been repre-
sented in group exhibitions and at international art
events such as the Sydney (2002), Tel Aviv (2004), Venice
(2005) and S&o Paulo (2008) Biennials.

Family Familia
2007
Lapiz rojo sobre cartén azul Red pencil on blue cardboard

54 x72.cm(x 5)
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GABRIEL OR0OZCO

JALAPA, MEXICO, 1962. VIVE Y TRABAJA ENTRE MEXI-
CO, PARIS, FRANCIA Y NUEVA YORK, EE UU Se formé
en la Escuela Nacional de Artes Plasticas de Ciudad de
México (1981-1984), el Circulo de Bellas Artes de Ma-
drid (1986-1987) y, como artista residente, en Berlin
(1995), a través del Deutsche Austausch Dienst
—Servicio Aleman de Intercambio Académico—.

De una concepcién mas tradicional de la escultura,
Orozco transita hacia una obra en la que fotografia,
dibujo, pintura e instalacion se cruzan y donde la in-
tervencion del artista viene marcada por la sutileza.
La simple apropiacion, un leve gesto o la alteracion
de las normas que ordenan nuestros comportamien-
tos son sus herramientas principales para desplegar
una eficaz revision de los mecanismos de conducta en
el espacio social o crear metaforas de lo transitorio,
revelando una nueva realidad en la que lo imaginario
y lo simbélico convergen. Aclamado por su contribu-
cién en las bienales de Venecia y Whitney (1995), Sao
Paulo y Berlin (1998), y en las Documenta 10 y 11,
Kassel (1997 y 2002), ha expuesto individualmente

en Portikus, Frankfort (1998); en el MoMA, Nueva
York (1993); en el Museum of Contemporary Art, Chi-
cago (1994); en el Stedelijk Museum, Amsterdam (1997
y 2001); en el Musée Nationale d’Art Moderne de la
Ville, Paris (1998); en el Hishhorn Museum and Sculptu-
re Garden, Washington y en la Serpentine Gallery, Lon-
dres (2004); el Palacio de Veldzquez-MNCARS, Madrid
(2005); el Museo del Palacio de Bellas Artes, Ciudad de
México y el Ludwig Museum, Colonia (2006) y en The
Dallas Museum of Fine Art, Dallas (2008). En 2000 el
MOCA, Los Angeles, organizé la mayor retrospectiva de
su trabajo, que viajo al MARCO, Monterey y al Museo
Rufino Tamayo, Ciudad de México. A ésta le ha seguido
una revisién completa de su trabajo en el MOMA, Nueva
York, la Kunstverein de Basilea, el Centre Georges Pom-
pidou, Paris y la Tate Modern, Londres (2009-2011).

JALAPA, MEXICO, 1962. LIVES AND WORKS IN MEXICO,
PARIS, FRANCE AND NEW YORK, USA Orozco trained at
the National Visual Arts School in Mexico City (1981-
1984), the Circulo de Bellas Artes, Madrid (1986-1987),
and was an artist in residence in Berlin (1995) through
the Deutsche Akademische Austausch Dienst [German
Service for International Exchange]. Orozco evolved
from a more traditional vision of sculpture towards a
type of work in which photography, drawing, painting
and installation overlapped and in which the artist’s
intervention is particularly subtle. Simple appropria-
tion, a slight gesture or the alteration of the rules that
govern our patterns of behaviour are Orozco’s principal
tools, which he uses to undertake an effective revision
of the mechanisms of behaviour within the social realm
or to create metaphors of the transitory, thus reveal-
ing a new reality in which the imaginary and the sym-
bolic converge. Acclaimed for his works shown at the
Venice and Whitney (1995), Sdo Paulo and Berlin (1998)
Biennials and in Documenta 10 and 11, Kassel (1997 and
200), Orozco has held individual exhibitions at Portikus,
Frankfurt (1998); the MoMA, New York (1993); the Mu-
seum of Contemporary Art, Chicago (1994); the Ste-
delijk Museum, Amsterdam (1997 and 2001); the Musée
Nationale d'Art Moderne de la Ville de Paris (1998); the
Hirshhorn Museum and Sculpture Garden, Washington
and the Serpentine Gallery, London (2004); the Palacio
de Veldzquez-MNCARS, Madrid (2005); the Museo del
Palacio de Bellas Artes, Mexico City, the Ludwig Mu-
seum, Cologne (2006) and the Dallas Museum of Fine
Art, Dallas (2008). The MOCA, Los Angeles, held the larg-
est retrospective of his work to date in 2002. It then
travelled to the MARCO, Monterey and the Museo Rufino
Tamayo, Mexico City. It was followed by a complete over-
view of his work shown at the MoMA, New York, the
Kunstverein Basel, the Centre Georges Pompidou, Paris
and Tate Modern, London (2009-2011).

Palmplate Plato-palmera I
2002

Terracota Terracotta
2,5x35,50cm

PalmplateII Plato-palmera II
2002

Terracota Terracotta
3,5x370cm

55



56

Cementerio I, II, III, IV
Cemetery I, II, III, IV

2002

C-print en papel Fuji Crystal Archive sobre Sintra
C-print on Fuji Crystal Archive paper on Sintra

65 x 98 cm[imagen image]

85,7 x 118,7 cm [papel fotogréfico photographic paper]

88 x 121 cm [enmarcada framed] 57
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BRUCE NAUMAN

FORT WAYNE, EE UU, 1941. VIVE Y TRABAJA EN NUEVO
MEXICO, EE UU Tras estudiar matematicas y fisica,
cursé arte en la Universidad de California (1966) y, de
forma autodidacta, misica y filosofia. Después de un
breve paso por la pintura, su obra se situé por encima
de toda nocidn de estilo o0 medium, en la que las in-
fluencias de Ludwig Wittgenstein y Samuel Beckett
ola relacién con Meredith Monk y Steve Reich ha-
brian de ser determinantes. Partiendo de una con-
cepcién procesual y conceptual de la obra de arte, se
interesa inicialmente por nociones relacionadas con
la inaccesibilidad y por el uso del lenguaje como herra-
mienta de control o de mediacién en las relaciones
humanas, adoptando con frecuencia su propio cuerpo
como campo de accién. Mas tarde centré su trabajo
en la realizacion de piezas sonoras y ambientes arqui-
tectonicos, corredores y tineles que trataban de
manipular la experiencia perceptiva y la dimension
temporal del espectador e introducian cuestiones
sobre la existencia y la alienacion, asi como implica-
ciones explicitamente politicas. En 1966 exponia indi-
vidualmente en Los Angeles. Dos afios después parti-
cipaba en la Documenta 4, Kassel [1968, también en
las ediciones de 1972 (5) y 1982 (7)] y,en 1969, en la
mitica «Live in your Head: When Attitudes Become
Form», en 1a Kunsthalle de Berna. Desde entonces ha
mostrado su trabajo en los centros de mayor presti-
gio, con una primera retrospectiva en 1972 organiza-
da por el LACMA, Los Angeles y el Whitney Museum of
American Art, Nueva York, que viajo por Europa y Es-
tados Unidos. A ésta seguiria la retrospectiva que se
exhibio en el MNCARS, Madrid, en The Walker Art Cen-
ter, Minneapolis, en el MOCA, Los f\ngeles, en el Hirs-
hhorn Museum and Sculpture Garden, Washington, en
el MoMA, Nueva York y en la Kunsthaus de Zirich
(1993-1995), y otras individuales en sedes como el
Kunstmuseum de Wolfsburgo, el Centre Georges

Pompidou, Paris, 1a Hayward Gallery, Londres y el
KIASMA, Helsinki (1997-1999); el DIA, Nueva York
(2002); el Ludwig Museum, Colonia (2003); 1a Tate Mo-
dern, Londres (2004); el Museum of Contemporary
Art, San Diego (2008) y el MoMA, Nueva York (2010).
Distinguido con el Max Beckmann Prize (1990) y el
Wolf Prize in Arts (1993), ha recibido en dos ocasiones
el Ledn de Oro de 1a Bienal de Venecia (1999 y 2009).

FORT WAYNE, USA, 1941. LIVES AND WORKS IN NEW
MEXICO, USA Having studied mathematics and physics,
Nauman trained in art at the University of California
(1966) while also studying music and philosophy in

a self-taught manner. After a brief period dedicated to
painting, he primarily focused on the notion of style or
medium in which the influences of Wittgenstein and
Beckett and connections with Meredith Monk and Steve
Reich would prevail. Starting from a process-based and
conceptual concept of the work of art, Nauman initially
looked at ideas relating to inaccessibility and the use
of language as a tool of control and mediation in hu-
man relations, frequently using his own body as the
field of action. His work later evolved towards sound
pieces and architectural environments: corridors and
tunnels that he used to manipulate the experience of
perception and the viewer’s temporal dimension, intro-
ducing issues relating to existence and alienation as
well as explicitly political implications.

In 1966 Nauman held a solo exhibition in Los Angeles.
Two years later he participated in Documenta 4, Kassel
[1968, and in editions 5 of 1972 and 7 of 1982], as well as
in the mythical “Live in your Head. When Attitudes be-
came Forms’; held at the Kunsthalle Bern, in 1969. Since
then his work has been seen in leading institutions
worldwide, while his first retrospective was held in 1972,
organised by the LACMA, Los Angeles, and the Whitney

Museum of American Art, New York, then travelling
around Europe and the USA. It was followed by the retros-
pective seen at the MNCARS, Madrid, The Walker Art
Center, Minneapolis, the MOCA, Los Angeles, the Hirsh-
horn Museum and Sculpture Garden, Washington, the
MoMA, New York and the Kunsthaus Ziirich (1993-1995),
while solo exhibitions were held at: the Kunstmuseum
Wolfsburg, the Centre Georges Pompidou, Paris, the
Hayward Gallery, London, and the KIASMA, Helsinki
(1997-1999); the DIA, New York (2002); the Ludwig Mu-
seum, Cologne (2003); Tate Modern, London (2004); the
Museum of Contemporary Art, San Diego (2008) and
the MoMA, New York (2010). Awarded the Max Beckmann
Prize (1990) and the Wolf Prize in Arts (1993), Nauman
has twice received the Golden Lion at the Venice Bien-
nial (1999 and 2009).

Untitled Sin titulo

1993
Grafito sobre papel Graphite on paper

57 X77¢cm
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JORGE QUEIROZ

LISBOA, PORTUGAL, 1966. VIVE Y TRABAJA EN BERLIN,
ALEMANIA Fue alumno de la escuela Ar.Co de Lishoa
(1990-1993), pasd por el Royal College de Londres

y posteriormente por la School of Visual Arts de Nue-
va York (1997-1999). Aunque ha trabajo con la pintura
y el video, Queiroz ha hecho del dibujo el medio prefe-
rente para desarrollar una cosmogonia singular, ge-
nerosa en cuanto a posibilidades de significacion,
pero que se resiste al sentido o la interpretacion. Fi-
guracién-abstraccion, figura-fondo, densidad-disper-
sion son algunas de las tensiones que en sus dibujos
se establecen para generar narrativas sugeridas,
donde la transformacion se constituye en esencia.
Con una carrera artistica que se desarrolla fuera de
su pais, Queiroz se ha movido en circuitos internacio-
nales, exponiendo su obra en muestras colectivas
como las celebradas en Le Carré d’Art, Nimes o en el
Museum Boijmans van Beuningen, Réterdam (2001),

y ha participado en las bienales de Venecia (2003),
Sao Paulo (2004) y Berlin (2006). Del mismo modo,

ha contado con individuales en el circuito galeristico,
y también en la Kiinstlerhaus Bethanien, Berlin
(2004); en el Horst-Jansen-Museum, Oldemburgo,

en el Museu Serralves, Oporto (2007) y en el Chiado
8-Culturgest, Lisboa (2010).

LISBON, PORTUGAL, 1966. LIVES AND WORKS IN BERLIN,
GERMANY Queiroz studied at Ar.Co in Lisbon (1990-1993)
then at the Royal College in London and subsequently
at the School of Visual Arts in New York (1997-1999).
While he has worked with painting and video, Queiroz
has made drawing his preferred medium for developing
a distinctive cosmology that is rich with meaning but
which resists specific interpretation. Figuration-ab-
straction, figure-background, and density-dispersion
are among the tensions that he establishes in his
drawings in order to generate suggested narratives

in which transformation is the essential element.
Queiroz has developed his career outside Portugal. He
has exhibited in galleries on the international circuit
and has participated in collective exhibitions such as
those held at the Le Carré d’Art, Nimes, and at the Mu-
seum Boijmans van Beuningen, Rotterdam (2001), and
has taken part in the Venice (2003), Sao Paulo (2004)
and Berlin (2006) Biennials. He has also been the sub-
ject of solo exhibitions in commercial galleries, as well
as those held at the Kiinstlerhaus Bethanien, Berlin
(2004); the Horst-Jansen-Museum, Oldenburg, the
Museu Serralves, Oporto (2007) and Chiado 8-Culturgest,
Lisbon (2010).

Los dibujos de Jorge Queiroz parecen ser la demostracién en dibujo de una fuente
inagotable de pequefias narrativas visuales, alusiones a situaciones cémicas, cuerpos
metamorfoseados, espacios extrafios, visiones encantadoras o terribles o sélo indife-
rentes, casi indiscernibles. En su obra parece no existir la evolucién, sélo la transforma-
cién, la metamorfosis de una cosa en otra, de un lugar en otro, de una hoja en otra.
Evidentemente, existe la posibilidad de vincular la metodologia de trabajo de Jorge
Queiroz con la influencia de Marcel Broodthaers o algin otro visionario surrealista,
trégico y cémico, pero el caracter inconfundible de su practica exclusiva del dibujo
—con esporadicas incursiones en la pintura y el video— derivan de una inteligencia
visual que transforma el dibujo en una visceralidad permanente, como si en cada hoja
se expusieran las entrafias de todos sus dibujos, los previos y los por venir. De esta
forma, una exposicién de Jorge Queiroz es una incursién en el interior de su complejo
proceso de composicién de imagenes a partir de registros que varfan entre la figuracién
de situaciones reconocibles y el doodle, entre lo que reconocemos como referencias
—las cortinas, los escenarios, los espacios de museos y galerfas, los cuerpos— y una
marafia de lineas que definen tensiones, trayectos, fracasos o victorias pirricas. Sus di-
bujos, en su aparente espontaneidad, son mucho més que eso: son casi-mundos, defi-
niéndose continuidades entre las series y en el interior de cada una. Poseen, obviamen-
te, un humor propio, a veces extrafio; otras veces son juegos de signos visuales. Son,
sobre todo, hilos que pueden recorrerse en esa extrafia, dificil, aparentemente intuitiva
y muy sofisticada posibilidad de generar, sobre un papel, formas que exorcizan nuestra
compulsién de representar.

Ver: Tony Oursler, Mike Kelley.

Jorge Queiroz's drawings seem to be a demonstration in drawing of an inexhaustible
source of small visual narratives, allusions to comic situations, transformed bodies, strange
spaces, and visions that are magical, terrible, merely indifferent, or almost indiscernible.
In his work there seems to be no evolution, only transformation, the metamorphosis of
one thing into another, one place into another, one page into another. It is clearly possible
to link Jorge Queiroz's working methodology with the influence of Marcel Broadthaers,
or any other visionary, surrealising, tragic and comic character. But the unmistakable na-
ture of his exclusive use of drawing (with sporadic incursions into painting and video)
stems from a visual intelligence that transforms drawing into a permanent viscerality, as
if, on each page, the entrails of all his previous and future drawings were exposed. A Jorge
Queiroz exhibition is therefore an incursion into the complex process by which he com-
poses images from annotations that vary between the figuration of recognisable situa-

tions and the doodle, between what we recognise as references (curtains, stages, the
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spaces of museums and galleries, bodies) and an entanglement of lines that define ten-
sions, routes, defeats or Pyrrhonic victories. In their apparent spontaneity, his drawings
are much more than that: they are quasi-worlds, defining continuities between the series
and within each one. They obviously possess their own, sometimes strange, humour. At
other times, they are plays of visual signs. Above all, they are threads that can be followed
in this strange, difficult, apparently intuitive and highly sophisticated way of generating
forms that, on the page, exorcise our compulsion to represent.

See: Tony Oursler, Mike Kelley.

Sin titulo Untitled

2007

Lépiz, tinta y pastel oleoso sobre papel
Pencil, ink and oil pastel on paper
30x30cm

Sin titulo (2) Untitled (2)

2006

Lépices de colores, gouache y pastel sobre papel
Coloured crayons, gouache and pastel on paper
40,5X30,3¢cm

Sin titulo Untitled

2007

Lépices de colores, carboncillo y gouache sobre papel
Coloured crayons, charcoal and gouache on paper
40,5 % 30,3 cm
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Sin titulo Untitled

2008

Lépiz, gouache y pastel oleoso sobre papel Pencil,
gouache and oil pastel on paper

152 X 174 cm [enmarcada framed]
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Sin titulo Untitled

2009

Lapiz, acuarela y gouache sobre papel
Pencil, watercolour and gouache on paper

171 x 152 cm [enmarcada framed)]
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MARKUS RAETZ

BUREN, SUIZA, 1941. VIVE Y TRABAJA EN BERNA, SUI-
ZA Aunque con una decidida vocacion artistica desde
la infancia, Raetz sélo estudié medio afio en la Gerrit
Rietveld Academie, de Amsterdam, donde aprendié la
técnica del grabado. Su obra, sin embargo, se mueve
entre diferentes técnicas y materiales con los que
construye imagenes que niegan su sentido de repre-
sentacion. Obras esquivas, en las que la imagen
representada que se nos propone se altera con nues-
tro movimiento. A través de anamorfosis, perspecti-
vas 0 juegos de espejo, sus esculturas y dibujos reco-
gen el momento del cambio, de la metamorfosis,
cuestionando el proceso de identificacion de la mira-
da, explorando la naturaleza subjetiva de la percep-
cién y demostrando que tras la representacion no se
encuentra la verdad, sélo otra representacion.

Desde que tuviera su primera individual en el Kunst-
museum de Basilea (1972), ha expuesto en el Kunstmu-
seum de Lucerna (1975); la Kunsthalle de Berna (1977);
la Kunsthalle de Basilea, el Musée d’Arte Moderne

de 1a Ville de Paris, en Le Nouveau Musée, Villeurban-
ne, en la Frankfurter Kunstverein, Francfort (1983);
en la Kunsthaus de Zirich, en la KéInischer Kunstve-
rein, Colonia, en el Moderna Museet, Estocolmo (1986);
en el New Museum, of Contemporary Art, Nueva York
(1988); en el IVAM, Valencia (1994); en la Serpentine
Gallery, Londres (1994); en la Fundacao Calouste
Gulbenkian, Lisboa (1998) y en Le Carré d’Art, Nimes
(2006). Presente en innumerables colectivas, ha
participado en las bienales de Tokio (1970), Sdo Paulo
(1977,1998), Venecia (1980, 1988, 2007), Sidney (1990)
y en las ediciones 4,5y 7 de la Documenta, Kassel
(1968, 1972,1982).

BUREN, SWITZERLAND, 1941. LIVES AND WORKS IN BERN,
SWITZERLAND Although determined since childhood
to pursue art, Raetz only studied for six months at
the Gerrit Rietveld Academy in Amsterdam, where he
learned the technique of engraving. His work, however,
moves between different techniques and materials
with which he constructs images that deny their repre-
sentational sense. These are ambiguous works in which
the image depicted changes as we move. Through ana-
morphosis, perspectival constructions and mirror
games, Raetz’s sculptures and drawings depict the mo-
ment of change and metamorphosis, questioning the
gaze’s process of identification, exploring the subjec-
tive nature of perception and demonstrating that be-
hind a representation lies not so much the truth as
just another representation.

Since his first solo exhibition at the Kunstmuseum Ba-
sel,in 1972, Raetz has shown at the Kunstmuseum Lu-
cerne (1975); the Kunsthalle Bern (1977); the Kunsthalle
Basel, the Musée d’Arte Moderne de 1a Ville de Paris, Le
Nouveau Musée, Villeurbanne, the Frankfurter Kunst-
verein, Frankfurt (1983); the Kunsthaus Zurich, the Kol-
nischer Kunstverein, Cologne, the Moderna Museet,
Stockholm (1986); the New Museum, New York (1988);
the IVAM, Valencia (1994); the Serpentine Gallery, Lon-
don (1994); the Fundacao Calouste Gulbenkian, Lisbon
(1998), and Le Carré d’Art, Nimes (2006). His work has
been included in numerous collective exhibitions and
he has participated in the Tokyo (1970), Sdo Paulo (1977,
1998), Venice (1980, 1988, 2007), and Sidney (1990) Bien-
nials and in editions 4, 5 and 7 of Documenta, Kassel
(1968,1972,1982).

SI-NO YES-NO
1996
Laton Brass

8x11,8 x 15 cm
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JULIAO SARMENTO

LISBOA, PORTUGAL, 1948. VIVE Y TRABAJA EN
ESTORIL, PORTUGAL Formado en arquitectura,
comienza su trayectoria artistica en los anos setenta,
dentro de una corriente conceptual que en la década
siguiente abandonard para adentrarse en las nuevas
corrientes pictoricas. Independientemente de las
transformaciones y de la diversidad de soportes usa-
dos en su obra—fotografia, pelicula, video, pintura,
grabado—, ésta mantiene siempre una coherencia
que hace del deseo y de las cuestiones fisicas y de las
relaciones que lo rodean el centro de su produccion.
En los afos ochenta su obra se introduce en los cir-
cuitos internacionales, de un modo sin precedentes
en Portugal, participando en las Documenta 7y 8,
Kassel (1982 y 1987) y en la Bienal de Venecia (1997

y 2001). Entre las exposiciones individuales de su obra
destacan las celebradas en el Witte de With, Roterdam
(1991); en el Museu Serralves, Oporto y en la Fundagao
Calouste Gulbenkian, Lisboa (1992-1993); en el IVAM,
Valencia (1994); en 1a Haus der Kunst, Miinich (1997);
en el Hishhorn Museum and Sculpture Garden, Was-
hington, en el Palacio de Velazquez-MNCARS, Madrid

y en la Fundacao Calouste Gulbenkian, Lisboa (1999-
2000); en el Museu do Chiado-MNAC, Lisboa (2002); en
el Stedelijk Van Abbemuseum, Eindhoven (2004); en el
Museum Dhont-Dhaenens, Deurle (2005); en la Funda-
cion Marcelino Botin, Santander (2006); en el Centro
José Guerrero, Granada (2008); en la Estagdo Pinaco-
teca, Sao Paulo (2009), en el CAC, Mélaga, el Hammer
Museum, Los Angeles y la Tate Modern, Londres (2010).

LISBON, PORTUGAL, 1948. LIVES AND WORKS IN ESTORIL,
PORTUGAL Sarmento trained in architecture then be-
gan his artistic career in the 1970s within a conceptual
framework that he abandoned in the following decade
to focus on new trends in painting. Aside from the
transformations and variety of supports evident in

his output—photography, film, painting and printmak-
ing—his work has maintained a coherence in which de-
sire and the physical and relational issues that sur-
round it are the focus of his production.

In the 1980s he achieved unprecedented international
recognition for a Portuguese artist, participating in
Documenta 7 and 8, Kassel (1982 and 1987), and in the
Venice Biennial (1997 and 2001). Notable solo exhibi-
tions of his work include those held at the Witte de
With, Rotterdam (1991), the Museu Serralves, Oporto,
and the Fundacao Calouste Gulbenkian, Lisbon (1992-
1993); the IVAM, Valencia (1994); the Haus der Kunst,
Munich (1997); the Hirshhorn Museum and Sculpture
Garden, Washington, the Palacio de Velazquez-MNCARS,
Madrid, and the Fundacao Calouste Gulbenkian, Lisbon
(1999-2000); the Museu do Chiado-MNAC, Lisbon (2002);
the Stedelijk Van Abbemuseum, Eindhoven (2004); the
Museum Dhont-Dhaenens, Deurle (2005); the Fundacion
Marcelino Botin, Santander (2006); the Centro José
Guerrero, Granada (2008); the Estacao Pinacoteca, Sao
Paulo (2009), the CAC, Malaga, the Hammer Museum,

Los Angeles, and Tate Modern, London (2010).

Desde 1992 Julido Sarmento ha venido realizando esculturas, ademas de sus trabajos
de pintura, video, fotografia y dibujo. Se trata casi siempre de cuerpos femeninos, que
mantienen una relacién muy estrecha con sus cuadros y glosan a menudo las mismas
posiciones de los cuerpos, a veces de forma mas cercana, con la repeticién de gestos y
situaciones. La escultura [ love you too much, de 2006, presenta vinculos muy préximos
con un cuadro homénimo que se presenté en la misma exposicién —Withholding Works
1994-2006, en la Fundacién Marcelino Botin, en Santander— y que también pertenece
a la Coleccién Helga de Alvear. El elemento comin entre las esculturas reside en el
hecho de que ninguna tiene rostro, un tema omnipresente en sus cuadros. La caja enla
que se sienta una figura femenina se parece a una caja para transportar obras de arte, y
el hecho de que el rostro esté cubierto con un saco suscita una sospecha sobre el secre-
to de suidentidad, lo que viene a tematizar la supresién de la imagen que esté siempre
presente en sus obras. Nosotros somos el espacio que ocupamos, pero sobre todo el
espacio que mantenemos entre nosotros y los demés. La fisicalidad de nuestras relacio-
nes sociales y afectivas puede medirse seqin la distancia que protege nuestra intimidad
o0 que ofrece nuestro cuerpo a la intimidad con el otro. De esta forma, la trayectoria de
Sarmento le ha llevado a una depuracién gradual que se refleja en la sutileza del dibujo,
en el contorno de las figuras femeninas que deja entrever el contorno del cuerpo. Por
otro lado, y de forma cada vez més intensa, sus imagenes mantienen con nosotros una
relacién mas fisica, actuando como catalizadores de nuestros impulsos o como pantallas
de nuestros deseos, lo que resulta particularmente evidente en el caso de las esculturas.
Sarmento crea un dispositivo en el cual una mujer performa un gesto o una situacién
para un ausente. Este ausente es sustituido por el espectador, que, literalmente, vive el
espacio de esa ausencia como sustituto, como intruso. Se trata de poner a prueba la
capacidad performativa del cuerpo, aunque para eso tenga que ser mutilado, exhibir su
transgresion o, pura y simplemente, ver borrada su identidad.

Ver: Francis Allys, John Baldessari, Mike Kelley.

Since 1992, in addition to his work in painting, video, photography, and drawing, Julido
Sarmento has been creating sculptures. Almost always female bodies, they are closely
related to his paintings, frequently depicting the same bodily positions, sometimes more
exactly, repeating gestures and situations. The sculpture / Love You Too Much (2006)
possesses very close links with a painting of the same name that was shown at the same
exhibition (Withholding Works 1994 — 2006, presented at the Fundagdo Marcelino Botin
in Santander) and which also belongs to the Coleccion Helga de Alvear. His sculptures
are united by the fact that none of them has a face, revisiting an omnipresent theme of his

paintings. The box on which the female figure is sitting is similar to a packing case for works
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of art and the fact that her face is covered with a bag arouses suspicion over the secrecy of
her identity, thereby thematising the suppression of the image that his work always enacts.
We are the space that we occupy but, above all, we are the space that we maintain
between ourselves and others and the physicality of our social and affective relations can be
measured in the distance that protects our intimacy or offers our body up to intimacy with
others. Thus, on the one hand, Sarmento’s career has led to a progressive refinement that
is reflected in the subtlety of his drawings and in the outline of the female figures that allow
us to predict the outline of the body. On the other hand, however, with increasing inten-
sity, his images have a more physical relationship to us, acting as catalysts for our impulses
or as screens for our desires, a fact which is particularly clear in the case of his sculptures.
Sarmento creates a device in which the woman performs a gesture or a situation for an
absent other. This absent other is replaced by the spectator, who (literally) lives the space
of this absence as a proxy or anintruder. ltis therefore a question of testing the performa-
tive ability of the body, even if, to do so, the body has to be mutilated, its violation has to

be staged, or, purely and simply, its identity has to be erased.
See: Francis Allys, John Baldessari, Mike Kelley.

I Love you too much Te quiero demasiado
2006
Técnica mixta sobre lienzo Mixed technique on paper

190,5 X 190,5 X 6 cm
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I Love you too much (with Crate) Te quiero demasiado
(con caja de embalaje)

2006

Figura de fibra de vidrio y resina sintética, vestido

de tela, arpillera de yute, caja de madera y papel de
periédico Fibre-glass and synthetic resin figure dressed
in cloth; hessian; wooden box and newspaper print

200 x 200 cm[caja box]

133 X 45 x 70 cm[figura figure]
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FRANCIS ALVS

AMBERES, BELGICA, 1959.VIVE Y TRABAJA EN CIUDAD
DE MEXICO, MEXICO En 1986 finaliza los estudios de
arquitectura, que cursé en Tournai y Venecia, y este
mismo ano se traslada a Ciudad de México donde
comienza su carrera como artista plastico. Con un
corpus artistico complejo y diverso, que recorre la
performance, 1a fotografia, el dibujo, el collage o el
video y en el que el proceso adquiere un papel funda-
mental, Alys ha profundizado en aspectos relaciona-
dos con las realidades social y politica, abordando
cuestiones relativas a las fronteras, el localismo y la
globalizacion, las areas de conflicto y comunidad y los
beneficios y perjuicios del progreso.

Presente en importantes colectivas, ha participado
también en reconocidos encuentros internacionales,
como las bienales de La Habana (1994, 2000), Sao Pau-
10 (1998, 2004, 2010), Estambul (1999, 2001), Venecia
(1999, 2001, 2007) y Sydney (2004, 2008). Individual-
mente su obra se ha mostrado en la Kunsthaus de
Zirich y MNCARS, Madrid (2003); en el Kunstmuseum
de Wolfsburgo, el Musée des Beaux-Arts, Nantes, el
MACBA, Barcelona y el Museo de San Ildefonso, Ciudad
de México (2004-2006); en The Israel Museum, Jeru-
salén (2005); en Portikus, Frankfort, en el MALBA,
Buenos Aires y en el Hirshhorn Museum and Sculpture
Garden, Washington (2006); en la Dia Art Foundation,
Nueva York, en el LACMA, Los Angeles, en el MNCARS,
Madrid (2007-2010); en el IMMA, Dublin, en la Tate
Modern, Londres, en el WIELS, Bruselas y en el MoMA,
Nueva York (2010-2011). En 2004 recibi6 el premio
blueOrange de la Martin-Gropius-Bau de Berlin,

al que siguieron el The Vincent Award (2008) y el
Biennial Award of Contemporary Art, del Bonnefan-
tenmuseum, Maastrich (2010).

ANTWERP, BELGIUM, 1959. LIVES AND WORK IN MEXICO
CITY, MEXICO Alys finished his training as an architect
in Tournai and Venice in 1986 and that same year
moved to Mexico City where he embarked on his career
as a visual artist. Aljs has produced a complex and var-
ied body of work that encompasses performance, pho-
tography, drawing, collage and video and in which pro-
cess plays a key role. He has focused on issues within
contemporary society and politics, looking at questions
relating to frontiers, the local versus globalisation,
conflict zones, community and the advantages and
disadvantages of progress.

Alys’s work is to be found in major collections and he
has also taken part in leading international events
such as the La Habana (1994, 2000); Sao Paulo (1998,
2004, 2010); Istanbul (1999, 2001); Venice (1999, 2001,
2007) and Sydney (2004, 2008) Biennials. His work has
been shown individually at the Kunsthaus Zurich and
the MNCARS, Madrid (2003); the Kunstmuseum Wolfs-
burg, the Musée des Beaux-Arts, Nantes, the MACBA,
Barcelona, the Museo de San Ildefonso, Mexico City
(2004-2006); the Israel Museum, Jerusalem (2005);
Portikus, Frankfurt, MALBA, Buenos Aires, and the
Hirshhorn Museum and Sculpture Garden, Washington
(2006); the Dia Art Foundation, New York, LACMA,

Los Angeles, the MNCARS, Madrid (2007-2010);

the IMMA, Dublin, Tate Modern, London, WIELS, Brussels
and the MoMA, New York (2010-2011). In 2004 he was
awarded the blueOrange Prize by the Martin-Gropius-
Bau in Berlin, followed by The Vincent Award (2008)
and the Biennial Award of Contemporary Art from the
Bonnefantenmuseum, Maastricht (2010).

Untitled Sin titulo

1995

Collage de papel de periddico, 1apiz negro sobre
papel vitela y 6leo sobre lienzo

Collage of newspaper print, black pencil on wove
paper and oil on canvas

43 x 42 cm [enmarcada framed)]
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Untitled (Study for “El Soplon”)

Sin titulo (Estudio para «EI Soplon»)

1994-1999

Collage de lapiz negro sobre papel vitela,
metacrilato y cinta de pintor Collage in black
pencil on wove paper, perspex and painter’s tape

41x 33 cm[enmarcada framed)]

Untitled (The Monkey’ Secret)

Sin titulo (El secreto del mono)

1996

Collage de 1apiz negro sobre papel vitela,
metacrilato y cinta de pintor Collage of black
pencil on wove paper, perspex and painter’s
tape

34,4 x 29,3 cm[enmarcada framed)]
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Hércules errata Wandering Hercules

2007

4 dibujos a lapiz y cera sobre papel y diptico al 6leo sobre madera

4 drawings in pencil and wax on paper and diptych in oil on wood
Oleos 0ils: 12,7 x 18 cm

Dibujos Drawings: 40,9 x 29 cm; 40,8 x 31,8 (x3) [enmarcados framed]
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MIKE KELLEY

DETROIT, EE UU, 1954. VIVE Y TRABAJA EN LOS
ANGELES, EE UU Después de pasar por la University
of Michigan y el California Institute of the Arts acabé
sus estudios artisticos en 1978. Cuando al final de los
anos setenta se traslada a Los [\ngeles, inicia un tra-
bajo altamente simbdlico y ritualista que, marcado
por la multidisciplinariedad de medios, cuestiona la
legitimidad de los valores y de los sistemas estableci-
dos en todos los ambitos: social, religioso, sexual, fa-
miliar y cultural. Ademas ha ejercido con frecuencia
como critico y comisario. Miembro activo de la escena
musical punk de Detroit, formé parte del grupo Des-
troy All Monsters y en los ochenta desarroll6 el pro-
yecto musical y performativo Poetics, con Tony
Oursler y John Miller y colaboré activamente con la
banda Sonic Youth.

Participd en las Documenta 9 y 10, Kassel (1992, 1997)
y en las bienales del Whitney Museum (2002) y Lyon
(2003), ademas de formar parte en importantes co-
lectivas como «Les artistes américains et le Louvre»,
Paris, en 2006. Las exposiciones individuales han sido
constantes a lo largo de su carrera desde 1979. Ha
expuesto individualmente en la Kunstverein de Ham-
burgo (1895); en el MACBA, Barcelona, el Rooseum
Center for Contemporary Art, Malmo y el Stedelijk
Van Abbemuseum, Eindhoven (1997); en el Museum
Boijmans Van Beuningen, Réterdam (1998); en MAGA-
SIN, Grenoble (1999); en 1a Tate Liverpool (2004) y en el
WIELS, Bruselas (2008). En 1993 tuvo lugar su primera
retrospectiva, celebrada en el Whitney Museum of
American Art, Nueva York. En 1985 obtuvo el premio
National Endowment for the Arts Visual Artists Fe-
Tlowship Grant, en 2003 el John Simon Guggenheim
Memorial Foundation Fellowship y, ya en 2006, el
Wolfgang Hahn Prize.

DETROIT, USA, 1954. LIVES AND WORKS IN LOS ANGELES,
USA After studying at the University of Michigan and
at the California Institute of the Arts, Kelley completed
his artistic training in 1978. Having moved to Los Ange-
les in the late 1970s he embarked on a type of work
that was highly symbolic and ritualistic and which de-
ploys a multi-disciplinary approach to artistic media to
question the legitimacy of pre-established values and
systems within all areas of life, including society, reli-
gion, sex, family and culture. In addition, Kelley fre-
quently works as a critic and curator. An active member
of the punk music scene in Detroit, he was part of the
Destroy All Monsters group and in the 1980s was a
member of the musical and performative project Poet-
ics with Tony Oursler and John Miller. He also collabo-
rated actively with the band Sonic Youth.

Kelley has taken partin Documenta g and 10, Kassel
(1992,1997) and in the Whitney Museum (2002) and Lyon
(2003) Biennials. He has shown in major collective exhi-
bitions including “Les artistes américains et le Louvre’,
Paris, 2006. Kelley has held numerous solo exhibitions
since 1979. He has held individual exhibitions at the
Kunstverein Hamburg (1895); the MACBA, Barcelona,
the Rooseum Center for Contemporary Art, Malmo

and the Stedelijk Van Abbemuseum, Eindhoven (1997);
the Museum Boijmans Van Beuningen, Rotterdam
(1998); MAGASIN, Grenoble (1999); Tate Liverpool (2004)
and the WIELS, Brussels (2008). The first retrospective
of his work was held at the Whitney Museum of Ameri-
can Art, New York, in 1993.In 1985 Kelley obtained a
National Endowment for the Arts Visual Artists Fellow-
ship Grant and a John Simon Guggenheim Memorial
Foundation Fellowship in 2003, while in 2006 he was
awarded the Wolfgang Hahn Prize.

Battle in the Heavens Batalla en los cielos
1996
Técnica mixta sobre papel Mixed technique on paper

66 X 51cm
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Interpretative Portrait Retrato interpretativo

1996

Técnica mixta sobre papel Mixed technique on paper
66 X 51cm
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Handwriting Exercise Ejercicio de escritura manual
1996

Técnica mixta sobre papel Mixed technique on paper
66 X 51Ccm
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MARTIN KIPPENBERGER

DORTMUND, ALEMANIA, 1953 - VIENA, AUSTRIA, 1997
Una vida intensa, durante la que probd suerte en di-
versos campos, le lleva a cursar estudios artisticos en
la Escuela Superior de Bellas Artes de Hamburgo,

en 1979. Inicia entonces una prolifica carrera que, a
pesar de su brevedad, deja tras de si un enorme cor-
pus artistico que no hace distincién entre disciplinas
artisticas, materiales u objetos, ni entre fuentes ar-
tisticas, literarias o sociales, del pasado y del presen-
te. Recorrida por el humor y el sarcasmo, su obra se
funde con su vida en tanto la lleva a sus dltimas con-
secuencias abordando, con el mismo caracter trans-
gresor y polémico con el que encard su vida, pregun-
tas acerca de los procesos de la produccion y el
mercado del arte, 1a responsabilidad del artista con
la sociedad y los convencionalismos que en todos los
ambitos nos limitan, Tlevando a cabo un penetrante
andlisis de la sociedad y el arte de nuestro tiempo.
Como resumen de su importante trayectoria el MoMA
le dedicé una retrospectiva en 2009. Prepararon el
camino otras exposiciones, entre las que destacaron
las celebradas en las siguientes sedes: Kdlnischer
Kunstverein, Colonia y SFMoMA, San Francisco (1991);
MOMAS, Syros (1993); Museum Boijmans van Beunin-
gen, Réterdam (1994); Stadtisches Museum Abtei-
berg Monchengladbach (1997); Centre Georges Pompi-
dou, Paris (2002); ZKM, Kalsruhe y Stedelijk Van
Abbemuseum, Eindhoven (2003); MNCARS, Madrid
(2004) y Tate Modern, Londres (2006). Igualmente
destacable fue su participacion en la Bienal de Vene-
cia (1988, 2003) y en la Documenta 10, Kassel (1997).

DORTMUND, GERMANY, 1953 — VIENNA, AUSTRIA, 1997
Kippenberger’s intense existence, during which he
ranged across a wide variety of fields, took him to
Hamburg to pursue art studies at the Higher School
of Fine Arts in 1979. At that point he embarked on a
prolific career which, despite its short duration, left
behind a vast body of work that makes no distinction
between disciplines, materials and objects or between
artistic, literary and social sources from the past and
present. Permeated with humour and irony, Kippen-
berger’s work fused with his life, both of which he took
to their ultimate consequences. Using the same trans-
gressive and polemical approach with which he ap-
proached life itself, in his artistic activities Kippen-
berger focused on issues concerning the processes of
production and the art market, the artist’s responsi-
bility to society and the conventions that inhibit us in
all areas of life. The result is a penetrating analysis of
society and the art of our time.

The MoMA presented an overview of his important
career in the form of an individual exhibition in 2009.
Others had led the way, including those held at the
Kolnischer Kunstverein, Cologne, and the SFMoMA, San
Francisco (1991); the MOMAS, Syros (1993); the Museum
Boijmans van Beuningen, Rotterdam (1994); the
Stadtisches Museum Abteiberg, Monchengladbach
(1997); the Centre Georges Pompidou, Paris (2002);
the ZKM, Kalsruhe, and the Stedelijk Van Abbemuseum,
Eindhoven (2003); the MNCARS, Madrid (2004) and Tate
Modern, London (2006). Equally notable was his partici-
pation in the Venice Biennial (1988, 2003) and in Docu-
menta 10 (1997).

Sin titulo (Restaurante Arciduca)

Untitled (Ristorante Arciduca)

1988

Técnica mixta en papel con membrete del restaurante
Arciduca Mixed technique on paper with the letterhead
of the Arciduca restaurant

30x21cm

Sin titulo (Restaurante Il Padrino)

Untitled (Ristorante Il Padrino)

1988

Técnica mixta en papel con membrete del restaurante

I1 Padrino Mixed technique on paper with the

letterhead of the Il Padrino restaurant

30x21cm 87
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HELIO OITICICA & NEVILLE D ALMEIDA

HELIO OITICICA. R0 DE JANEIRO, BRASIL, 1937-1980/
NEVILLE D’ALMEIDA. BELO HORIZONTE, BRASIL, 1941.
VIVE Y TRABAJA EN RIO DE JANEIRO Oiticica es uno
de los representantes mas innovadores y experi-
mentales de la vanguardia carioca. Ligado al Grupo
Frente, y posteriormente al Grupo Neoconcreto, a
principios de los sesenta abandona toda relacion
con el espacio artistico tradicional para dar cuerpo
a una obra en la que confluyen el radicalismo de la
época, la cultura popular brasilefia y realidades vin-
culadas al «subdesarrollo». A través de sus Balides,
Penetraveis, Manifestacoes Ambientaisy Parangolés
y, mas tarde, de sus experiencias cinematograficas
Quase-cinema, articula su obra en torno a la expe-
riencia del espectador y a la nocion de manifesta-
cion cultural colectiva, que sera germen del Tropica-
Tismo.

Su exposicion individual mas importante en vida tuvo
Tugar en la Whitechapel Art Gallery, Londres (1969),

a la que siguieron, con caracter péstumo, las habidas
en el Paco Imperial, Rio de Janeiro (1986); el Museu de
Arte Contemporanea de la USP, Sao Paulo (1987) y la
organizada por el Proyecto Oiticica en sedes como el
Witte de With, Réterdam, 1a Galerie Nationale du Jeu
de Paume, Paris, la Fundacié Antoni Tapies, Barcelona,
la Fundacao Calouste Gulbenkian, Lishoa y el Walker
Art Center, Minneapolis (1992-1993). Asistié también

a numerosas ediciones de la Bienal de Sao Pauloy ala
Documenta 11, Kassel (1997).

Neville d’Almeida es guionista, actor; escritor y artis-
ta plastico, pero sobre todo destaca como realizador.
Estudio en el Centro de Estudos Cinematograficos de
Belo Horizonte y fue uno de los fundadores del Centro
Mineiro de Cinema Experimental. Dirigié mas de diez
peliculas y varios documentales que, debido a su osa-
dia y caracter polémico, fueron censurados y prohibi-
dos durante la dictadura militar.

En los afos setenta, durante su estancia en Nueva
York, realizé junto con Oiticica cinco de los nueve
bloques que integran la serie Cosmococas, fotogra-
fias y peliculas no narrativas elaboradas a partir de
diapositivas, acompanadas de una banda sonora am-
plificada y proyectadas en ambientes pensados para
disolver la relacion pasiva entre el espectador y la
proyeccion y anular asimismo los vinculos entre ima-
gen fijay movil,y entre arte y cultura popular, articu-
lando de nuevo cuestiones sobre la subjetividad y los
modos de produccion.

Las Cosmococas se han presentado en el Wexner Cen-
ter for the Arts, Ohio, la Kélnischer Kunstverein, Colo-
nia (2001); en la Whitechapel Art Gallery, Londres

y New Museum of Contemporary Art, Nueva York
(2002) y MALBA, Buenos Aires (2005).

HELIO OITICICA. RIO DE JANEIRO, BRAZIL, 1937-1980/
NEVILLE D’ALMEIDA. BELO HORIZONTE, BRAZIL, 1941.
LIVES AND WORKS IN RIO DE JANEIRO Oiticica was one
of the most innovative and experimental figures within
the Rio de Janeiro avant-garde. Associated with the
Grupo Frente and later with the Grupo Neoconcreto, in
the early 1960s he abandoned any connection with the
traditional art scene to produce a body of work in
which the radicalism of the period combined with pop-
ular Brazilian culture and with the consequences of
social underdevelopment. Through his Bdlides, Pene-
trdveis, Manifestacoes Ambientais and Parangolés, and
later with his creations in film entitled Quase-cinema,
Oiticica articulated his work around the experience of
the viewer and the notion of a collective manifestation
of culture, which would give rise to his Tropicalismo.
The most important solo exhibition devoted to Oiticica’s
work during his lifetime was the one at the Whitechapel
Art Gallery, London (1969), followed after his death by

those held at the Paco Imperial, Rio de Janeiro (1986);
the Museu de Arte Contemporanea of the USP, Sao Paulo
(1987),and the one organised by the Proyecto Oiticica
and shown at: the Witte de With, Rotterdam, the Galerie
Nationale du Jeu de Paume, Paris, the Fundacio Antoni
Tapies, Barcelona, the Fundacao Calouste Gulbenkian,
Lisbon, and the Walker Art Center, Minneapolis (1992-
1993). Oiticica also participated in numerous editions of

the Sao Paulo Biennial and in Documenta 11, Kassel (1997).

Neville d’Almeida is a script-writer, actor, writer and
visual artist, but is best known as a producer. He stud-
ied at the Centro de Estudos Cinematograficos de Belo
Horizonte and was one of the founders of the Centro
Mineiro de Cinema Experimental. He has directed more
than ten films and various documentaries, the auda-
cious, polemical nature of which led them to be cen-
sored and banned during the military dictatorship.

In the 1970s during his time in New York, d’Almeida
worked with Oiticica on five (out of a total of nine) of
the sections that constituted the series Cosmococas.
These were photographs and non-narrative films put
together from slides and accompanied by an amplified
sound track. They were shown in spaces that aimed to
break down the passive relationship between the view-
er and the projection and thus to do away with the
connections between fixed and moving image and be-
tween art and popular culture, once again articulating
issues regarding subjectivity and modes of production.
The Cosmococas have been seen at the Wexner Art
Center for the Arts, Ohio, the Kdlnischer Kunstverein,
Cologne, the New Museum, New York (2001); the
Whitechapel Art Gallery, London, the New Museum, New
York (2002) and the MALBA, Buenos Aires (2005).
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El conjunto de fotografias genéricamente tituladas Cosmococas, resultado de la cola-
boracién entre Hélio Oiticica y el cineasta Neville d' Almeida, fueron producidas como
parte de la instalacién Quase-cinema, de 1973. De hecho, las imagenes fotograficas, en
las que un disefio hecho con cocaina maquilla retratos de figuras icénicas de la cultura
contemporanea —Marilyn Monroe, Jimmy Hendrix, Luis Bufiuel— fueron, en primer
lugar, diapositivas que, proyectadas en ambientes disefiados por Oiticica y Neville
d'Almeida, llevaban a cabo una versién contracultural y psicodélica de una arqueologia
del cine. La nocién de Quase-cinema apunta, de hecho, hacia una nocién ampliada del
cine, en un sentido muy cercano a las estrategias de proyeccién midltiple que configu-
raron la relacién con la imagen proyectada surgida en Estados Unidos durante las dé-
cadas de los sesenta y setenta, fundamentales para la construccién de la idea de espacio
cinematografico que marcarfa una parte muy importante de la produccién videografica
contemporanea. Su conversién en imagen fotogréfica viene, sin embargo, a destacar el
caracter sutil de los dibujos realizados con cocaina y las complejas relaciones seméanticas
que ocurren sobre la constelacién de objetos icénicos de las imagenes: la linea que
corta el ojo de Bufiuel como una referencia a la secuencia inicial de Un perro andaluz, las
pinturas de guerra sobre el rostro de Jimmy Hendrix o el borrado de la boca en la ima-
gen de Marilyn, por ejemplo. El atlas de referencias que evocan estos dibujos, en su
materia contracultural e irénica, constituye un momento impactante en la ampliacién de
la nocién de espacio vivido de la obra de arte, pero también de la construccién de sig-
nificados indiscernibles del material utilizado para su produccién.

Ver: Mike Kelley, Lawrence Weiner.

The series of photographs generically entitled Cosmococas, the result of a collaboration
between Hélio Oiticica and the filmmaker Neville d'Almeida, were produced as part of
the installation Quase-cinema in 1973, In fact, the photographs, in which a drawing rendered
in cocaine is applied as make-up over the images of iconic figures in contemporary culture
(Marilyn Monroe, Jimi Hendrix, Luis Bufiuel), were initially slides that, projected in environ-
ments conceived by Oiticica and Neville d'Almeida, gave rise to a counter-cultural and
psychedelic version of an archaeology of the cinema. The notion of Quasi-Cinema actu-
ally points to a notion of expanded cinema, in a sense that comes very close to the strate-
gies of multiple projection that configured the relationship with the projected image that
appeared in the United States during the 1960s and 70s, which were essential in construct-
ing the idea of cinematic space that would come to leave a profound mark on contempo-
rary video production. Their rendering as photographic images highlights the subtle nature
of the drawings in cocaine and the complex semantic relations that they produce with

regard to the constellation of iconic subjects featured in the images - as in the line that

13/CC2 (Onobject / Cosmococa Programa-in-Progress)
1973/2003

C-print montado en aluminio C-print mounted on aluminium
76,3 X113,8 cm

cuts Bufiuel's eye (which functions as a reference to the opening shot of Un perro andaluz),
the war paintings on the face of Jimi Hendrix, or the erasure of Marilyn Monroe's mouth,
for example. The atlas of references that these drawings evoke in their counter-cultural
and ironic subject matter constitutes a defining moment in the broadening not only of the
notion of the lived space of the work of art but also of the construction of meanings that
are indiscernible from the material object used for their production.

See: Mike Kelley, Lawrence Weiner.
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7/CC5 Hendrix War / Cosmococa Programa-in-Progress
1973/2003

C-print montado en aluminio C-print mounted on
aluminium

113,8 x 76,3 cm

32/CC3 (Maileryn / Cosmococa Programa-in-Progress)
1973/2003

C-print montado en aluminio C-print mounted on
aluminium

113,8 x 76,3 cm

36/CC4 (Nocagions / Cosmococa Programa-in-Progress)
1973/2003

C-print montado en aluminio C-print mounted on
aluminium

113,8 X 76,3 cm

7/CC1(Trashiscapes / Cosmococa Programa-in-Progress)
1973/2003

C-print montado en aluminio C-print mounted on
aluminium

113,8 x 76,3 cm
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JOHN BALDESSARI

CALIFORNIA, EE UU, 1931. VIVE Y TRABAJA EN SANTA
MONICA, CALIFORNIA Entre 1949 y 1953 estudia en el
San Diego State College, California, y ha sido profesor
en el California Institute of the Arts, Valencia (1970-
1988),y en la University of California (1996-2007). Tra-
dicionalmente considerado como uno de los artistas
conceptuales mas reconocidos e influyentes gracias
a su trabajo pionero en las investigaciones sobre el
uso del texto, Baldessari es también un artista de
raigambre pop, con una accién no menos innovadora
en el campo de la apropiacion de imagenes. Entre es-
tas corrientes artisticas, y usando los mas variados
soportes, Baldessari procede a la desmitificacion de
Tos procesos de creacion y autoria, y se interroga
constantemente acerca de cuestiones como el senti-
do, el lenguaje y 1a representacion. Ha participado en
eventos como la Documenta (1968, 1972 y 1982) o las
bienales de Venecia (2003) y Whitney (1983, 2008). En-
tre la larga lista de exposiciones individuales mere-
cen ser mencionadas las del New Museum, Nueva York
(1981, itinerante); MNCARS, Madrid (1989, itinerante);
MOCA, Los Angeles (1990, itinerante); MoMA, Nueva
York (1994); Serpentine Gallery, Londres (1995); Witte
de With, Réterdam y MACBA, Barcelona (1998); Sprengel
Museum, Handver (2000) y MUMOK, Viena (2005), ade-
mas de las retrospectivas en la Tate Modern, Londres,
el MACBA, Barcelona, el MOCA, Los [\nge]es y el Metro-
politan Museum, Nueva York (2009-2011). Ha sido reco-
nocido con mas de veinte premios, el mas reciente el
Ledn de Oro en 1a 53 Bienal de Venecia (2009).

CALIFORNIA, USA, 1931. LIVES AND WORKS IN SANTA
MONICA, CALIFORNIA Between 1949 and 1953 Baldes-
sari studied at the San Diego State College, California.
He then taught at the California Institute of the Arts,
Valencia (1970-1988) and at the University of California
(1996—2007). Traditionally considered one of the most
prestigious and influential conceptual artists through
his pioneering work on the use of the text, Baldessari
can also be related to Pop Art through his no less in-
novative work in the field of image appropriation.
Active within these artistic trends and using a wide
range of supports, Baldessari de-mystifies processes
of creation and authorship and engages in an ongoing
questioning of issues such as meaning, language and
representation. He has participated in events such as
Documenta (1968,1972 and 1982) and the Venice (2003)
and Whitney (1983, 2008) Biennials. Notable among the
lengthy list of solo exhibitions to have been devoted to
him are those held at the New Museum, New York (1981,
travelling), the MNCARS, Madrid (1989, travelling); the
MOCA, Los Angeles (1990, travelling); the MoMA, New
York (1994); the Serpentine Gallery, London (1995);

the Witte de With, Rotterdam, and the MACBA, Barcelona
(1998); the Sprengel Museum, Hanover (2000) and the
MUMOK, Vienna (2005), as well as retrospectives at Tate
Modern, London, the MACBA, Barcelona, the MOCA,

Los Angeles and the Metropolitan Museum, New York
(2009—2011). He has been awarded more than twenty
prizes, the most recent being the Golden Lion at

the 53rd Venice Biennial (20009).

En los dltimos afios, la pintura de John Baldessari ha estado marcada por dos niveles
de transformacién: por un lado, gané en tridimensionalidad, en la medida en que sus
obras empezaron a incluir distintos planos, hendidos o resaltados, o mediante planos
de color recortados, construyendo una versién escultérica de la, cada vez mas presen-
te, invocacién de Matisse en su pintura. Por otro lado, fragment6 el cuerpo en series
tematicas alrededor de los elementos que identifican el rostro: narices, ojos y orejas, o
brazos y rodillas, etc... La cuestién de la fragmentacién del cuerpo ya estaba presente
en su permanente interés en los Slapstick movies, o la forma en la que la seméantica del
cuerpo y del gesto surge en ellos de forma adulterada y paradgjica. Ahora es el pro-
pio cuerpo el que surge fragmentado, ganando relieve en la contradiccién entre los
planos de color —casi podriamos ver una alusién a Milton Avery— y la volumetria de
la imagen fotogréfica, o viceversa. Este juego complejo apunta hacia una nueva dimen-
sién de su reflexién sobre lo fotografico y lo pictérico, producida desde un conocimien-
to exhaustivo de la ontologia de los elementos de la imagen, trabajando a partir de las
diferentes instancias de materialidad que la pintura y la fotografia convocan.

Ver: Angela de la Cruz, Francis Allys, Julidgo Sarmento.

Over the past few years, John Baldessari's painting has been undergoing changes on
two levels: on the one hand, it has acquired three-dimensionality, to the extent that his
works have sometimes come to include several hollowed-out or overlaid planes, or cut-
out planes of colour, constructing a sculptural version of the (increasingly evident) invo-
cation of Matisse in his work. On the other hand, he has fragmented the body into the-
matic series around the identifying elements of the face (noses, eyes and ears, or arms
and knees etc.). The question of the fragmentation of the body was already evident in
his constant interest in slapstick movies, or the way in which the semantics of the body
and the gesture appear adulterated and paradoxical in them. Now it is the body itself
which appears fragmented, gaining relief in the opposition between the planes of colour
(and we can almost see an allusion to Milton Avery) and the volumetry of the photo-
graphic image, or vice versa. This complex game points to a new dimension of his reflec-
tion on the photographic and the pictorial, produced from a vast knowledge of the onto-
logy of the elements of the image, working on the basis of the different instances of
materiality invoked by painting and photography.

See: Angela de la Cruz, Francis Allys, Juliao Sarmento.
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The Duress Series: Person Talking to Another Person (About to be Struck on

Head by a Third Person) / Person Throwing Another Person into a Chute

(with Onlooker) Serie Duress: Una persona hablando con otra persona

(a punto de ser golpeada en la cabeza por una tercera persona)/Una

persona empujando a otra por una rampa (con espectador)

2003

Acrilico sobre impresion fotografica digital y Sintra Acrylic over digital

and Sintra photographic print

152 x 152 cm (x 2)

154,4 X 308,8 x 5,8 cm [total] 97
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Noses & Ears, etc.: Head with Nose Narices y orejas, etc...:
Cabeza con nariz

2006

Acrilico sobre impresién fotografica digital 3D laminada
con Lexan y Sintra Acrylic over digital, 3D photographic
print laminated with Lexan and Sintra

155,8 X 109,7 cm
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ANGELA DE LA CRUZ

LA CORUNA, ESPANA, 1965. VIVE Y TRABAJA EN LON-
DRES, REINO UNIDO Después de cursar Filosofia en
Santiago de Compostela, se traslada a Londres para
estudiar arte en el Chelsea College of Art (1989-1990),
en el Goldsmiths College (1991-1994) y en la Slade
School of Art (1994-1996). En el contexto artistico de
mediados de los noventa, en que de nuevo se promul-
ga la crisis de la pintura, la artista articula un len-
guaje propio en el que transgrede los limites de la
pintura, tanto formales como en cuanto a espacio de
representacion. El resultado es una obra con una do-
ble condicidn, pictérica y escultérica, donde el obje-
to/pintura es antropomérfico, alusivo o metaférico.
Partiendo de referencias histéricas que van desde el
monocromatismo moderno hasta el Conceptualismo,
pasando por el Minimalismo o el support-surface, re-
salta la objetualidad de 1a pintura a través de la des-
construccion y de una acusada gestualidad para ex-
plorar un campo de representacion metaféricamente
ligado al mundo real, a su violencia diaria y al exceso
de produccién.

Desde 1993 y hasta 2004 su obra se introduce en el
contexto internacional fundamentalmente a través
de circuitos galeristicos. El salto a las instituciones
publicas no se produce hasta 2004 cuando su obra se
muestra en el MARCO de Vigo y el IMMA de Dublin. En
2005 un problema de salud le obliga a abandonar su
carrera hasta el verano de 2009, fecha en la que re-
gresa imprimiendo a su obra todo el vigor inicial,
pero aligerandola y tornandola mas clara y directa.
Desde 2005 ha expuesto en el CAAC, Sevilla (2005);
la Culturgest, Lisboa (2006) y el Camden Arts Centre,
Londres (2010). Por 1a exposicidn en este dltimo cen-
tro fue elegida finalista para los Turner Prize.

LA CORUNA, SPAIN, 1965. LIVES AND WORKS IN LONDON,
UK After reading Philosophy at the University of San-
tiago de Compostela, De la Cruz moved to London to
study art at the Chelsea College of Art (1989-1990),
Goldsmiths College (1991-1994) and the Slade School of
Art (1994-1996). In the context of the 1990s art scene,
which witnessed a new crisis of painting, De la Cruz
evolved a distinctive idiom that went beyond the Timits
of painting, both formally and with regard to the rep-
resentational space. The result is a body of work that
is both painterly and sculptural in which the object/
painting is anthropomorphic, referential and meta-
phorical. From the starting point of historical refer-
ences that range from modern monochromatic paint-
ing to Conceptualism and from Minimalism to the
support/surface, De la Cruz emphasises the material
nature of painting through deconstruction and violent
gesture in order to explore a field of representation
that is metaphorically linked to the real world, its ha-
bitual levels of violence and its excessive production.
From 1993 to 2004 De la Cruz’s work was present on
the international art circuit through gallery exhibi-
tions. Her work first appeared in institutions in 2004
with exhibitions at the MARCO in Vigo and the IMMA

in Dublin.In 2005 health problems obliged her to stop
working until the summer of 2009, when she returned
with renewed vigour, albeit with work that is lighter,
clearer and more direct. Since 2005 she has exhibited
at the CAAC, Seville (2005); the Culturgest, Lisbon
(2006) and at the Camden Arts Centre, London (2010),
the exhibition for which she was selected as a finalist
for the Turner Prize.

La trayectoria de Angela de la Cruz realiza una intensa cartograffa de las relaciones
entre pintura, corporalidad y espacialidad, centrando una parte significativa de la re-
flexién alrededor de la pintura de los dltimos veinte afios porque, al reflejar las contra-
dicciones que se han venido produciendo en la préctica y el anlisis de la pintura, se
proyecta en una dimensién que se sumerge intensamente en la historia del arte del
siglo xx, pero también porque, con aguda inteligencia, comprende la potencia corpo-
ralmente metaférica de sus construcciones pictéricas, definiendo campos de lectura
multiple de su trabajo. Las pinturas de grandes lienzos monocrométicos violentamen-
te quebrados, la utilizacién de lienzo suelto en partes de sus obras, o el acoplamiento
de muebles como mesas, sillas, armarios o pianos, revelan tanto una conciencia de la
historia de la pintura desde el modernismo, como se conectan a una tradicién de fisi-
calidad presente en las vanguardias rusas, al tratar lo cotidiano de forma poética, a
veces con un acento claramente politico o con una intensa resonancia social. El traba-
jo de Angela de la Cruz representa una forma contemporanea y militante de entender
el trabajo artistico, no como una forma de ilustrar las vicisitudes de la pintura o laimagen
pictérica, sino para definir una posibilidad constructiva dentro del amplio campo se-
méntico de la pintura y su «alter ego histérico», la escultura, marcando un territorio de
intervencién que, atento a la compulsién metaférica del arte contemporaneo, permite
un uso de la pintura que no pacta con la invasién del discurso fenomenolégico, ni
tampoco con la facil metafora sociolégica o antropolégica. El caracter intensamente
corporal de su trabajo define una posibilidad performativa para la pintura, establecien-
do vinculos complejos con la escultura y la espacialidad, pero también construyendo
una poética del peso, la fractura y la elaboracién, a veces con reminiscencias autobio-
gréficas. Las obras de Angela de la Cruz se sitdan, en consecuencia, en un vértice en
que la actividad pictérica muestra su fuerza més intensa: ni por la persistencia de la
imagen de inspiracién fotografica, ni por la metafora social directa, sino por un realismo
«corporalizado» que se traslada al espectador, una especie de cotidianeidad que utiliza
la violencia, el antropomorfismo y la teatralidad como experiencia y pensamiento.

Ver: John Baldessari, Gordon Matta-Clark, José Damasceno.

Angela de la Cruz's career enacts an intense mapping of the relations between painting,
corporality, and spatiality, focussing to a significant extent on the painting of the last
twenty years, not only because, by revealing the contradictions that have been invested
in the practice and analysis of painting, she casts herself into a dimension that plunges
intensively into the history of twentieth-century art, but also because, with acute intelli-
gence, she understands the corporally metaphorical power of her pictorial constructions,

defining multiple fields of reading in relation to her work. The paintings of violently
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smashed up monochromatic canvases, the use of canvases unsupported by stretcher
bars in corner works, the coupling of pieces of furniture, such as tables, chairs, cupboards
or pianos, not only reveal an awareness of the history of painting since modernism but
also link to a tradition of physicality found in the Russian avant-gardes and poetically
address the quotidian in a way that is sometimes politically committed or imbued with
an intense social resonance. Angela da la Cruz's work represents a contemporary and
militant way of understanding artistic work, not as a way of illustrating the vicissitudes of
painting or the pictorial but as a way of defining a constructive possibility within the broad
semantic field of painting and its “historical alter ego”, sculpture, marking out a territory
of intervention which, being attentive to the metaphorical compulsion of contemporary
art, enables the use of a form of painting that compromises neither with the invasion of
the phenomenological discourse nor with the easy sociological or anthropological meta-
phor. The intensively corporal character of her work defines a performative possibility for
painting, establishing complex links with sculpture and spatiality and also constructing a
poetics of weight, fracture, and performance, with occasional autobiographical echoes.
Angela de la Cruz's works are therefore situated in a vertex in which pictorial activity
possesses its most intense force: not through the persistence of the photographically
inspired image, nor through direct social metaphor, but through a corporealised realism
that is invested in the spectator, a sort of vernacularity that uses violence, anthropomor-
phism and theatricality as experience and thought.

See: John Baldessari, Gordon Matta-Clark, José Damasceno.

Clutter with Wardrobes Revoltijo con armarios
2004
Tres armarios de madera Three wooden wardrobes

163 X 120 X 85 cm
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Deflated 19 (Turquoise) Desinflado 19 (turquesa)
2010

Acrilico y 6leo sobre tela Acrylic and oil on linen
180 x 153 cm
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HELENA ALMEIDA

LISBOA, PORTUGAL, 1934. VIVE Y TRABAJA EN LISBOA
La imposibilidad de entender la pintura convencional-
mente Tleva a Almeida a finales de los afos sesenta

a repensarla como género. Inicia asi un productivo
juego de interrogacion sobre el medio, en el que,

a partir de la autorrepresentacion fotografica, la in-
tervencion plastica y una accion de caracter perfor-
mativo, se entrecruzan disciplinas sin que ninguna
prevalezca como dominante. Su obra es asimismo

una de las mas eficaces exploraciones sobre las cues-
tiones de género realizadas en Portugal. Tras finalizar
sus estudios de pintura en la Escola de Belas-Artes de
Lisboa, se convertiria en protagonista de las princi-
pales iniciativas colectivas dentro del contexto artis-
tico portugués, exponiendo por primera vez en soli-
tario en 1967. Entre las muestras individuales
dedicadas a su obra desde entonces destacan las de
la Fundagao Calouste Gulbenkian, Lisboa (1983,1987

y 2005), la Fundacao Serralves, Oporto (1995) y el CCB,
Lishoa (2004). A finales de los setenta inici6 su tra-
yectoria internacional, participando en exposiciones
colectivas e individuales. Sin embargo, su reconoci-
miento aparece ligado a su lanzamiento en Espafia en
1997, con la exposicion individual que se le dedico

en la Casa de América. A partir de ahi ha expuesto
constantemente, tanto en Espafia—CGAC, Santiago
de Compostela y MEIAC, Badajoz (2000); Centre

d’Art de Santa Mdénica, Barcelona (2005) y Fundacion
Telefénica, Madrid (2008)—, como en Europa y Esta-
dos Unidos, para lo que fue fundamental su presencia
en las bienales de Sao Paulo (1979), Venecia (1982

y 2005), Estambul (1997) o Sidney (2004), y en la expo-
sicion en el Drawing Centre, Nueva York (2004).

LISBON, PORTUGAL, 1934. LIVES AND WORKS IN LISBON
In the Tate 1960s the impossibility of understanding
painting in a conventional sense led Aimeida to rethink
it as a genre. She thus embarked on a productive exer-
cise of interrogation with regard to the medium and
one in which photographic self-representation, visual
art practices and others of a performance nature were
combined without any one becoming dominant. Her
work also constitutes one of the most effective explo-
rations of genre issues undertaken in Portugal. Having
completed her studies in Painting at the Fine Arts
School in Lisbon, Aimeida became involved in the most
important group initiatives within the Portuguese art
scene and subsequently held her first solo exhibition in
1967. Among the individual shows devoted to her work
since then, particularly notable are those held at the
Fundacao Calouste Gulbenkian, Lisbon (1983, 1987 and
2005), the Fundacao Serralves, Oporto (1995), and the
CCB, Lisbon (2004). In the late 1970s Almeida became
known internationally, participating in group and solo
exhibitions. Her reputation seems to have been par-
ticularly enhanced following the solo exhibition held in
Spain at the Casa de América in Madrid in 1997. Since
then she has exhibited regularly, both in Spain—at
the CGAC, Santiago de Compostela and the MEIAC,
Badajoz (2000); the Centre d’Art de Santa Mdnica,
Barcelona (2005) and Fundacion Telefonica, Madrid
(2008)—as well as in Europe and the USA. Her partici-
pation in Biennials has been particularly important,
including Séao Paulo (1979), Venice (1982 and 2005), Is-
tanbul (1997) and Sidney (2004), as well as the exhibi-
tion held at the Drawing Centre, New York (2004).

La serie O abrago (2006) de Helena Almeida resulta singular dentro de su trayectoria.
Usandose como objeto de sus imagenes desde 1969 —cuando, por primera vez, se hizo
fotografiar vestida con lienzo—, la obra de Helena Almeida es, desde sus comienzos,
un proceso permanente de pensar la condicién de laimagen, su propia condicién como
artista-mujer, la ironia de los procesos de representacion, la espacialidad y su relacién
con el cuerpo a través de su imagen en blanco y negro captada en su propio taller.
Estas imagenes fueron tomadas, a lo largo de estos cuarenta y dos afios, por Artur Rosa,
su compafiero y cémplice en este gigantesco proyecto artistico que, tan sélo una vez,
en 1979, aparece en un conjunto de fotografias integradas en la serie Sente-me, ouve-
me, vé-me. Sélo ahora, treinta y dos afios después, reaparece en este abrazo en el que
los cuerpos se funden en una masa escultérica. Tal y como ocurrfa en algunos trabajos
—en concreto, en las series de 2003—, la imagen fotogréfica se convierte en escultura,
0 en su negativo, como un agujero negro que se abre en la superficie de la imagen.
Ahora, no obstante, la mirada exterior que posibilitaba la imagen esta dentro de ella,
en su interior y, por ello, las imdgenes transmiten una intimidad sin testigos y se pre-
sentan ante nosotros en su coreograffa tan fisica y material. Esta materia no cuenta con
ningun tercer interviniente y por ello, no existe nadie entre nosotros y su profundidad.

Ver: Jiirgen Klauke.

Helena Almeida’s series O abrago (2006) is particularly unique in her career. Having used
herself as the subject of her images since 1969 (when she photographed herself for the
first time dressed in canvas), Helena Almeida’s work has constituted a permanent process
of reflecting on the condition of the image, her own condition as a female artist, the iro-
ny of processes of representation, and spatiality and its relationship with the body via the
black-and-white image captured in the same spot in her studio. For the past forty-two
years, the images have been captured by Artur Rosa, her companion and accomplice in
this enormous artistic project, who has appeared only once, in 1979, in a group of photo-
graphs belonging to the series Sente-me, ouve-me, vé-me. Only now, thirty-two years
later, is he reappearing in this embrace in which the bodies fuse in a sculptural mass. As
in several earlier works (specifically, the 2003 series), the photographic image is trans-
formed into sculpture, or into its negative, like a black hole that opens up in the surface
of the image. Now, however, the exterior gaze that made the image possible is inside it,
in its interior. For this reason, the images are imbued with an unwitnessed intimacy,
placed in front of us in their powerfully physical and material choreography. This subject
matter has no third person which might have mediated it and for this reason there is no
one between us and its depth.

See: Jurgen Klauke.
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0 abrago El abrazo The Embrace
2006
7 fotografias b/n sobre papel 7 b/w photographs on paper

180 x 100 cm (x 7) [enmarcada framed)]
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JURGEN KLAUKE

KLIDING, ALEMANIA, 1943. VIVE Y TRABAJA EN COLO-
NIA, ALEMANIA Formado en artes graficas en las es-
cuelas de Arte y Diseno de Colonia—KdlIner Werk-
schulen—(1964-1970), Klauke se convierte en figura
central de los anos setenta y en referente para las
nuevas generaciones. Fue pionero en el uso de su pro-
pio cuerpo como asunto de su obra,—enlazando con
el Body Art—, de la fotografia como disciplina artis-
tica auténoma y de los principios del arte procesual
y conceptual. Emplea diferentes soportes, entre los
que destacan el dibujo, las series fotogréficas de au-
to-performances y foto-secuencias, performance y vi-
deo. Una mirada critica recorre su obra, humoristica
o provocadora, cuestionando los principios masculi-
no/femenino y las convenciones sociales sobre el gé-
nero, colocando al espectador en un papel voyeurista
o enfrentandolo a sus deseos reprimidos. Su tempra-
na participacion en eventos como la Documenta
(1977),1a Bienal de Sidney y Performance, Minich
(1979),y 1a Bienal de Venecia (1980) atestiguan su ra-
pido alcance del éxito. A esta Ultima bienal seguiran
importantes individuales, principalmente en Alema-
nia, como las de la Badischer Kunstverein, Karlsruhe;
la Hamburger Kunstverein, Hamburgo; el Museum
Boijmans van Beuningen, Rterdam; el Museum Lud-
wig, Colonia y la Neue Nationalgalerie, Berlin (1986);
la Staatlische Kunsthalle, Baden-Baden y el Kunstmu-
seum Diisseldorf (1992); 1a Kunst und Ausstellunghalle
der Bundesrepublik Deutschland, Bonn; el Staatliches
Russisches Museum, San Petersburgo y la Hamburger
Kunsthalle (2001); el Museum Moderner Kunst, Passau
(2006) y el ZKM, Karlsruhe, y Kunstmuseum der Mo-
derne, Salzsburgo (2010).

KLIDING, GERMANY, 1943. LIVES AND WORKS IN
COLOGNE, GERMANY Klauke trained in graphic arts at
the Kdlner Werkschulen—the Cologne School of Art
and Design—(1964-1970). He became a key figure in
the 1970s art world and a reference point for young
artists. Klauke was a pioneer in the use of his own body
as the subject of his work—thus linking him with Body
Art—, of photography as an independent artistic disci-
pline, and of the principles of procedural and concep-
tual art. He consequently worked on different sup-
ports, notably drawing, photographic series of
auto-performances and photo-sequences, perfor-
mance and video. Klauke’s work is characterised by his
critical, humorous and provocative gaze that questions
the male/female polarity and social conventions on
gender, placing viewers in a voyeuristic position or con-
fronting them with their repressed desires. Klauke’s
rapid rise to success is evident in his participation in
events such as Documenta (1977), the Sidney Biennial, Per-
formance, Munich (1979), and the Venice Biennial (1980).
Among important solo exhibitions, mainly held in
Germany, are those at: the Badischer Kunstverein,
Karlsruhe; the Hamburger Kunstverein, Hamburg; the
Museum Boijmans van Beuningen, Rotterdam; the Mu-
seum Ludwig, Cologne, and the Neue Nationalgalerie,
Berlin (1986); the Staatlische Kunsthalle, Baden-Baden,
and the Kunstmuseum Diisseldorf(1992); the Kunst und
Ausstellunghalle der Bundesrepublik Deutschland,
Bonn; the State Russian Museum, Saint Petersburg, and
the Hamburger Kunsthalle (2001); the Museum Moder-
ner Kunst, Passau (2006), the ZKM, KarIsruhe, and

the Kunstmuseum der Moderne, Salzburg (2010).

Ziggy Stardust

1974

Fotografias a color sobre papel montado en aluminio
Colour photographs on paper mounted on aluminium
30 x 40 cm (x 6)

31,5 X 41,5 cm (x 6) [enmarcadas framed)]

31,5 x 249 cm [medida total total size] 113
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JAC LEIRNER

SAO PAULO, BRASIL, 1961. VIVE Y TRABAJA EN SAO
PAULO Realiza su formacion artistica en la Fundacion
Armando Alvares Penteado, de Sdo Paulo, y en anos
sucesivos la completa con becas y residencias en
otros centros educativos y artisticos. Partiendo de
un productivo juego de repeticion y diferencia, Leir-
ner construye una obra basada en el acto de coleccio-
nar objetos banales o devaluados producto de la so-
ciedad de consumo, que presenta después en
exquisitas y elegantes instalaciones, o trasformadas
en obras de caracter escultérico. La procedencia de
los objetos relaciona su obra con el arte Pop, mien-
tras que la seriacion la acerca al Minimalismo. Bran-
cusi es también una referencia. Sin embargo, el halo
poético y la dimension autobiogréfica que preside
estas obras las aleja de toda referencia anterior

y acentda su naturaleza de representacion del conti-
nuo intercambio de ideas, informacion, dinero y obje-
tos entre naciones e individuos.

La obra de Leirner, ampliamente consolidada en su
pais, ha contando con exposiciones individuales en

el MAM, Sao Paulo (2001); el Centro Cultural Banco de
Brasil, Rio de Janeiro (2002); el MAM, Pampulha (2006)
o el Centro Universitario da USP-Maria Antonia, Sao
Paulo (2008), y ha participado en varias ocasiones en
la Bienal de Sao Paulo (1983, 1989, 1994). Pero el artis-
ta también ha sido objeto de reconocimiento en el
exterior, como demuestran las individuales celebra-
das en el Walker Art Center, Minneapolis, el MOMA,
Oxford y el ICA, Boston (1991); el Hirshhorn Museum
and Sculpture Garden, Washington (1992); el Centre
d’Art Contemporain, Ginebra (1993); el The Bohen
Foundation, Nueva York (1998); en el Miami Art Mu-
seum, Miami (2003, 2004), 0 su participacion en las
bienales de Venecia (1990, 1997) y Liverpool (1999),

y en la Documenta 11, Kassel (1992).

SAO PAULO, BRAZIL, 1961. LIVES AND WORKS IN SAO
PAULO Leirner trained at the Fundacion Armando
Alvares Penteado in Sao Paulo, completing his training
over the following years with grants and artists’ resi-
dencies in other educational and art centres. From the
starting point of a productive game of repetition and
difference, Leirner constructs a body of work based

on the act of collecting banal or devalued objects that
are the products of consumer society. He presents
them in elegant, beautifully made installations or
transformed into works of a sculptural nature. The ori-
gin of these objects relates Leirner’s work to Pop Art,

while their serialisation brings him close to Minimalism.

Another reference point in his work is Brancusi. None-
theless, the poetic aura and autobiographical dimen-
sion that prevails in these creations distances them
from any previous references and emphasises the fact
that they are representations of the continual

exchange of ideas, information, money and objects be-
tween nations and individuals. Leirner’s work, which is
widely recognised in Brazil, has been the subject of
solo exhibitions at the MAM, Sao Paulo (2001); the Cen-
tro Cultural Banco de Brasil, Rio de Janeiro (2002); the
MAM, Pampulha (2006), and the Centro Universitario da
USP-Maria Antdnia, Sdo Paulo (2008), while he has par-
ticipated on several occasions in the Sao Paulo Biennial
(1983,1989, 1994). His work has also been recognised
abroad with solo exhibitions held at the Walker Art
Center, Minneapolis, the MoMA, Oxford, and the ICA,
Boston (1991); the Hirshhorn Museum and Sculpture
Garden, Washington (1992); the Centre d’Art Contempo-
rain, Geneva (1993); the Bohen Foundation, New York
(1998); the Miami Art Museum, Miami (2003, 2004), in
addition to his participation in the Venice (1990, 1997)
and Liverpool (1999) Biennials and in Documenta 11,
Kassel (1992).

Nice to meet you (Round) Encantado de conocerte (Ronda)
1997

Tarjetas, madera, metacrilato y aluminio Cards, wood,
perspex and aluminium

5X160 X 2,5 Ccm
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JANE & LOUISE WILSON

NEWCASTLE, REINO UNIDO, 1967. VIVEN Y TRABAJAN
EN LONDRES, REINO UNIDO Jane estudi6 en el Duncan
of Jordanstone College of Art, Dundee, y Louise en el
Newcastle Polytechnic,y juntas acabaron su formacion
en la Goldsmiths University, Londres (1990-1992) y en
Berlin (1996). Cuestiones acerca de la identidad y 1a re-
lativa pérdida de control que provocan estados altera-
dos de consciencia estaban en la base de sus obras ini-
ciales. Posteriormente su trabajo se ampliaria

a asuntos relacionados con la recepcion de la imagen

y las inevitables brechas que puede generar su mani-
pulacion narrativa. La arquitectura de viejos espacios
de fuerte carga simbdlica de caracter politico, militar
o represor, o la fabulacién cinematografica de los mis-
mos, han articulado sus peliculas y fotografias, sumer-
gidas en un tiempo suspendido que envuelve al espec-
tador. Recientemente han incorporado la escultura
como un elemento mas dentro de ese didlogo arquitec-
toénico. Consideradas como parte de la generacion de la
Young British Artists, han participado en colectivas
como la Bienal de Estambul (2001), en exposiciones como
«Charged Space», en el SFMoMA, San Francisco (2007)
0 «0ut of Time», en el MoMA, Nueva York (2006), ademas
de en festivales cinematograficos. En 2009 su pelicula
Songs for my mother fue premiada en el festival londi-
nense de cortos Cinema Extreme. Finalistas al Turner
Prize (1999), han expuesto individualmente en la Kunst-
verein de Hanover, el Kuntsraum de Minich, el Centre
d’Art Contemporain, Ginebra y el Kunst-Werke, Berlin
(1997); 1a Kunsthalle de Hamburgo y el Milwaukee Art
Museum, Milwaukee (1998); 1a Serpentine Gallery, Lon-
dres (1999); el Dallas Museum of Art (2000); el BALTIC,
Gateshead y 1a Kunsthaus de Bregenz (2003); el De
Appel, Amsterdam (2004); el Musée d’Art Contempora-
in, Montreal, British Film Institute Gallery, Southbank
(20009), y 1a Fundacao Calouste Gulbenkian, Lisboa y el
CGAC, Santiago de Compostela (2010).

NEWCASTLE, UK, 1967. THEY LIVE AND WORK IN LONDON,
ENGLAND Jane studied at the Duncan of Jordanstone
College of Art, Dundee, while Louise trained at New-
castle Polytechnic. Together they completed their
training at Goldsmith’s College, London (1990-1992), and
in Berlin (1996). Issues concerning identity and the rela-
tive loss of control that result in altered states of con-
sciousness provided the basis for their earliest works.
They subsequently broadened their scope to encom-
pass the reception of the image and the inevitable
breaches that its narrative manipulation can bring
about. The architecture of old buildings with pro-
nounced political, military or repressive associations
and the translation of these spaces into cinemato-
graphic fiction have articulated their films and photo-
graphs,immersed in a suspended time that envelops
the viewer. They have recently started to include sculp-
ture as an additional element within this architectural
dialogue. Co nsidered part of the generation of Young
British Artists, Jane and Louise Wilson have partici-
pated in collective events such as the Istanbul Biennial
(2001), in exhibitions such as “Charged Space” at the
SFMoMA (2007) and “Out of Time” at the MoMA, New York
(2006), and in film festivals. In 2009 their film Songs for
my mother won a prize at Cinema Extreme, the London
festival for short films. Turner Prize finalists (1999), they
have been the subject of exhibitions at the Kunstverein
Hannover, the Kunstraum Munich, the Museum of Con-
temporary Art, Geneva, and Kunst-Werke, Berlin (1997);
the Kunsthalle Hamburg, and the Milwaukee Art Mu-
seum, Milwaukee (1998); the Serpentine Gallery, London
(1999); the Dallas Museum of Art (2000); BALTIC, Gates-
head, and the Kunsthaus Bregenz (2003); De Appel, Am-
sterdam (2004); the Musée d’Art Contemporain, Mon-
treal, the British Film Institute Gallery, Southbank
(2009), the Fundagéo Calouste Gulbenkian, Lisbon and
the CGAC, Santiago de Compostela (2010).

Measure obsolescere I, II, III and IV
2009
Bronce esmaltado Enamelled bronze

183 x 2,5 X 0,5cm
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Stills From The Kubrick-Ealing Archive. Civilian
Activities, Maciek Play Situations Fotos del Archivo
Kubrick-Ealing. Actividades civiles, Maciek Play
Situations

2010

4 fotografias digitales b/n sobre papel 4 b/w digital
photographs on paper

28 X 19 cm; 29 X 27 cm; 28 X 23 cm; 29 X 31 cm

Stills From The Kubrick-Ealing Archive. House Interiors,
Apartments and Slum Interiors

Fotos del Archivo Kubrick-Ealing. Interiores de casas,
interiores de pisos y viviendas insalubres

2010

4 fotografia digital b/n sobre papel

4 b/w digital photographs on paper

30 X 30 cm (x3); 27 X 27 cm

Stills From The Kubrick-Ealing Archive. Civilian Vehicles, Streets and Sings

Fotos del Archivo Kubrick-Ealing. Vehiculos civiles, calles y senales

2010

4 fotografias digitales b/n sobre papel
4 b/w digital photographs on paper

26 x 26 cm(x 2); 26 x 27 cm; 27 X 28 cm
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Stills From The Kubrick-Ealing Archive. Bus, Tram, Train, Bike
Fotos del Archivo Kubrick-Ealing. Bus, tren, bici

2010

4 fotografias digitales b/n sobre papel 4 b/w digital
photographs on paper

28 x 21,5 cm; 28 x 22,5 cm; 28 X 22 cm; 28 x 21 cm

Stills From The Kubrick-Ealing Archive. Specific Scenes
Fotos del Archivo Kubrick-Ealing. Escenas especificas
2010

5 fotografias digitales b/n sobre papel 5 b/w digital
photographs on paper

27 X19 €m; 23 X 27 €mM; 33 X 22 €m; 26 X 36 cm; 23 X 28 cm
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Stills From The Kubrick-Ealing Archive. Props and Dressing
Fotos del Archivo Kubrick-Ealing. Atrezzo y decoracion
2010

4 fotografias digitales b/n sobre papel 4 b/w digital
photographs on paper

31X 24 cm; 30 X 25 €mM; 31 X 24,5 €m; 31X 25 cm

122

Stills From The Kubrick-Ealing Archive. Shops, Offices

& Street Vendors Fotos del Archivo Kubrick-Ealing.

tiendas, oficinas y vendedores ambulantes
2010

4 fotografias digitales b/n sobre papel

4 b/w digital photographs on paper

29 x 23 cm(x 2); 29 x 28 cm; 28 x 29 cm
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GORDON MATTA-CLARK

NUEVA YORK, EE UU, 1943-1978 Matta-Clark, artista
ineludible para la comprensién del arte desarrollado
en las dltimas cuatro décadas, se formo en literatura
en la Université de La Sorbonne, Paris, y en arquitec-
tura en la Cornell University, Ithaca, pero decidié de-
dicarse al arte, dejandonos en poco mas de ocho anos
un trabajo de inusitada complejidad y riqueza. Cen-
trado en lo no objetual, su obra recurrié a las accio-
nes mas diversas, desde la intervencion en edificios
abandonados que transformaba para dotarles de un
nuevo significado a la fundacion de un restaurante
(el Food) regentado por artistas, donde se celebraba
el acto mismo de cocinar, o desde la performance al
uso de piezas recicladas. Su obra encontré expresion
material en los cuadernos preparatorios y en las fo-
tografias y grabaciones que realizd, manteniendo in-
tacto el proyecto que los animaba. La arquitectura

y el espacio piblico constituyeron el terreno donde
evidenciar las implicaciones politicas y sociales y las
contradicciones que manifiestan como espacio de
poder, poniendo al descubierto las incoherencias del
capitalismo tardio. Antes de su muerte prematura,
expuso individualmente en el MCA, Chicago (1978),
donde mas tarde se le volveria a dedicar una exposi-
cion, ya postuma (1985), que viajo al Brooklyn Museum,
Nueva York, al Stedelijk Museum, Amsterdam, al
Stadtisches Museum Abteiberg, Monchengladbach y a

la Kunsthaus de Basilea. A esta siguieron otras impor-
tantes retrospectivas en el IVAM, Valencia y la Ser-
pentine Gallery, Londres (1993); el PS1, Nueva York, el
MACBA, Barcelona y la Generali Foundation, Viena
(1998); el MNCARS, Madrid (2006); el Whitney Museum
of American Art, Washington (2007) y The Pulitzer
Foundation for the Arts, San Luis (2010). Su obra tam-
bién estuvo presente en eventos como las ediciones 5
y 6 de la Documenta, Kassel (1972, 1977) y en impor-
tantes colectivas, antes y después de su muerte.

NEW YORK, USA, 1943-1978 Matta-Clark is a key figure
for an understanding of the art of the last four de-
cades. He studied literature at the Sorbonne, Paris, and
architecture at Cornell University, Ithaca. He decided,
however, to focus on art, producing an unusually com-
plex and stimulating body of work in the space of just
over eight years. Focusing on the non-objectual, Matta-
Clark’s oeuvre made use of a wide variety of approach-
es, from interventions in abandoned buildings, which
he transformed in order to give them new meaning, to
the opening of a restaurant (the “Food”) run by artists
in which the very act of cooking was the focus, as well
as performance and the use of recycled objects. His
work found its material expression in the preparatory
notebooks, photographs and recordings that he made
and which ensured the survival of the project to which
they related. Architecture and the public space were
the terrain in which he expressed political and social
implications and contradictions, revealing the incoher-
encies of late capitalism. Before his premature death
Matta-Clark held a solo exhibition at the MCA, Chicago
(1978), where he would subsequently be the subject of
another; posthumous exhibition (1985) that travelled to
the Brooklyn Museum, New York, the Stedelijk Museum,
Amsterdam, the Stddtisches Museum Abteiberg,
Ménchengladbach, and the Kunsthaus Basel. It was fol-
lowed by other major exhibitions at the IVAM, Valencia,
and the Serpentine Gallery, London (1993); PS1, New
York, the MACBA, Barcelona, and the Generali Founda-
tion, Vienna (1998); the MNCARS, Madrid (2006); the
Whitney Museum of American Art, Washington (2007),
and The Pulitzer Foundation for the Arts, San Luis
(2010). He also took part in art events such as editions
5and 6 of Documenta, Kassel (1972, 1977), while his work
was included in important group exhibitions, before
and after his death.

Untitled (Energy Tree) Sin titulo (drbol de energia)
1972-1973

Ldpiz, tinta negra, rotuladores y crayén sobre papel
Pencil, black ink, felt-tip pens and crayon on paper
571X 72,2 cm

Sin titulo (Energy Tree) Sin titulo (@rbol de energia)
1972-1973

Lapiz, tinta negra y rotuladores sobre papel
Pencil, black ink and felt-tip pens on paper

55X 55cm
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Splitting Particion

1974

Collage de 2 fotografias a color sobre carton
Collage of 2 colour photographs on cardboard
24,4 x 10,6 cm [collage]

Splitting Particion

1974

Collage de 2 fotografias a color sobre cartén
Collage of 2 colour photographs on cardboard
19 x 16 cm [collage]

45,7 X 34,5 cm [enmarcada framed]

Splitting Particion

1974

Collage de 2 fotografias a color sobre cartén
Collage of 2 colour photographs on cardboard
15,6 x 12,5 cm [collage]

37,5 X 32,5 cm[enmarcada framed)]

Splitting Particion

1974

Collage de 3 fotografias a color sobre carton
Collage of 3 colour photographs on cardboard
30,5 x 11,8 cm[collage]
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Day’s End El final del dia

1975
Cibachrome
40,5X51Ccm

Proposal Rooftop cutting for Diisseldorf Propuesta de corte
de tejado para Diisseldorf

1977

2 Fotografias b/n con cortes 2 b/w photographs with cuts
18,5 x 23,5 cm (x 2)

29,5 x 36 cm (x 2) [enmarcadas framed]
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Cut Drawing

1975-1976

Lépiz sobre papel recortado
Pencil on cut paper

71,8 X 97,8 cm

Study for a Cut Drawing
19751976

Lapiz sobre papel
Pencil on paper
72,1x98,3cm

Cut Drawing

1975-1976

Lapiz y tinta negra sobre papel
recortado Pencil and black ink
on cut paper

72,1x 98,3 cm

Cut Drawing

1975-1976

Lapiz sobre papel recortado
Pencil on cut paper
72,1x98,3cm

Cut Drawing

1975-1976

Lapiz sobre papel recortado
Pencil on cut paper
72,1x98,3cm

Wall Incision / Cut Drawing Pad
Incision en la pared/Block de “Cut
Drawing”

1975-1976

Lapiz sobre papeles recortados
Pencil on pieces of cut paper
72,5X97,5Xx 2,3 cm
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Office Baroque
1977
Cibachrome

101,5 X 76 cm [enmarcada framed]

Office Baroque
1977
Cibachrome

76,5 x 102 cm [enmarcada framed]
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Reality Properties: Fake Estates, “Maspeth Lawn”, Block 2366,
Lot 241 Propiedades reales: falsos bienes, «Maspeth Lawn»,
bloque 2366, lote 241

1978

Collage con fotografias b/n, escrituras, fotografia b/n y
plano Collage with b/w photographs, texts, b/w photograph
and map

70 X 145,8 cm; 68 x 70 cm [enmarcadas framed]
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RICHARD ARTSCHWAGER

WASHINGTON, EE UU, 1923. VIVE Y TRABAJA EN NUEVA
YORK, EE UU Aunque estudié quimica, biologia y ma-
tematicas, su interés por el arte le Tlevé a formarse
con Amédée Ozenfant (1886-1966). Tras dedicarse al
diseno de muebles, a finales de los anos cincuenta
comienza a pintar,y ya en los sesenta inicia su carac-
teristica produccion escultérica basada en la desfun-
cionalizacion y en el andlisis de las estructuras de la
percepcion, partiendo de la base de la decepcion. Vin-
culado al arte Pop por el uso de objetos utilitarios

y de materiales industriales, la solidez y geometrismo
de sus trabajos lo acercan al Minimalismo.

Con una larga carrera publica que comenzé en 1959,
Artschwager ha estado presente en eventos como la
Documenta 8, Kassel, la Skulptur Projekte, Miinster

y la Bienal de Whitney (1987), e individualmente en el
MoMA, Nueva York (1970). Desde entonces ha mostra-
do su obra en el Museum of Contemporary Art, Chica-
go(1973); 1a Kunstverein de Hamburgo (1978); el Insti-
tute of Contemporary Art, Filadelfia (1979); el CAPC,
Burdeos, el Stedelijk Van Abbemuseum, Eindhoven y la
Kunsthalle de Basilea (1985); el Whitney Museum of
American Art, Whitney, el MoMA, Nueva York, el Pala-
cio de Velazquez-MNCARS, Madrid y el Centre Georges
Pompidou, Paris (1988); la Foundation Cartier, Paris
(1994); 1a Serpentine Gallery, Londres (2001); la Pi-
nakothek der Moderne, Minich (2002); el MOCA, Mia-
mi, el Kunstmuseum Winterthur de Winterthur (2003)
o el Tang Museum, Nueva York (2006).

WASHINGTON, USA,1923. LIVES AND WORKS IN NEW
YORK, USA Artschwager initially studied chemistry,
biology and mathematics but his interest in art en-
couraged him to study with Amédée Ozenfant (1886-
1966). Following a period designing furniture, in

the late 1950s Artschwager began to paint and in the
following decade started to produce his characteristic
sculpture based on stripping the object of its function
and on the analysis of perceptual structures from the
starting point of deception. Associated with Pop Art
through its use of everyday objects and industrial ma-
terials, the solidity and geometrical nature of
Artschwager’s sculpture brings it close to Minimalism.
With a long career that began in 1959, Artschwager has
been represented at events such as Documenta 8, Kas-
sel, Skulptur Projekte, Miinster and the Whitney Bien-
nial (1987), as well as being the subject of an individual
exhibition at the MoMA, New York (1970). Since that date
his work has been shown at the Museum of Contempo-
rary Art, Chicago (1973); the Kunstverein Hamburg
(1978); the Institute of Contemporary Art, Philadel-
phia (1979); the CAPC, Bordeaux, the Stedelijk Van Ab-
bemuseum, Eindhoven, and the Kunsthalle Basel (1985);
the Whitney Museum of American Art, New York, the
MoMA, New York, the Palacio de Velazquez-MNCARS, Ma-
drid, and the Centre Georges Pompidou, Paris (1988); the
Foundation Cartier, Paris (1994); the Serpentine Gallery,
London (2001); the Pinakothek der Moderne, Munich
(2002); the MOCA, Miami, the Kunstmuseum Winter-
thur (2003) and the Tang Museum, New York (2006).

Mirror Espejo

1991

Formica y esmalte sobre Madera
Formica and enamel on wood
217,5 X 84 x 20 cm
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CARLOS GARAICOA

LA HABANA, CUBA,1967. VIVE Y TRABAJA EN LA
HABANA Representante de una nueva generacion

de artistas cubanos que ha crecido bajo el régimen
de Fidel Castro y vivido la caida del comunismo sovié-
tico, desde principios de los noventa Garaicoa usa el
espacio vivencial de las ciudades, en especial de La
Habana, como laboratorio para desvelar la desco-
nexion entre las promesas y esperanzas de la utopia
revolucionaria y la realidad de la experiencia colecti-
va cotidiana, adoptando la arquitectura y la palabra
como vias de expresion que vuelca en diferentes so-
portes: instalaciones, maquetas, fotografias, dibujos
arquitectonicos o videos. Estudia termodinamica en
el instituto Hermanos Gémez, y artes visuales en el
Instituto Superior de Arte, La Habana (1989-1994).
Desde 1991y hasta 2001 toma parte en el principal
acontecimiento artistico de su pais, la Bienal de La
Habana. También ha participado en eventos interna-
cionales como las bienales de Sao Paulo (1998), Vene-
cia (2005, 2009) y Mosci (2005), y en la Documenta
(2002). Individualmente ha expuesto en el Bronx
Museum of the Arts, Nueva York (2001); en la Maison
Européenne de la Photographie, Paris (2002); en el
Palazzo Delle Papesse, Siena (2004); en el MOCA, Los
Angeles (2005); en el Royal Ontario Museum, Canada
(2006) y en el ICA, Filadelfia (2007). En 1a actualidad
prepara un proyecto para 2010 en el IMMA, Dublin. En
2005 fue galardonado con el XXXIX International Con-
temporary Art Prize, Montecarlo.

(LA HAVANA, CUBA, 1967) LIVES AND WORKS IN LA
HAVANA Garaicoa is one of the new generation of
Cuban artists that has grown up under Castro’s regime
and has witnessed the fall of the Soviet Union. From
the early 1990s he has used urban living space, par-
ticularly in La Havana, as a laboratory to reveal the lack
of connection between the promises and expectations
aroused by revolutionary utopias and the reality of
everyday collective experience. Garaicoa uses architec-
ture and words as his means of expression, presented
on different supports that include installation, archi-
tectural models, photographs, architectural drawings
and videos. Garaicoa studied thermodynamics at the
Instituto Hermanos Gémez and visual arts at the Insti-
tuto Superior de Arte, La Havana (1989-1994). Between
1991 and 2001 he participated in Cuba’s most impor-
tant artistic event, the La Havana Biennial. He has also
taken part in international events such as the Sao Pau-
10(1998), Venice (2005 and 2009) and Moscow (2005)
Biennials, and in Documenta (2002). He has held solo
exhibitions at the Bronx Museum of the Arts, New York
(2001); the Maison Européenne de la Photographie,
Paris (2002); the Palazzo Delle Papesse, Siena (2004);
the MOCA, Los Angeles (2005); the Royal Ontario Mu-
seum, Canada (2006), and the ICA, Philadelphia (2007).
For 2010 he is preparing a project at the IMMA, Dublin.
In 2005 he was awarded the XXXIX International Con-
temporary Art Prize, Monte Carlo.

Noticias recientes (Espafia) Recent News (Spain)

2007

Fotografias b/n laminadas en metacrilato con impactos
de bala de 9 mm Parabellum B/w photographs laminated
in perspex with holes from gmm Parabellum bullets

145 X 220 cm (x 2)
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MARK LOMBARDI

NUEVA YORK, EE UU, 1951-2000 Formado en Historia
del Arte por la Universidad de Siracusa (1974), antes
de ser artista ejercié como investigador para la expo-
sicion «Teapot Dome to Watergate», como comisario
en el Contemporary Arts Museum, en Houston (1974~
1976) y como archivista en la biblioteca publica de
dicha ciudad. Entonces, comenzo a reunir una canti-
dad ingente de informacion sobre las redes globales
de corrupcion politica, social y econdmica contempo-
raneas que transfirié a diagramas a gran escala. De-
nominados «estructuras narrativas», en ellos estable-
ce con complejidad cartografica la relacion
clandestina entre nombres, fechas y hechos en un
sistema perfectamente codificado. Este «arte de la
conspiracion» ha alimentado la leyenda en torno a su
suicidio y ha desviado la atencion sobre los aspectos
estrictamente artisticos de su obra, relacionados con
la relectura que Tleva a cabo del dibujo, la actualiza-
cion de la pintura de historia, ahora centrada en flu-
jos econdmicos y de informacion, o la obra como pro-
cesoy su naturaleza hipertextual.

Poco antes de su traslado a Nueva York en 1997, co-
menz6 a mostrar publicamente su obra en exposicio-
nes colectivas, y también individuales, entre las que
destacan las celebradas en el Lawndale Art and Per-
formance Center, Houston (1996); en el Museum of
Contemporary Art, Chicago (1998) y el Sorenson Cen-
ter for the Arts (2000). Tras su suicidio se le dedica-
ron dos importantes retrospectivas: la primera reco-
rrio el Herbest F. Johnson Museum of Art, Ithaca, el
Cleveland Museum of Contemporary Art, Cleveland,
The Drawing Center, Nueva York y el Grinnell College,
Grinnell entre 2003 y 2005; 1a otra se expuso en el
Museum of Contemporary Art, Leipzig (2008-2009).

NEW YORK, USA,1951-2000 Lombardi trained in art his-
tory at the University of Syracuse (1974). Before becom-
ing an artist, he was a researcher for the exhibition
“Teapot Dome to Watergate”,a curator at the Contem-
porary Arts Museum, Houston (1974-1976) and an archi-
vist in the public library of that city. At that point he
began to assemble a vast amount of information on
global networks of political, social and financial corrup-
tion, which he set out in the form of large-scale dia-
grams. Entitled “narrative structures’, they set out
with cartographic accuracy the clandestine relation-
ship between names, dates and facts in a perfectly
codified system. This “art of conspiracy” has fed the
legend surrounding Lombardi’s suicide and has de-
tracted attention from the strictly artistic aspects of
his work, which relate to his re-reading of drawings and

a rethinking of history painting that focused on eco-
nomic flow and information, as well as the work of art
as process and its hyper-textual nature.

Shortly before he moved to New York in 1997, Lombardi
began to exhibit his work in collective and solo exhibi-
tions. Among the latter were those held at the Lawn-
dale Art and Performance Center, Houston (1996); the
Museum of Contemporary Art, Chicago (1998), and

the Sorenson Center for the Arts (2000). Following his

suicide he was the subject of two major retrospectives:

the first shown at the Herbert F. Johnson Museum

of Art, Ithaca, the Cleveland Museum of Contemporary
Art, Cleveland, The Drawing Center, New York, and the
Grinnell College, Grinnell, between 2003 and 2005;
while the second was held at the Museum of Contem-
porary Art, Leipzig (2008-2009).

Frank Nugan, Michael Hand and Nugan Hand Ltd. of Sidney.
Australia. ca. 1972-80 (8th Version) Frank Nugan, Michael
Hand and Nugan Hand Ltd. de Sidney. Australia. Hacia.
1972-80 (84 version)

1998

Grafito y 1apiz rojo sobre papel Graphite and red pencil
on paper

140 X 326 cm
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ERNESTO NETO

RIO DE JANEIRO, BRASIL, 1964. VIVE Y TRABAJA

EN RIO DE JANEIRO Estudid en el Museu de Arte
Modernay en la Escola de Artes Visuais Parque Lage,
de Rio de Janeiro (1994-1997) y realizé cursos de in-
tervencion urbana y escultura con Cleber Machado

y Roberto Moriconi en el MAM de Sao Paulo. A princi-
pios de los afos noventa comenzoé a desarrollar un
particular concepto de escultura basado en conside-
raciones espaciales y en la inmersion del espectador
en la obra a través de todos sus sentidos, concepto
que derivé en las sensuales formas de naturaleza or-
ganica de sus Naves, o en sus Humanoides, esculturas
que el espectador puede «vestir». Sin abandonar es-
tas preocupaciones, recientemente ha iniciado un
trabajo con materiales sdlidos recortados que enca-
jan entre si, combinando la memoria celular con el
caracter ludico de los juegos infantiles.

Desde que expusiera por primera vez fuera de su pais,
en 1995, su obra ha estado presente constantemen-
te en certdmenes como las bienales de Sidney (1998),
Sao Paulo (1998, 2010) o Venecia (2001), asi como en
colectivas e individuales. Entre las Ultimas destacan
las organizadas en el MAM, Sao Paulo (1992, 2010); el
Museo de Arte Contemporaneo Carrillo Gil, México

y la Serpentine Gallery, Londres (1998); el Contempo-
rary Art Museum, Houston (1999); el ICA, Londres
(2000); el CGAC, Santiago de Compostela y el Hirsh-
horn Museum and Sculpture Garden, Washington
(2001); 1a Kunsthalle de Basilea (2002); el CCSP, Sao
Paulo (2004); el Centre d’Art Contemporain, Paris
(2005); la Mdlmo Konsthall, Mdlmo (2006); €l MOCA,
Miami y el MIMOCA, Maragume (2007); el MACRO, Roma
(2008); el Drill Hall, Nueva York, el Musée des Beaux-
Arts, Nantes (2009); el Contemporary Arts Center,
Cincinnatiy el MoMA, Nueva York (2010).

RIO DE JANEIRO, BRAZIL, 1964. LIVES AND WORKS IN RIO
DE JANEIRO Neto studied at the Museu de Arte Moder-
na and at the Escola de Artes Visuais Parque Lage in
Rio de Janeiro (1994-1997). He participated in courses
on urban intervention and sculpture with Cleber
Machado and Roberto Moriconi at the MAM, Sao Paulo.
In the 1990s Neto began to develop a particular con-
cept of sculpture based on spatial issues and on

the immersion of the viewer in the work through all the
senses, a concept that gave rise to the sensual, organic
forms of his Ships and his Humanoids, sculptures that
the viewer can “wear”. Without abandoning these con-
cerns, Neto has recently started to work with solid ma-
terials that are cut out and which fit together, combin-
ing cellular memory with the playful nature of
children’s games.

Since his first exhibition held outside Brazil in 1995,
Neto’s work has been regularly included in events such
as the Sydney (1998), Sao Paulo (1998, 2010) and Venice
(2001) Biennials and in group and solo exhibitions.
Important solo exhibitions include those organised by
the MAM, S&o Paulo (1992, 2010); the Museo de Arte
Contemporaneo Carrillo Gil, Mexico, and the Serpentine
Gallery, London (1998); the Contemporary Art Museum,
Houston (1999); the ICA, London (2000); the CGAC, San-
tiago de Compostela and the Hirshhorn Museum and
Sculpture Garden, Washington (2001); the Kunsthalle
Basel (2002); the CCSP, Sao Paulo (2004); the Centre
d’Art Contemporain, Paris (2005); the Malmo Konsthall,
Malmo (2006); the Miami MOCA and the MIMOCA, Mara-
gume (2007); the MACRO, Rome (2008); the Drill Hall,
New York, the Musée des Beaux-Arts, Nantes (2009),
the Contemporary Arts Center, Cincinnati, and the
MoMA, New York (2010).

Sin titulo Untitled

1999

Tul de licra, medias de poliamida, arena y especias (circuma y clavo)
Lycra tulle, polyamide tights, sand and spices (turmeric and cloves)

Medidas variables Variable dimensions
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CRISTINA IGLESIAS

SAN SEBASTIAN, ESPANA, 1956. VIVE Y TRABAJA EN
MADRID, ESPANA Tras estudiar dibujo y ceramica

en Barcelona (1977-1979), parte hacia Londres para
formarse en la Chelsea School of Art (1980). La Nueva
Escultura Inglesa serd referente fundamental de su
trabajo, al que unira la tradicion centro-europea de
escultura-arquitectura como espacio poético. Estos
referentes seran la base de su obra, en la que los dife-
rentes materiales, 1a luz, la arquitectura y la expe-
riencia fisica y psicoldgica del espectador se conver-
tirdn en elementos fundamentales para la creacion
de sus esculturas-espacios, representaciones simbdli-
cas de sentimientos, con las cuales contribuyé a la
renovacion del panorama escultorico espaol.

En 1985 realiza su primera exposicion individual en la
Galeria Comicos de Lisboa y tras exponer en el CAPC
de Burdeos en 1987, su presencia se hace regular

en colectivas e individuales en Europa y Norteaméri-
ca, sobre todo después de exponer en la Bienal de
Venecia (1993, ya habia participado en 1986). Entre las
exposiciones individuales centradas en su trabajo
destacan las de 1a Kunsthalle de Berna (1991); el Solo-
mon R. Guggenheim Museum, Nova York, el Palacio de
Velazquez-MNCARS, Madrid y el Museo Guggenheim,
Bilbao (1997-1998); la que viajo al Museu Serralves,
Oporto, a la Whitechapel, Londres y al IMMA, Dublin
(2002-2003); 1a organizada en el Museum Ludwig,
Colonia y, mas recientemente, la presentada en la
Fondazione Arnaldo Pomero, Milan (2009).

SAN SEBASTIAN, SPAIN, 1956. LIVES AND WORKS IN
MADRID, SPAIN After studying drawing and ceramics
in Barcelona (1977-1979), Iglesias left for London and
trained at the Chelsea School of Art (1980). The New
English Sculpture would be a key reference point

for her work, combined with the central-European
tradition of sculpture-architecture as a poetic
space. These approaches constitute the basis of her
work, in which different materials, light, architecture
and the viewer’s physical and psychological experi-
ence are fundamental to the creation of her sculp-
ture-spaces that constitute symbolic representa-
tions of emotions. Through this work Iglesias has
contributed to the renaissance of the Spanish sculp-
tural scene.

In 1985 Iglesias held her first individual exhibition at the
Galerfa Comicos in Lisbon. Having shown at the CAPC in
Bordeaux in 1987 she became a regular presence in
group and solo exhibitions in Europe and the USA, par-
ticularly after her participation in the Venice Biennial
(1993), having previously shown there in 1986. Important
individual exhibitions devoted to her work have been
held at the Kunsthalle Bern (1991); the Solomon R. Gug-
genheim Museum, New York, the Palacio de Velazquez-
MNCARS, Madrid, and the Museo Guggenheim, Bilbao
(1997-1998); the exhibition that was seen at the Museu
Serralves, Oporto, the Whitechapel, London, and the
IMMA, Dublin (2002-2003); the one organised by the Mu-
seum Ludwig, Cologne, and, more recently, the one
shown at the Fondazione Arnaldo Pomero, Milan (2009).

Sin titulo Untitled
1993
Hierro y alabastro Iron and alabaster

30x310x121Ccm
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JOSE PEDRO CROFT

OPORTO, PORTUGAL, 1957. VIVE Y TRABAJA EN LISBOA,
PORTUGAL Tras estudiar pintura en la Escola Supe-
rior de Belas-Artes de Lishoa (1975-1981), se convierte
en los afos ochenta en el principal protagonista de la
renovacion escultdrica en Portugal al cuestionar la
idea de monumento a través de la relectura de mode-
los arcaicos y de estructuras arquitectdnicas aborda-
das a partir de la fragmentacion y la superposicion.
Ya en los noventa, principios de la escultura como
peso/levedad, densidad/vacio o equilibrio/inestabili-
dad articulan una escultura que cruza formas geomé-
tricas primordiales con objetos cotidianos. Posterior-
mente, las geometrias rigurosas y la frialdad del
hierro abren paso, combinados con cristales y espe-
jos, ala desconstruccion formal del objeto, a su ex-
pansién en el espacio y a la interpelacién del especta-
dor. Sus Gltimos trabajos, sin abandonar estos
preceptos, abordan los limites entre escultura,
pintura y dibujo.

Desde que realizara su primera exposicion en 1983 ha
mostrado individualmente su trabajo en el Centro de
Arte Moderna, Lishoa (1994, 2006); en el Museu da
Cidade, Lisboa (1999); en el CCB, Lishoa (2002),y en la
Fundacao Calouste Gulbenkian, Lisboa (2007). Interna-
cionalmente ha estado presente en las bienales de
Sao Paulo (1987) y Venecia (1995) y ha tenido gran pro-
yeccion en Espana, gracias a muestras como la del
CGAC, Santiago de Compostela (2003), y en Brasil, don-
de ha expuesto en el MAMAM, Recife (2005); el MAM,
Rio de Janeiro, el MAM Pampulha, Belo Horizonte
(2006) y en la Pinacoteca de Sao Paulo (2007, 2009).

OPORTO, PORTUGAL, 1957. LIVES AND WORKS IN LISBON,
PORTUGAL After studying painting at the School of
Fine Arts in Lisbon (1975-1981), in the 1980s Croft be-
came the principal figure in the revival of sculpture in
Portugal when he questioned the idea of the monu-
ment through a re-reading of archaic models and ar-
chitectural structures, which he interpreted in terms
of fragmentation and superimposition. By the 1990s,
the concepts of sculpture as weight/weightlessness,
density/void and balance/instability were used to ar-
ticulate a type of sculpture that combined primordial
geometric forms with everyday objects. He subse-
quently used this rigorous geometry and the coldness
of iron in combination with plates of glass and mirrors
to formally deconstruct the object, expand it in space
and engage in dialogue with the viewer. Croft’s most
recent works continue to involve these ideas but

now focus on the limits between sculpture, painting
and drawing.

Since his first exhibition in 1983, Croft has been the
subject of solo exhibitions at the Centro de Arte
Moderna, Lisbon (1994, 2006); the Museu da Cidade,
Lisbon (1999); the CCB, Lisbon (2002), and the Fundacao
Calouste Gulbenkian, Lisbon (2007). Outside Portugal,
he has participated in the Sao Paulo(1987) and Venice
(1995) Biennials and has enjoyed particular recogni-
tion in Spain following exhibitions such as the one
held at the CGAC, Santiago de Compostela (2003), as
well as in Brazil, where he has exhibited at the MAMAM,
Recife (2005); the MAM, Rio de Janeiro, the MAM Pam-
pulha, Belo Horizonte (2006) and the Pinacoteca de
S&o Paulo (2007, 2009).

Alo largo de los dltimos afios, la escultura de José Pedro Croft ha venido desplazandose
desde una ténica que incidia en el objeto escultdrico, es decir, en lo que est4 delante de noso-
tros como una entidad, hacia un enfoque arquitecténico que escapa siempre al caracter fisico
de los materiales y las piezas, para centrarse en el proceso perceptivo del espectador, siempre
inconcluso. Eljuego de planos de las esculturas de José Pedro Croft es fenomenolégicamen-
te complejo, pero paradgjicamente sencillo en tanto dispositivo. Sus esculturas se convierten
en experiencias complejas para el espectador, perdido en el sistema de reflejos de las imagenes
que resultan del sistema de planos, lineas y transparencias que proponen. Asf, cuando nos
hallamos ante una escultura de Croft, la percepcién del espacio circundante, la relacién entre
interior y exterior y las propias nociones de escala y peso se producen de una forma alterada,
como si fueran maquinas perceptivas. En los ultimos tiempos, la arquitectura se ha transforma-
do en el «otro» del trabajo de Croft. En particular, porque el sutil entendimiento del espacio
arquitecténico, la comprensién de que la escultura posee siempre, también, un valor de uso
como arquitectura, confiere a su trabajo la capacidad de desestabilizar el espacio. Ahora bien,
este proceso de desequilibrio, de multiplicacién de planos partiendo de superficies reflejantes,
o de produccién de un conflicto entre lamasa y el vacio disponible de las estructuras de acero
que utiliza, propone una multiplicidad de puntos de vista y relaciones con el espectador en el
espacio. Existen aqui dos lineas de influencia que parecen destacarse en su trayectoria: una
procedente del modernismo de las primeras vanguardias y préxima al vorticismo (corriente
muy breve del arte britanico, que tuvo cierta importancia entre 1913y 1915), y otra, mas recien-
temente, relacionada con trabajo de Robert Smithson. Esta dltima conexién es particularmen-
te intensa en relacién con las Enantiomorphic Chambers, esculturas que Smithson inicié en 1965.
En varios de sus ensayos, Smithson argumenta que la escultura es, por necesidad, una actividad
de desorganizacién del espacio, definiéndose precisamente desde la multiplicidad funcional de
puntos de vista que puede proponer al espectador, él mismo un habitante del espacio donde
se encuntra la escultura, que es, necesariamente, un espacio arquitecténico. En el interior del
laberinto de las esculturas de Croft, en la virtualidad del reflejo que hace sumergirse en el inte-
rior de la escultura, se cuestionan nuestras convicciones sobre la realidad del espacio vivido,
como si el interior y el exterior, lo que esté arriba y lo que esta abajo, quedaran sumergidos por
esta manipulacién del espacio. En este juego cinematogréfico de campo/contracampo escul-
téricos, la mayoria de las nociones que podemos evocar provienen precisamente del cine
—primeros planos, planos-secuencia, travellings—, como si se tratara de una teoria cinemética
de la escultura, o una idea de cine fisico y tridimensional a través de la escultura.En sus escul-
turas sin interior ni exterior, en las que las paredes reflejadas engullen lo que les llega, haciendo
que la geometria euclidiana deje de ser eficaz, esta contenido un proceso de montaje, una

pelicula del espacio arquitecténico problematico, extrafio y sensible.

Ver: Gordon Matta-Clark, Candida Héfer.
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Over the past few years, José Pedro Croft's sculpture has shifted its emphasis away from
the sculptural object, or rather, what is before us as an entity, to the relationship with ar-
chitecture that always escapes the physical character of the materials and works to focus
on the spectator’s always incomplete perceptive process. The play of planes in José
Pedro Croft's sculptures is phenomenologically complex but paradoxically simple as a
device. His sculptures result in complex experiences for the spectator, who is lost in the
system of reflected images arising from the arrangement of planes, lines and transparen-
cies that they propose. Thus, when we are faced with one of Croft's sculptures, the
perception of the surrounding space, the relationship between interior and exterior, and
the notion of scale and weight are produced in a modified manner, as if they were percep-
tive machines. Recently, architecture has transformed itself into the “other” in Croft’s work,
specifically because the subtle comprehension of architectural space, the understanding
that sculpture also always possesses a use value as architecture, has been granting his
work an ability to destabilise space. This process of disequilibrium, by which planes are
multiplied from reflecting surfaces, or a conflict is produced between mass and the
empty space available in the steel structures that he uses, proposes a multiplicity of points
of view and relations with the spectator in space. There are two lines of influence here
which seem to emerge in his work: the first, stemming from the modernism of the early
avant-garde movements, which can be related to vorticism (a very brief movement in
British art that was prominent between 1913 and 1915), as well as, more recently, the work
of Robert Smithson. This latter connection is particularly intense in the relationship with
the Enantiomorphic Chambers, sculptures that Smithson began in 1965. In various essays
Smithson defends the notion that sculpture is necessarily an activity by which space is
disrupted, defining itself precisely on the basis of the functional multiplicity of viewpoints
that it can propose to the spectator, who is himself a co-inhabitant of the space where
the sculpture resides, which is necessarily an architectural space. Within the labyrinth of
Croft’s sculptures, in the virtuality of the reflection that makes us plunge inside the sculp-
ture, our convictions about the reality of lived space are questioned, as if the interior and
the exterior, the above and below, were submerged by this manipulation of space. In this
cinematographic play of sculptural fields/reverse fields, the majority of the notions that
we can invoke stem precisely from cinema - close-ups, long takes, tracking shots — as
if we were dealing with a cinematic theory of sculpture, or an idea of physical and three-
dimensional cinema via sculpture. In his sculptures, which possess neither insides nor
outsides, and in which the mirrored walls swallow up what is transmitted to them in order
to render Euclidean geometry ineffective, a montage process is contained, a film of

problematic, strange and sensitive architectural space.

See: Gordon Matta-Clark, Candida Héfer.

Sin titulo Untitled

2003

4 piezas de hierro, cristal y espejos

4 pieces of iron, glass and mirrors

245 X 155 X 125 €m; 225 X 215 X 150 cm;
246 x 277 X 238 cm; 221 X 180 X 200 cM
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CANDIDA HOFER

EBERSWALDE, ALEMANIA, 1944. VIVE Y TRABAJA EN
COLONIA, ALEMANIA Cursa sus estudios en la
Kunstakademie de Diisseldorf, entre 1973 y1976 sobre
cine con Ole John, y entre 1976 y 1982 sobre
fotografia con Bernd y Hilla Becher. La decisiva in-
fluencia de estos Ultimos conducird a Candida Hofer
a pasar de una fotografia de naturaleza mas social
practicada en los afos setenta, a otra marcada por la
desnudez, la simplicidad y la objetividad plasmadas en
espacios de representacion y utilidad publica, despro-
vistos de toda presencia humana, trabajo que la ha
convertido en una de los maximos representantes de
la Nueva Escuela de Fotografia Alemana.

Desde que en 1975 comenzara a exponer individual-
mente, su obra ha sido objeto de exposiciones en Por-
tikus, Frankfort (1992); 1a Hamburger Kunsthalle,
Hamburgo (1993); la Kunstverein de Wolfsburgo (1998);
la Kunstverein de Basilea (1999) y The Museum of Con-
temporary Photography, Chicago (2000). Una gran
retrospectiva de su obra se expuso en Seattle, Phila-
delphia, Utah y Tennesse (2006-2007). También ha
contado con individuales en el Musée du Louvre, Pa-
ris, el IMMA, Dublin, el CCB, Lisboa (2006); el Caixa
Forum, Barcelona (2007); el ZKM, Karlsruhe (2008);

el Museo di Capodimonte, Napoles y el Museum
Morsbroich, Leverkusen (2009), asi como en el MARCO,
Vigo y el CAAC, Sevilla (2010). Ademas de participar en
la Documenta 11, Kassel (2002), ha representado a
Alemania, junto a Martin Kippenberger en la Bienal de
Venecia (2003).

EBERSWALDE, GERMANY, 1944. LIVES AND WORKS IN
COLOGNE, GERMANY Hdfer studied film with Ole John
at the Kunstakademie in Disseldorf from 1973 to 1976
then studied photography with Bernd and Hilla Becher
between 1976 and 1982. The key influence of the latter
led her to evolve from the photography with a social
emphasis that she had produced in the 1970s to images
characterised by bareness, simplicity and objectivity,
set in symbolic public spaces devoid of any human
presence. This work has made Hofer one of the leading
names within the New School of German Photography.
Since 1975 when she began to hold solo exhibitions,
Hofer’s work has been seen at Portikus, Frankfurt
(1992); the Hamburger Kunsthalle, Hamburg (1993); the
Kunstverein Wolfsburg (1998); the Kunstverein Basel
(1999) and the Museum of Contemporary Photography,
Chicago (2000). A major retrospective of her work was
seen in Seattle, Philadelphia, Utah and Tennessee
(2006-2007), and she has also held individual exhibi-
tions at the Musée du Louvre, Paris, the IMMA, Dublin,
and the CCB, Lisbon (2006); the Caixa Forum, Barcelona
(2007); the ZKM, Karlsruhe (2008); the Museo di Capo-
dimonte, Naples, the Museum Morsbroich, Leverkusen
(2009) the MARCO, Vigo, and the CAAC, Seville (2010).

In addition to taking part in Documenta 11, Kassel
(2002), she represented Germany at the Venice Bien-
nial (2003), together with Martin Kippenberger.

En la Documenta 11, Candida Héfer presents el conjunto de fotografias Zwslf: Die
Biirger von Calais. Se trataba de un analisis de los doce ejemplares de la escultura de
Rodin Les Bourgeois de Calais, repartidos por el mundo (de Sedl a Pasadena), que la
artista alemana fotografié en los museos y plazas publicas en los que se encuentran,
La pieza de Rodin es uno de los momentos fundacionales de la escultura moderna.
Encargada por la ciudad de Calais como invocacién de un momento doloroso (de
hecho, una derrota) como consecuencia de la Guerra de los Cien Afos, la obra se
termind en 1889. Haciendo referencia al sacrificio de un grupo de burgueses que dieron
su vida a cambio de que la ciudad de Calais no fuera devastada por los ejércitos de
Eduardo Ill, la obra de Rodin fue disefiada como una escultura sin pedestal, colocando
las figuras al nivel del suelo. Contrariando una regla esencial de la estatuaria y la onto-
logfa del monumento, la obra representa un momento fundamental de conversién de
|la estatuaria en escultura, y es asmismo una pieza seminal en la edificacién de una idea
moderna de espacio publico, ademas de tratarse de un monumento a una derrota,
justo lo contrario de la l6gica normal de victoria que preside la edificacién monumental.
En el contexto de la obra de Candida Héfer la dimensién politica del espacio publico
encuentra aqui un momento fundador, pero también una dimensién comparativa por
la multiplicidad de localizaciones en las que la obra se inserta en la actualidad.

Ver: José Pedro Croft, Gordon Matta-Clark, Angela dela Cruz

At Documenta 11, Candida Hafer exhibited the series of photographs Zwélf: Die Biirger
von Calais. It is a survey of twelve copies of Rodin's sculpture Les Bourgeois de Calais, which
the German artist photographed in the museums and public squares where it can be found
all over the world (from Seoul to Pasadena). Rodin’s piece is one of the founding works of
modern sculpture. Commissioned by the city of Calais as an invocation of a painful mo-
ment (in fact, a defeat) following the Hundred Years War, the work was completed in 1889.
Making reference to the sacrifice made by a group of bourgeois who offered their own lives
in exchange for the sparing of the city of Calais by the armies of Edward Ill, Rodin’s work
was conceived as a sculpture without a pedestal, placing the figures on the level of the
ground. Gomg against an essential rule of statuary and of the onto\ogy of the monument,
it is an essential moment in the conversion of statuary into sculpture, as well as a seminal
piece in the construction of a modern idea of public space, besides being a monument to
a defeat, in contrast to the normal logic of victory that governs the erection of monuments.
Within the context of Candida Héfer's work, the political dimension of public space finds
its founding moment here, along with a comparative dimension arising from the broad
range of situations in which the work can currently be found.

See: José Pedro Croft, Gordon Matta-Clark, Angela de la Cruz.
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NY Carlsberg Glyptotek Copenhagen I
2000

C-print

207 X 152 cm
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Villa Medici Roma I Villa Medici, Rome
2001

C-print

152 X 152 cm
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STAN DOUGLAS

VANCOUVER, CANADA, 1960. VIVE Y TRABAJA EN VAN-
COUVER Desde que acabd sus estudios en 1982, se ha
posicionado como una de las figuras mas reconocidas
del panorama internacional contemporéneo, gracias

a un complejo trabajo de desconstruccién de la foto-
grafia, el video y el cine. En ello ha contribuido su acti-
vidad como tedrico, profesor y comisario de exposicio-
nes. Asociado a la Escuela de Vancouver, su obra rebasa
los limites de la misma. El fracaso de la utopia moder-
na, la obsolescencia tecnoldgica o la memoria colectiva
son algunos de los asuntos que aborda en trabajos de
compleja estructura y excelencia técnica. En sus obras
introduce una nueva temporalidad, a base de técnicas
de edicién y proyeccion, generadoras de combinaciones
y permutaciones que suscitan inesperadas reflexiones
criticas sobre historia y subjetividad. En 1981 realiza su
primera individual y, desde entonces, ha expuesto en el
Centre Georges Pompidou, Paris, el MNCARS, Madrid, la
Kunsthalle de Zirich y el Witte de With, Rotterdam
(1994); en el Museum Haus Lange and Museus Haus Es-
ters, Krefeld (1996); en el Museum of Contemporary
Art, Chicago (1997); en la Foundation Cartier, Paris, De
Pont Museum, Tilburg, en el MOCA, Los Angeles (1999);
en la Serpentine Gallery, Londres (2002); la Wiittember-
gischer Kunstverein and Staatsgalerie, Stuttgart
(2007) y en el Mongin Art Center, Selil (2009). Con su
participacion en colectivas y eventos internacionales
como las bienales de Whitney (1995), Sidney (1990, 1996,
2000), Sao Paulo (2002) o Venecia (1990, 2001, 2005), el
Skulptur Projekte, Miinster (1997) y las Documenta 9,
10y 11, Kassel (1992, 1997, 2001), su obra se ha integrado
en los circuitos cinematograficos, donde el artista en-
cuentra igualmente reconocimiento, como prueba la
concesion del premio del Festival Internacional de Cine
de Vancouver (2006), galardon que se une a otros, como
el Arnold Bode Prize (2001), el Hnatyshyn Foundation
Award (2007) y el Bell Award in Video (2008).

VANCOUVER, CANADA, 1960. LIVES AND WORKS IN VAN-
COUVER Since he completed his studies in 1982 Stan
Douglas has become one of the leading figures in the
world of contemporary art thanks to a complex body of
work involving the deconstruction of photography, video
and film, in which his activities as a theoretician,
teacher and exhibition curator play a part. Associated
with the School of Vancouver, Douglas’s work goes be-
yond the limits of that school. The failure of the mod-
ern utopia, technological obsolescence and collective
memory are among the issues that he investigates in
works of complex structure and technical virtuosity.
Douglas introduces a new sense of time into his work
through editing and projection processes, which
generate combinations and permutations that provoke
unexpected critical reflections on history and subjec-
tivity. Douglas held his first solo exhibition in 1981 and
since then has been represented at the Centre Georges
Pompidou, Paris, MNCARS, Madrid, the Kunsthalle Zurich
and Witte de With, Rotterdam (1994); the Museum Haus
Lange and Museum Haus Esters, Krefeld (1996); the Mu-
seum of Contemporary Art, Chicago (1997); the Cartier
Foundation, Paris, the De Pont Museum, Tilburg, the
MOCA, Los Angeles (1999); the Serpentine Gallery, Lon-
don (2002); the Wiittembergischer Kunstverein und
Staatsgalerie, Stuttgart (2007), and the Mongin Art
Center, Seoul (2009). Through his participation in col-
lective, international events such as the Whitney (1995),
Sidney (1990, 1996, 2000), S&o Paulo (2002) and Venice
(1990, 2001, 2005) Biennials, Skulptur Projekte,
Miinster (1997) and Documenta 9, 10 and 11, Kassel (1992,
1997, 2001), Douglas’s work has assumed its place in
international film circles where he is equally recog-
nised, winning, for example, the Vancouver Film Festival
International Prize (2006). Other prizes include the
Arnold Bode Prize (2001), the Hnatyshyn Foundation
Award (2007) and the Bell Award in Video (2008).

La fotografia de la libreria MaclLeod's, una referencia basica para los biblisfilos de Van-
couver, se presenté por primera vez en el contexto de la exposicién Klatsassin, organi-
zada por la Wiener Secession. La exposicién consistia en la representacién de una
pelicula particularmente compleja, que construia una ficcién alrededor de una revuelta
que tuvo lugar en Canads en el siglo xix, liderada por un jefe de la tribu Tsilhgotin. La
pelicula, construida de forma reticular, constituye un ensayo en el que las diferencias
lingtiisticas, los distintos recuerdos de los participantes, la narracién de la revuelta, de
la captura y del juicio se cuentan desde los diversos puntos de vista de los participantes,
lo que produce —como la literatura de Lawrence Durrell— un palimpsesto de recurren-
cias a partir del cual la verdad siempre es el resultado precario de un mapa de contin-
gencias. En el contexto de la exposicién, la fotografia de la libreria MacLeod's —que
puede compararse a la neoyorquina Strand— surge como un lugar babélico, en el
que todas las lenguas, todas las memorias, todos los restos de las producciones cultu-
rales coexisten en una jerarquia indescifrable que sélo puede restablecerse a partir de
un ejercicio ficticio. Una librerfa es el correlato asistematico de una biblioteca, en el que
el saber se encuentra catalogado, inventariado y estabilizado. La posibilidad de inter-
ferencias y vinculos se deja aquf a la capacidad de investigacién arqueoldgica: ahi podra
surgir el lastre de aquello que Aby Warburg denominaba la <memoria cultural».

Ver: Candida Héfer, Jane & Louise Wilson, Allan Sekula.

The photograph of Macleod's bookshop, an essential landmark for Vancouver biblio-
philes, was presented for the first time at the exhibition Klatsassin, produced by the
Vienna Secession. The exhibition consisted of the presentation of a particularly complex
film that constructs a fiction around a nineteenth-century revolt led by a Tsilhgot'in chief.
The film, as intricately constructed as a web, constitutes an essay in which linguistic dif-
ferences, the various memories of the participants, and the story of the revolt, capture
and trial are told from the multiple viewpoints of the various participants, producing, as
in the literature of Lawrence Durrell, a palimpsest of recurrences from which the truth is
always the precarious product of a map of contingencies. In the context of the exhibition,
the photograph of Macl.eod’s bookshop — which is perhaps the equivalent of the Strand
in New York — emerges as a Babel in which all languages, all memories, and all remnants
of cultural productions co-exist in an indecipherable hierarchy that can only be restored
through a fictional exercise. The bookshop is the assystematic correlative of the library,
where knowledge is catalogued, inventoried and stabilised. Here, the possibility for infer-
ences and connections is left to the ability of archaeological inquiry, in the midst of which
the foundations of what Aby Warburg called “cultural memory” might arise.

See: Candida Héfer, Jane and Louise Wilson, Allan Sekula.
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McLeod 's Books, Vancouver

2006

Laserchrome sobre aluminio Laserchrome on aluminium
130 X 260 cm[imagen image]

173 x 300 cm [papel fotografico photographic paper]
178 x 305 cm [enmarcada framed)]
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Journey Into Fear Viaje al miedo

2001

DVD formato 16:9 con sonido estéreo DVD format 16:9 with stereo sound
30 didlogos de 15’ 04” 30 dialogues of 15 minutes 4 seconds
452’[duracién total] 452 minutes [total duration]
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FERNANDA FRAGATEIRO

MONTIJO, PORTUGAL, 1962. VIVE Y TRABAJA EN
LISBOA, PORTUGAL Tras estudiar en la Escola de Ar-
tes Decorativas Antdnio Arroio, pasé por Ar.Co, Lisboa
(1981-1982) y posteriormente por la Escola de Belas-
Artes de Lisboa (1983-1987). Desde el inicio de su
carrera las relaciones entre lo individual y lo colectivo
que articulan su trabajo han partido de la nocién de
lugar y de esenciales representaciones de perfeccion
para cuestionar su imposibilidad en el cortocircuito
social subyacente tanto a sus esculturas como a sus
instalaciones o fotografias. En esta bisqueda, el pai-
saje ha ido ganando protagonismo, asi como las rela-
ciones con el espacio urbano y la arquitectura, dando
lugar a intervenciones en espacios publicos en Portu-
gal y Tenerife. Con una carrera fundamentalmente
portuguesa, que inicié a mediados de los afos ochen-
ta con presencia en galerias y algunos de los princi-
pales acontecimientos colectivos lusos, su interna-
cionalizacion se ha centrado basicamente en Espafia,
donde esta presente en varias colecciones publicas,
y ha expuesto en exposiciones colectivas y galerias.
Entre sus muestras individuales recientes cabe men-
cionar las habidas en 1a Culturgest, Lisboa (2003), el
CCB, Lisboa (2003 y 2007) o el Museu da Electricidade,
Lishoa (2009).

MONTIJO, PORTUGAL, 1962. LIVES AND WORKS IN
LISBON, PORTUGAL Following her studies at the An-
tonio Arroio School of Decorative Arts, Fragateiro
spent time at Ar.Co, Lisbon (1981-1982) and at the Lisbon
School of Fine Arts (1983-1987). From the outset of her
career her work has revolved around the idea of rela-
tionships between the individual and the group, from
the starting point of the idea of place and of classic
representations of perfection that are used to ques-
tion whether perfection is possible within the context
of a short-circuited society, an idea that underlies her
sculptures, installations and photographs. Within this
quest, landscape has becoming increasingly important
as has the relationship with the urban space and with
architecture, giving rise to interventions in public
spaces in Portugal and Tenerife. Fragateiro has princi-
pally developed her career in Portugal, starting in the
mid-1980s with gallery exhibitions and her participa-
tion in leading Portuguese art events. Her interna-
tional activities primarily focus on Spain, where she is
represented in various public collections and has ex-
hibited in collective exhibitions and in galleries. Recent
solo exhibitions include those held at the Culturgest,
Lisbon (2003), the CCB, Lisbon (2003, 2007) and the
Museu da Electricidade, Lisbon (20009).

Ndoler 5 No leer 5 Do not read 5

2008

Acero inoxidable y libros recortados Stainless steel
and cut-up books

18 X 60 x 12 cm
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GREGOR SCHNEIDER

RHEYDT, ALEMANIA, 1969. VIVE Y TRABAJA EN RHEYDT
Pasa por varias academias de arte, entre ellas las de
Minich y Hamburgo (1989-1992). Desde que comienza
a trabajar en Haus u r—algo asi como casa primige-
nia—en 1985, no ha cesado 1a labor de construccion
y reconstruccion de su casa, utilizando procesos de
ocultacion, superposicion, escala, aislamiento y des-
plazamiento de elementos estructurales y de revesti-
miento. Después los fotografia y registra en video.
Ha intervenido y reproducido réplicas de edificios

o0 espacios de habitacién que, como lugares transita-
bles por el espectador, se someten a juegos de reco-
nocimiento y percepcion, desorientando a los espec-
tadores o haciéndoles experimentar sensaciones
claustrofobicas. En 1a raiz de su obra se encuentran
cuestiones politicas, sociales y religiosas a menudo
polémicas. Aunque su trayectoria artistica se de-
sarrolla basicamente en Alemania, ha participado en
la Bienal de Venecia, donde obtuvo el Ledn de Oro

en 2001; también en muestras colectivas e individua-
les en ciudades europeas y americanas: Museum Haus
Lange, Krefeld (1994, 1997); Kunsthalle de Berna

y Kiinstlerhaus, Stuttgart (1996); Portikus, Frankfurt
(1997); Stadtisches Museum Abteiberg, Monchengla-
dbach (1999, 2008, 2009); Musée d’Art Moderne de la
Ville, Paris (1998); Kabinett fiir Aktuelle Kunst, Bre-
merhaven (1999, 2001, 2005, 2010); Wiener Secession,
Viena (2000); Hamburger Kunsthalle, Hamburgo;
MOCA, Los Angeles, y Aspen Art Museum, Aspen
(2003); Museu Serralves, Oporto (2005); Bonner
Kunstverein, Bonn (2006); La Maison Rouge, Paris; MA-
CRO, Roma y Fondazione Bevilacqua La Masa, Venecia
(2008) y Dommuseum, Salzburgo (2009).

RHEYDT, GERMANY, 1969. LIVES AND WORKS IN RHEYDT
Schneider studied at various academies of art,
including Munich and Hamburg (1989-1992). Since

he began work on Haus u r[Primal House] in 1985 he
has continuously engaged in a process of construction
and re-construction of his house, using procedures of
concealment, superimposing, scale, isolation and shift-
ing of the structural elements and surfaces. Schneider
then photographs this work and records it on video.
He has created and reproduced replicas of buildings and
living spaces in which the viewer moves around

and is thus subject to processes of recognition and
perception that result in sensations of disorientation
or claustrophobia. Underlying Schneider’s work are
political, social and religious issues of a frequently po-
lemical nature. While his career has mainly developed
in Germany, Schneider has exhibited at the Venice

Biennial, where he was awarded the Golden Lion in 2001.

He has been involved in group and solo exhibitions in
various European and American cities, in museums
including: the Museum Haus Lange, Krefeld (1994, 1997);
the Kunsthalle Berne, and the Kiinstlerhaus Stuttgart
(1996); Portikus, Frankfurt (1997); the Stadtisches Mu-
seum Abteiberg, Monchengladbach (1999, 2008, 2009);
the Musée d’Art Moderne de la Ville, Paris (1998); the
Kabinett fiir Aktuelle Kunst, Bremerhaven (1999, 2001,
2005, 2010); the Wiener Secession, Vienna (2000); the
Hamburger Kunsthalle, Hamburg; the MOCA, Los Angeles,
and the Aspen Art Museum, Aspen (2003); the Museu
Serralves, Oporto (2005), the Bonner Kunstverein, Bonn
(2006); La Maison Rouge, Paris; the MACRO, Rome, and
Fondazione Bevilacqua La Masa, Venice (2008), and the
Dommuseum, Salzburg (2009).

Total isolierter, toter raum. Giesenkirchen Habitacién

muerta, totalmente aislada. Giesenkirchen Totally

isolated, dead Room. Giesenkirchen

1989-1991/2000

8 fotografias a color 8 colour photographs

18 x13 cm(x 8)

42 x 32 cm (x 8) [enmarcadas framed] 169
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SUSAN COLLIS

EDINBURGO, REINO UNIDO, 1956. VIVE Y TRABAJA EN
LONDRES, REINO UNIDO Formada en escultura en la
Chelsea School of Art and Design (1997-2000) y en el
Royal College of Art (2000-2002), Collis ha abierto
una nueva via de trabajo que invierte procesos que se
han tornado habituales en el arte. Interesada en revi-
sar estereotipos relacionados con la percepcion, el
valor y la plusvalia artesanal de las obras de arte, la
artista propone objetos cotidianos marcados por el
desgaste y el tiempo, o procedentes de los preparati-
vos y/o restos del montaje de una exposicion. Pero en
su trabajo nada es lo que parece y, tras una mirada
detenida, el espectador descubre preciosos y meticu-
losos trabajos de artesania realizados con materiales
nobles y valiosos. No son restos sino productos finales
que reeducan la mirada y exponen las contradiccio-
nes que rodean a la produccion y el mercado de la
obra de arte.

La obra de Collis ha sido ampliamente difundida en ex-
posiciones individuales en galerias inglesas, y reciente-
mente se ha empezado a intoducir en otros paises,
como demuestra su seleccion para «The Armory Show»,
Nueva York (2010). Ha estado presente en muestras
colectivas como «Out of the Ordinary», en el Victoria
and Albert Museum, Londres y la Tullie House, Carlisle
(20009); «Bizarre Perfection», en The Israel Museum,
Jerusalén (2009), o «Apparently Invisible», en el

The Drawing Center, Nueva York (2009).

EDINBURGH, SCOTLAND, 1956. LIVES AND WORKS IN
LONDON, UK Collis trained in sculpture at the Chelsea
School of Art and Design (1997-2000) and at the Royal
College of Art (2000-2002). Her work involves a new
approach that inverts traditional artistic practices.
Interested in rethinking stereotypes relating to per-
ception, the value of art and the value added by craft
processes, Collis presents everyday objects altered by
wear and the passing of time or ones that derive from
the process of preparing an exhibition or from its left-
over material. Nothing, however, is what it seems in her
work and any viewer who pays close attention to it will
discover meticulous and exquisite craft procedures
that use high quality, costly materials. These are not
leftovers but rather end products that re-educate

the gaze and reveal the contradictions inherent to the
production and marketing of works of art.

Collis’s work has been included in numerous individual
exhibitions in British galleries and she has recently
started to show in other countries. She was, for ex-
ample, selected for participation in “The Armory Show’;
New York (2010). Her work has been seen in collective
exhibitions such as “Out of the Ordinary’; Victoria and
Albert Museum, London, and Tullie House, Carlisle
(2009); “Bizarre Perfection’, The Israel Museum, Jeru-
salem (2009), and “Apparently Invisible’, The Drawing
Center, New York (2009).

Since I Fell for You + Why We Dream II Desde que me
enamore€ de ti + Por qué sonamos II

2007/2009

Madera de nogal, caoba, sicomoro, iroko, arce y peral,
albura de nogal, lapislazuli, plata, bronce y hoja de
platino/Tejido de algoddn y bordado de seda Walnut,
sycamore, iroko, maple and pear wood, walnut burl,
lapislazuli, silver, bronze and sheet platinum/Cotton
cloth and silk embroidery

22 x152 x 8 cm Medidas variables Variable dimensions
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ETTORE SPALLETTI

CAPPELLE SUL TAVO, ITALIA, 1940. VIVE Y TRABAJA
EN CAPPELLE SUL TAVO Coetaneo del Arte Povera,
Spalletti se separa de este movimiento al desarrollar
un trabajo que se debate entre las ideas minimalistas
y la tradicién renacentista italiana. A medio camino
entre la pintura y la escultura, su obra se basa en la
simplicidad de formas y volimenes geométricos ele-
mentales, las relaciones entre color, forma y espacio,
la técnica del impasto y las sutiles alteraciones en las
superficies. A partir de ahi crea trabajos de una ma-
terialidad sensual que amplia los juegos de dimensio-
nalidad y establece un productivo didlogo entre pre-
sencia y ausencia, claridad y presencia fisica, levedad
Y peso, en expresiones que se acercan a lo sublime.
Recientemente ha extendido estas propuestas a la
concepcion atmosférica del espacio de exposicion.
Aunque comenz6 tarde a exponer —no tuvo su pri-
mera individual hasta 1975—, alcanzé renombre in-
ternacional tras representar a su pais en la Bienal de
Venecia (1982,1993, 1995, 1997) y participar en la Do-
cumenta (1982 y 1992) y en Skulptur Projeckte (1987).
A partir de ahi se mostraron individuales de su obra
en el Musée d’Art Moderne de 1a Ville, Paris (1991); el
IVAM, Valencia (1992); el Solomon R. Guggenheim Mu-
seum, Nueva York (1993); el MuHKA, Amberes (1995);
el Musée d’Art Contemporain, Lyon (1996); el Musée
d’Art Moderne et Contemporain, Estrasburgo (1998);
la Villa Medici, Roma (1999, 2006) y Fundacidn la Caixa,
Madrid (2000). Exitosas fueron la instalacion en el
Henry Moore Institute, Leeds (2005), y la reciente
exposicion en el Kleve Kurhaus Museum, Kleve (2009).

CAPPELLE SUL TAVO, ITALY, 1940. LIVES AND WORKS

IN CAPPELLE SUL TAVO A contemporary of Arte Povera,
Spalletti broke away from that movement in order to
develop a type of work that moves between Minimalist
ideas and the Italian Renaissance tradition. Midway
between painting and sculpture, his work is based on
the simplicity of forms and elemental geometric vol-
umes, the relations between colour, form and space,
the technique of impasto and subtle modifications

to the surfaces. From this starting point he creates
works of a sensual materiality that expand the idea of
dimension. The result is a productive dialogue between
presence and absence, clarity and physical presence,
and lightness and weight that gives rise to an approxi-
mation to the Sublime. He has recently expanded these
concepts to offer an atmospheric concept of the exhi-
bition space. While Spalletti began to exhibit at a rela-
tively late stage—his first solo exhibition took place
in 1975—he achieved international renown after he
represented Italy at the Venice Biennial (1982, 1993,
1995,1997) and took part in Documenta (1982 and 1992)
and Sculptur Projekte (1987). Since then he has been
the subject of individual exhibitions at: the Musée d’Art
Moderne de la Ville, Paris (1991); the IVAM, Valencia
(1992); the Solomon R. Guggenheim Museum, New York
(1993); the MuHKA, Antwerp (1995); the Musée d’Art
Contemporain, Lyon (1996); the Musée d’Art Moderne
et Contemporain, Strasbourg (1998); the Villa Medici,
Rome (1999, 2006), and Fundacién la Caixa, Madrid
(2000). His installations at the Henry Moore Institute,
Leeds (2005), and the recent exhibition at the Kleve
Kurhaus Museum, Kleve (2009) were highly acclaimed.

Tiepido, Celeste Claro, Celeste

2005

Impasto de color sobre tabla Colour
impasto on panel

40 X 40 X 4,1cm
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Grigiazzurro Gris azulado

2001

Impasto de color y pan de oro sobre tabla
Colour impasto and gold Teaf on panel

150 X 150 X 4,2 Cm
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LAWRENCE WEINER

NUEVA YORK, EE UU, 1942. VIVE Y TRABAJA EN NUEVA
YORK Artista fundamental para entender algunos
de los derroteros de arte después de los afos
sesenta, ha ejercido una influencia incuestionable
como pionero en la utilizacién del lenguaje como
material artistico. Tras graduarse, pasé por
diferentes trabajos, recalé en la pintura y en 1968
su obra giré radicalmente hacia lo conceptual. Des-
de entonces, ha cuestionado con insistencia las for-
mas de exposicion y distribucion del arte y la obra
de arte como objeto, empenandose en la valora-
cion de la idea por encima de su materializacion fi-
sica. Para ello, adopt6 el lenguaje como «inmaterial
materia» del arte, plasmando sus investigaciones en
manifestaciones y formatos variados: libros,
peliculas, videos, performances, piezas de sonido,
papel, pésters o instalaciones de palabras en el es-
pacio publico o de exposicion. Desde que mostrara
su obra en 1965 en la galeria de Seth Siegelaub, pro-
motor neoyorkino del arte conceptual, la obra de
Weiner ha formado parte de colectivas fundamenta-
les en la historia reciente del arte, y ha participado
en eventos como las bienales de Whitney y Estambul
(1995), Skulptur Projekte, Miinster (1997) y Venecia
(1972,1984, 2003, 2007), 0 las ediciones 5y 7 de la
Documenta, Kassel (1972, 1982). Ademas, ha sido
objeto de importantes exposiciones individuales

y retrospectivas, destacando entre las mas recien-
tes las celebradas en las siguientes sedes: Hirshhorn
Museum and Sculpture Garden, Washington (1990);
ICA, Londres y DIA, Nueva York (1991); SFMoMA, San
Francisco y CAPC, Burdeos (1992); Walker Art Center,
Minneapolis (1994); IVAM, Valencia y Ludwig Museum,
Colonia (1995), Museum Boijmans van Beuningen,
Roterdam (1996); Kunstmuseum de Wolfsbhurgo
(2000); Palacio de Cristal-MNCARS, Madrid (2001);
Museo Rufino Tamayo, Ciudad de México (2004);

Stedelijk Van Abbemuseum, Eindhoven (2006);
MOCA, Los Ange]es, Whitney Museum of American
Art, Nueva York, Haus der Kunst, Minich, K21,
Diisseldorf y CAC, Malaga (2007) y The Power Plant,
Toronto (2009).

NEW YORK, USA,1942. LIVES AND WORKS IN NEW YORK
Weiner is a key artist for an understanding of some
post-1960s trends in art and has exercised a clear
influence as a pioneer in the use of language as an
artistic medium. After graduating he took various
jobs then turned to painting. In 1968 his work shifted
radically towards conceptualism. From then on Weiner
has repeatedly questioned ways of exhibiting and dis-
tributing art and the work of art as object, concen-
trating on the importance of the idea rather than its
physical manifestation. In order to do so he has ad-
opted language as the “immaterial material” of art,
giving form to his investigations via different modes
of expression including books, films, videos, perfor-
mance, sound pieces, works on paper, posters and
installations of words in public spaces or exhibitions.
Since 1965 when he first exhibited with Seth Siege-
laub, the New York promoter of Conceptual art,
Weiner’s work has appeared in collective exhibitions
of groundbreaking importance for the recent his-
tory of art. He has also participated in events such
as the Whitney and Istanbul Biennials (1995), Skulptur
Projekte, Miinster (1997), the Venice Biennial (1972,
1984, 2003, 2007), and editions 5 and 7 of Documenta,
Kassel (1972, 1982). Weiner has been the subject of ma-
jor solo exhibitions and retrospectives, of which re-
cent ones include: the Hirshhorn Museum and Sculp-
ture Garden, Washington (1990); the ICA, London, and
the DIA, New York (1991); the SFMoMA, San Francisco,
and the CAPC, Bordeaux (1992); the Walker Art Center,

Minneapolis (1994); the IVAM, Valencia, and the Ludwig
Museum, Cologne (1995), the Museum Boijmans van
Beuningen, Rotterdam (1996); the Kunstmuseum
Wolfsburg (2000); the Palacio de Cristal-MNCARS, Ma-
drid (2001); the Museo Rufino Tamayo, Mexico City
(2004); the Stedelijk Van Abbemuseum, Eindhoven
(2006); the MOCA, Los Angeles, the Whitney Museum
of American Art, New York, the Haus der Kunst,
Munich, K21, Dusseldorf, and the CAC, Malaga (2007)
and The Power Plant, Toronto (2009).

A lo largo de los dltimos cincuenta afios la obra de Lawrence Weiner ha sido un largo
paseo por los margenes de la escultura, de la corporalidad, del universo cinematografico
y de la materialidad del mundo a través del lenguaje transformado en una poética prag-
matica.Sus trabajos, que utilizan frases, palabras organizadas en el espacio, se dirigen al
cuerpo, creando un ambiente de imposible catalogacién, pero que posee un enorme
poder de compromiso personal por parte del espectador. En el conjunto de su obra, el
uso del lenguaje ha recorrido innumerables instancias semanticas, ya sea apelando al
poder metaférico del juego contextual, ya sea remitiendo a una literalidad aparente, o
bien utilizando juegos de sentido particularmente complejos. En cualquiera de los casos,
el nicleo de la potencialidad del proyecto artistico de Lawrence Weiner se traspone
con el objetivo de establecer un ambiente —lo que él denomina una mise-en-scéne— en
el cual la escala de los textos colocados en el suelo o en las paredes, su color, la relacién
mutua, asi como con la “fisicalidad” de la arquitectura o con las contingencias del espa-
cio urbano definen una posibilidad de experiencia «corporalizada» para el espectador.
En este establecimiento de un campo en el que las divisiones entre cuerpo y sentido,
entre este y la resolucién formal dejan de ser relevantes —porque la nocién de experien-
cia, segin John Dewey, es el campo movilizador del espectador—, se define un campo
de accién politica permanentemente motivado por la conviccién de que el arte es un

ejercicio de autonomia compartida. A lo largo de los afios, Weiner ha venido alternando
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sus proyectos expositivos, sus intervenciones urbanas, el uso del libro como soporte, las
obras sonoras realizadas para la radio o en disco y los disefios, con lo que constituye una
extensa obra cinematogréfica. Los disefios de Lawrence Weiner son mapas de su pen-
samiento, casi versos de sus piezas ambientales en el momento de la gestacién. A veces
son acciones, otras veces son guiones para sus peliculas. En este sentido, su trabajo, al
llevar consigo el peso politico del hecho de compartir —presente en la posibilidad del
espectador, en el interior de la obra, que se vive como una situacién fisica— incide en la

materialidad del mundo.

Ver: Mike Kelley, Dan Graham, Gordon Matta-Clark, Mark Lombardi, Bruce Nauman.

Over the past fifty years, Lawrence Weiner's work has been a long trip through the
margins of sculpture, corporality, film, and the materiality of the world through language
transformed into a pragmatic poetics. Those works of his that use phrases, words ar-
ranged in space, are addressed to the body, creating an atmosphere that is impossible
to classify but which possesses the enormous power of the spectator’s personal engage-
ment. In his work as a whole, the use of language has involved countless semantic ins-
tances, whether to evoke the metaphorical power of the contextual game, or to refer to
an apparent literalness, or to make use of particularly complex plays on meaning. In any
of these cases, the central focus of the possibilities brought about by Lawrence Weiner's
artistic project is transposed to the creation of an environment (what he calls a mise-en-
sceéne) in which the scale of the texts placed on the ground or on the walls, their colour,
their relationship to each other and to the physicality of the architecture or the contingen-
cies of the urban space, define an opportunity for the spectator to undergo a corporealised
experience. In establishing a field in which the cleavages between body and meaning, and
between meaning and formal resolution, cease to be relevant — because the notion of
experience, in the sense used by John Dewey, is the field that mobilises the spectator - a
field of political action is defined that is permanently driven by the conviction that art is an
exercise in shared autonomy. Over the years, Weiner has been alternating his exhibition
projects, his urban interventions, his use of the book as a support, his sound works created
for radio or discs and his drawings with a now extensive body of film work. Lawrence
Weiner's drawings are maps of his thought, almost like versions of his environmental
pieces at the moment of gestation. At times they are follow-ups. At other times, they are
scripts for his films, maps of thought. In this respect, because it carries with it the political
weight of sharing (evident in the spectator’s chance to experience it as a physical situation
within the piece), his work focuses on the materiality of the world.

See: Mike Kelley, Dan Graham, Gordon Matta-Clark, Mark Lombardi, Bruce Nauman.

A Change of What (New Moons)

Un cambio de qué (Nuevas Iunas)
1989

Ldpiz, tinta y acuarela sobre papel
Pencil, ink and watercolour on paper

50 X 50 cm

A Change of What (New Planet)

Un cambio de qué (Nuevo planeta)
1989

Lapiz, tinta y acuarela sobre papel
Pencil, ink and watercolour on paper

50 X 50 cm
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The World Stopped Twirling El mundo dejo de girar
2006
Técnica mixta sobre papel Mixed technique on paper

100 x 80 cm [enmarcada framed]

The World Stood Still El mundo se detuvo
2007
Técnica mixta sobre papel Mixed technique on paper

100 x 80 cm [enmarcada framed]

The Earth Begins to Move La tierra se empieza a mover
2007
Técnica mixta sobre papel Mixed technique on paper

100 x 80 cm [enmarcada framed]
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ELMGREEN & DRAGSET

MICHAEL ELMGREEN. COPENHAGUE, DINAMARCA, 1961.
VIVE Y TRABAJA EN BERLIN, ALEMANIA/INGAR DRAG-
SET. TRONDHEIM, NORUEGA, 1969. VIVE Y TRABAJA

EN BERLIN, ALEMANIA Sin formacion especifica en el
campo del arte—Elmgreen era poeta multimedia y
Dragset trabajaba con un grupo de teatro experi-
mental—, comenzaron a realizar sus primeros happe-
nings y performances en 1995 dentro de la tradicién
Fluxus de Allan Kaprow y Carolee Schneeman. Pronto
se trasladaron a Berlin, donde comenzaron a realizar
un trabajo convincente, basado en acciones, instala-
ciones y ambientes de fuerte carga social y politica,
encaminados a alterar la convencional percepcion de
espacios publicos para cuestionar los mecanismos

de control ideoldgico, proponer el uso de galerias y mu-
seos como lugar de experiencias y contribuir al deba-
te sobre las minorias sexuales, todo ello con referen-
cias frecuentes al Minimalismo y al diseno
escandinavo. Unas veces actlan desde la ironia, como
revelan las muestras de su obra celebradas en la si-
guientes sedes: la Kunsthalle de Zirich; Statens Mu-
seum fiir Kunst, Copenhague (2001); Portikus,
Frankfurt (2003); el Sprengel Museum, Hanéver; la
Tate Modern, Londres y el Museum Folkwang, Essen
(2004); 1a Bohen Foundation, Nueva York y la Marfa,
Texas (2005), y la Serpentine Gallery, Londres (2006).
Otras parten de un desasosiego existencial, como
ponen de manifiesto las celebradas en la Malmo Kons-
thall, Malmé (2007), en el Centre Georges Pompidou,
Paris y en el MUSAC, Leén (2009). Su proyeccion inter-
nacional se ha fortalecido con la participacion en
Skulptur Projekte, Miinster (2008), y las bienales de
Berlin (1998), Estambul (2001), Sao Paulo (2002) y Ve-
necia (2003, 2009), en cuya tltima edicion han comi-
sariado los pabellones danés y noruego. En 2002 reci-
bieron el prestigioso Preis der Nationalgalerie fiir
Junge Kunst, de la Hamburger Bahnhof, de Berlin.

MICHAEL ELMGREEN. COPENHAGEN, DENMARK, 1961.
LIVES AND WORKS IN BERLIN, GERMANY/INGAR DRAG-
SET. TRONDHEIM, NORWAY, 1969. LIVES AND WORKS

IN BERLIN, GERMANY Without any specific training in
art—~EImgreen was a multimedia poet and Dragset was
involved with an experimental theatre group—they
began to create their first happenings and perfor-
mances in 1995 within the Fluxus tradition of Allan
Kaprow and Carolee Schneeman. They soon moved to
Berlin where they began to produce a convincing body
of work based on actions, installations and environ-
ments, characterised by a marked social and political
emphasis and aimed at modifying the conventional
perception of public spaces in order to question mech-
anisms of ideological control and to contribute to the
debate on sexual minorities. Their work makes use of
frequent references to Minimalism and Scandinavian
design. On occasions they deploy irony, as to be seen in
the works exhibition in the exhibitions held at the
Kunsthalle Zurich, the Statens Museum fiir Kunst, Co-
penhagen (2001); Portikus, Frankfurt (2003); the Spren-
gel Museum, Hanover; and the Tate Modern, London,
the Museum Folkwang, Essen (2004); the Bohen Foun-
dation, New York, and the Marfa, Texas (2005), and the
Serpentine Gallery, London (2006). On other occasions
their starting point is existential angst, as in the work
shown at the Malmo Konsthall, Malmé (2007), the Centre
Georges Pompidou, Paris, and at the MUSAC, Ledn
(2009). They become more widely known internationally
following their participation in the Skulptur Projekte,
Miinster (2008), and the Berlin (1998), Istanbul (2001),
S&o Paulo (2002) and Venice (2003, 2009) Biennials, in
the last edition of which they curated the Danish and
Norwegian pavilions. In 2002 Elmgreen & Dragset re-
ceived the prestigious Preis der Nationalgalerie flir
Junge Kunst awarded by the Hamburger Bahnhof

in Berlin.

The Brightness of Shady Lives EI resplandor de las vidas
turbias

2005

364 C-print en marcos de polipiel blanco y estanterias

de madera 364 C-prints in frames made of white imitation
leather and wooden shelving

Dimensiones variables Variable dimensions 183
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JAMES CASEBERE

LANSING, MICHIGAN, EE UU, 1953. VIVE Y TRABAJA EN
NUEVA YORK, EE UU Después de pasar por la Michigan
State University, el Minneapolis College of Art and
Design y beneficiarse del Whitney Independent Study
Program, acaba sus estudios en el CAL Arts, de Cali-
fornia, en 1979. A partir de la década siguiente su tra-
bajo se mueve en el punto de interseccion entre foto-
grafia, arquitectura y escultura, para dar cuerpo a
una obra que adopta el simulacro como estrategia
encaminada a introducir al espectador en ambientes
ambiguos y evocativos que producen un efecto de
extrana familiaridad. Sus fotografias de inhabitadas
maquetas instauran el juego entre ilusion y realidad
como vehiculo para crear un método critico de repre-
sentacion que inyecta narrativas politicas e histori-
cas, que van desde los efectos de la globalizacion has-
ta las relaciones de control social.

A menudo relacionado con el grupo Pictures Genera-
tion, Casebere ha participado en colectivas realizadas
en los mas renombrados museos internacionales y en
eventos como la bienales de Venecia (1996), Sevilla
(2006) 0 Whitney (2010). Individualmente ha mostra-
do su obra en el Museum of Photographic Art, San
Diego (1990); el Birmingham Museum of Art (1991); el
Contemporary Museum of Art, Venecia, el CGAC, San-
tiago de Compostela y el MoMA, Oxford (1999), 0 en el
Cleveland Center for Contemporary Art, Cleveland,

el Musée d’Art Contemporain, Montreal, y el Indiana-
polis Museum of Art, Indiana (2002-2003). Su contri-
bucién a la fotografia le ha hecho merecedor de nu-
merosos premios, entre ellos, el otorgado por la John
Simon Guggenheim Memorial Foundation (1995).

LANSING, MICHIGAN, USA, 1953. LIVES AND WORKS IN
NEW YORK, USA After studying at the Michigan State
University, the Minneapolis College of Art and Design
and through the Whitney Independent Study Program,
Casebere completed his training at the CAL Arts in Cal-
ifornia in 1979. From the 1980s his work has been lo-
cated at the intersection of photography, architecture
and sculpture and Casebere has produced an oeuvre
that uses simulacrum as a strategy that aims to intro-
duce the viewer into ambiguous, evocative realms that
produce the effect of a disturbing familiarity. His pho-
tographs of uninhabited architectural models use the
interplay of illusion and reality as a vehicle for evolving
a critical method of representation that involves po-
litical and historical narratives, ranging from the ef-
fects of globalisation to the relationship between
types of social control.

Frequently associated with the Pictures Generation
group, Casebere has taken part in collective exhibition
held at the world’s leading museums and in events such
as the Venice (1996), Seville (2006) and Whitney (2010)
Biennials. His work has been the subject of solo exhibi-
tions at the Museum of Photographic Art, San Diego
(1990); the Birmingham Museum of Art (1991); the Con-
temporary Museum of Art, Venice, the CGAC, Santiago
de Compostela, the MoMA, Oxford (1999), and the Cleve-
land Center for Contemporary Art, the Musée d’Art
Contemporain, Montreal, and the Indianapolis Museum
of Art, Indiana (2002-2003). Casebere has received nu-
merous prices for his contribution to photography,
including the John Simon Guggenheim Memorial Foun-
dation (1995).

Monticello # 2

2001

C-print de archivo digital laminado con metacrilato
C-print from a digital file laminated with perspex
120 X 150 cm
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Yellow Hallway # 2 Vestibulo amarillo # 2

2001

C-print de archivo digital laminado con metacrilato
C-print from a digital file laminated with perspex
120 X 150 cm
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ALLAN SEKULA

ERIE, PENSILVANIA, EE UU, 1951. VIVE Y TRABAJA EN
LOS ANGELES, EE UU Tras una breve incursion en la
performance en los aios setenta, Sekula ha hecho de
la fotografia un campo politico donde destrenzar con
un fuerte sentido critico las consecuencias de las
politicas globalizadoras de la era capitalista postin-
dustrial, dejando al descubierto las diferencias de
clase, las condiciones de trabajo y las «invisibilidades»
sociales. Y lo ha hecho partiendo de unas capturas
que aprovechan la capacidad narrativa y critica de la
fotografia documental, pero retirandoles cualquier
vestigio de sentimentalismo o drama, y presentando-
las a modo de secuencia para propiciar la participa-
cién del espectador en la reconstruccion de sentido.
Sekula ejerce, ademas, una importante actividad
como critico, ensayista y profesor en el California
Institute for the Arts.

En tanto uno de los fotégrafos mas prestigiosos del
panorama artistico actual, ha expuesto
individualmente en el ICA, Boston (1986); el PS1, Nueva
York (1987); el National Museum for Contemporary
Art, Seill (1993); Witte de With, Réterdam, el Moderna
Museet, Estocolmo y el Tramway, Glasgow (1996); la
Kunstverein de Manich y el Palais des Beaux-Arts,
Bruselas (1998); el Museum Boijmans van Beuningen,
Réterdam (2000); el CCB, Lisboa (2001); el STUK Kunst-
centrum de Lovaina y la Kunsthaus Graz (2005) y el
MuHKA, Amberes (2010). Poco dado a mostrar su obra
en las bienales, destaca su participacion en las edicio-
nes 11y 12 de la Documenta, Kassel (2002, 2007). Mere-
cen mencion especial las becas y premios recibidos:
National Endowment for the Arts (1977, 1978, 1980),
John Guggenheim Foundation Memorial Fellowship
(1986), Camera Austria Prize (2001), United States
Artists Fellows Award (2007) o el Premio Especial del
Jurado en la Orizzarti Competition, Venecia (2010).

ERIE, PENNSYLVANIA, USA,1951. LIVES AND WORKS IN
LOS ANGELES, USA Following a brief incursion into per-
formance in the 1970s, Sekula has made photography a
political field from which to analyse in a markedly criti-
cal manner the consequences of globalised strategies
in the post-industrial capitalist era, casting light on
class differences, working conditions and social invisibi-
lity. He has done so through images that make use of
the narrative and critical power of documentary pho-
tography, but stripping them of any vestige of senti-
mentality or drama and presenting them as sequences
in order to encourage the viewer’s participation in the
reconstruction of meaning. Sekula is also active as a
critic and essayist and is a professor at the California
Institute for the Arts. As one of the most prestigious
artist photographers working today, Sekula has been
the subject of individual exhibitions at the ICA, Boston
(1986); PS1, New York (1987); the National Museum for
Contemporary Art, Seoul (1993); the Witte de With, Rot-
terdam, the Moderne Museet, Stockholm, and Tramway,
Glasgow (1996); the Kunstverein Miinchen, and the Palais
des Beaux-Arts, Brussels (1998); the Museum Boijmans
van Beuningen, Rotterdam (2000); the CCB, Lisbon
(2001); STUK Kunstcentrum Leuven, the Kunsthaus
Graz (2005) and the MuHKA, Antwerp (2010). Little in-
clined to present his work in biennials, he made a no-
table contribution to editions 11 and 12 of Documenta,
Kassel (2002, 2007). Sekula has received prestigious
grants and prizes including: a National Endowment for
the Arts award (1977, 1978, 1980), a John Guggenheim
Foundation Memorial Fellowship (1986), the Camera
Austria Prize (2001), a United States Artists Fellows
Award (2007), and the Special Award of the Jury in the
Orizzarti Competition, Venice (2010).

La serie Fish Story de Allan Sekula se presenté por primera vez en el Witte de With de
Réterdam en 1995. Se trata de un conjunto de ciento cinco imagenes, agrupadas en
siete capitulos, que relacionan la tradicién de laimagen del mar con una reflexién sobre
el trafico maritimo de mercancias partiendo de fotografias tomadas en algunos de los
mayores puertos del mundo: Hong-Kong, Londres, Barcelona, Gdansk o Vigo.

La obra de Allan Sekula posee en todo momento esa capacidad de fundir un rigor
formal procedente de una cultura artistica critica y sélida con el pensamiento politico,
construyendo una estética documental perfectamente elaborada. En cierto sentido, su
obra constituye un permanente meta-documental, que incide asimismo en las condi-
ciones de la narratividad dramética del documentalismo, la circulacién de la propia obra
de arte y el caracter dnico de la imagen fotogréfica, asi como su pérdida y posible
universalidad. Este grupo de fotografias tuvo una continuacién en otra serie posterior,
Titanic’s Wake, de 1999-2000, cuyo punto de partida es una visién desencantada del
proyecto de Edward Steichen The Family of Man, asi como la posesién de Bill Gates
de una pintura de Winslow Homer, Lost on the Grand Banks, de 1885, que representa
a dos pescadores en un dory de pesca de bacalao en los revueltos mares del norte. El
mar surge en ambas series como un enorme campo liquido de circulacién tumultuosa,
en el que las nociones de publico y privado, de circulacién y propiedad, de acumulacién
de capital y depredacién encuentran su expresién operativa, y donde el trabajo —que
etimolégicamente posee la misma raiz que tripalium, un instrumento de tortura— surge
como el dltimo campo del drama.

Ver: Fernando Bryce, Jodo Louro, Philip-Lorca diCorcia, Alfredo Jaar.

Allan Sekula’s series Fish Story was presented for the first time at the Witte de With in
Rotterdam in 1995. Itis a series of 105 images, grouped into seven chapters, that link the
tradition of the image of the sea with a reflection on the maritime movement of mer-
chandise realised through photographs taken at some of the world's largest ports, such
as Hong Kong, London, Barcelona, Gdansk and Vigo. Allan Sekula’s work has always
possessed this ability to combine a formal rigour stemming from a critical and solid
artistic culture with political thought, constructing a clearly committed documentary
aesthetic. In a certain sense, his work constitutes a permanent meta-documentary that
also focuses on the conditions of dramatic narrativity found in documentalism, the cir-
culation of the work of art itself and the condition of uniqueness of the photographic
image, as well as its loss and putative universality. This group of photographs would
possess a correlative in a later series, (Titanic’s Wake, 1999/2000), whose starting point
was a disenchanted vision of Edward Steichen’s project The Family of Man, as well as

Bill Gates's ownership of a Winslow Homer painting (Lost on the Grand Banks, 1885),
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which depicts two dory fishermen on the tumultuous northern seas. In both series, the
sea appears like an enormous liquid field of tumultuous circulation, in which notions of
public and private, circulation and property, and the accumulation of capital and preda-
tion find their operatic expression, and where work, in its etymological sense (in Latin
languages, it possesses the same root as tripalium, an object of torture), appears as the
ultimate field of drama.

See: Fernando Bryce, Jodo Louro, Philip-Lorca diCorcia, Alfredo Jaar.

The Rechristened Exxon Valdez Awaiting Sea Trials after
Repairs. National Steel and Shipbuilding Company, San Diego,
August 1990 & Lead Fish. Variant of a Conference Room
Designed for the Chiat/Day Advertising Agency. Architect:
Frank Gehry. Installation at the Museum of Contemporary
Art, Los Angeles, May 1988. Serie “Fish Story” (Special Edition)
El rebautizado Exxon Valdez esperando los ensayos

en el mar después de las reparaciones. National Steel
and Shipbuilding Company San Diego, agosto de 1990.
Lead Fish. Variante de una sala de juntas disefiada para
la Chiat/Day Advertising Agency. Arquitecto: Frank
Gehry. Instalacion en el Museum of Contemporary Art,
Los Angeles, mayo de 1988. Serie «Fish Story» (edicion
especial)

1988-1990/2002

2 Cibachromes

72,5 X 100 ¢m; 71 X 86,5 cm [enmarcadas framed]
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Koreatown. Los Angeles. April 1992. Serie “Fish Story” (Special
Edition)

1992/2002

Cibachrome

101,5 X 73,5 cm [enmarcada framed]

Bo’sun Driving the Forward Winch. Mooring at ECT/
Sea Land Terminal, Maasviatke, Port of Rotterdam,
November, 1993. Serie “Fish Story” (Special Edition)
Bo’sun utilizando el cabestrante delantero. Amarre
en el ECT/Sea Land Terminal, Maasvlatke, puerto de
Roterdam, noviembre de 1993. Serie «Fish Story»
1993/2002

2 Cibachromes

65 x 170 cm [enmarcada framed]
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Kaiser Steel Mill Being Dismantled After Sale to Shougang Steel, People’s
Republic of China. Fontana, California. December 1993. Serie “Fish Story”
(Special Edition) Desmantelamiento de la aceria Kaiser después de su
venta a Shougang Steel, Reptblica Popular China. Fontana, California.
Diciembre de 1993. Serie «Fish Story» (edicion especial)

1993/2002

2 Cibachromes

72,5 x 100 cm (x 2) [enmarcadas framed]

Inclinometer & Panorama, Mid Atlantic. Serie “Fish Story”
(Special Edition)

1993/2002

2 Cibachromes

66 X 160 cm y 85,5 X 160 cm [enmarcadas framed]
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TONY OURSLER

NUEVA YORK, EE UU, 1957. VIVE Y TRABAJA EN NUEVA
YORK Tras estudiar arte en el California Institute for
the Arts (1979), su obra se orient6 hacia la conjuncion
de video, escultura y performance. Enseguida acaparé
la atencion en el medio artistico gracias a las atmas-
feras inquietantes que creaba con sus videoescultu-
ras. La alienacion social, la fragmentacion de la memo-
ria colectiva postmoderna y la relacion entre
individuo y medios de comunicacion de masas son al-
gunas de las cuestiones que en ellas se abordan. Es
relevante también su accion en el campo de la perfor-
mace, en el que con frecuencia ha trabajado junto a
Mike Kelly, en proyectos como The Poetic Project: 1977-
1997, presentado en la Documenta 10, Kassel (1997).
Desde que se celebrara su primera individual en

el MoMA, Nueva York (1981), su obra alcanzé gran difu-
sion internacional. Contd con exposiciones
individuales en The Walker Art Center, Minneapolis
(1982); el Centre Georges Pompidou, Paris (1986); el
Folkwang Museum, Essen (1989); en Portikus
Frankfurt y Stedelijk van Abbemuseum, Eindhoven
(1995); el Hirshhorn Museum and Sculpture Garden,
Washington y Malmo Konsthall, Malmé (1998); el MASS
MoCA, Massachusetts, y el LACMA, Los Angeles (1999);
el MACRO, Roma y el Magasin 3, Estocolmo (2002);

la Galerie Nationale du Jeu de Paume, Paris (2005)

y la Kunsthaus Bregenz (2001, 2009). Ademas destaca
su participacion en circuitos cinematograficos y en
eventos como las bienales de Whitney (1989), Lyon
(1995), Sidney (1996), Sao Paulo (1998), Estambul (1999),
Skulptur Projekte, Miinster (1997) y las ediciones 8, 9
y 10 de la Documenta, Kassel (1987, 1992, 1997).

NEW YORK, USA,1957. LIVES AND WORKS IN NEW YORK,
USA Having studied art at the California Institute for
the Arts (1979), Oursler’s work turned towards a combi-
nation of video, sculpture and performance. He soon
attracted attention in the art world through the dis-
turbing environments of his video-sculptures. Social
alienation, the fragmentation of collective, post-mod-
ern memory and the relation between the individual
and the mass media are some of the issues investigated
in his works. Also important are his activities in the field
of performance, in which he has frequently worked with
Mike Kelly, on projects such as The Poetic Project: 1977-
1997, presented at Documenta 10, Kassel (1997).

Since Oursler’s first solo exhibition held at the MoMA,
New York, in 1981, his work has been widely shown inter-
nationally. He has been the subject of solo exhibitions
at The Walker Art Center, Minneapolis (1982); the Centre
Georges Pompidou, Paris (1986); the Folkwang Museum,
Essen (1989); Portikus Frankfurt, and the Stedelijk van
Abbemuseum, Eindhoven (1995); the Hirshhorn Museum
and Sculpture Garden, Washington, and the Malmo
Konsthall, Malmd (1998); the MASS MoCA, Massachusetts,
and the LACMA, Los Angeles (1999); the MACRO, Rome, and
Magasin 3, Stockholm (2002); the Galerie Nationale

Jeu de Paume, Paris (2005) and the Kunsthaus Bregenz
(2001, 2009). Oursler has also participated in interna-
tional film events and in art events such as the Whitney
(1989), Lyon (1995), Sidney (1996), Sao Paulo (1998), and
Istanbul (1999) Biennials, Skulptur Projekt, Minster
(1997), and editions 8, 9 and 10 of Documenta, Kassel
(1987,1992, 1997).

Imodium

1994

Acuarela sobre papel Watercolour on paper
35x28cm

47 x 37 cm[enmarcada framed]

Bactine

1994

Acuarela sobre papel Watercolour on paper
35x28cm

47 x 37 cm [enmarcada framed]

Tums

1994

Acuarela sobre papel Watercolour on paper
35x28cm

47 x 37 cm[enmarcada framed]

Tampax

1994

Acuarela sobre papel Watercolour on paper
35x28cm

47 x 37 cm[enmarcada framed]
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FERNANDO BRYCE

LIMA, PERU, 1965. VIVE Y TRABAJA ENTRE BERLIN,
ALEMANIA Y LIMA Tras abandonar la pintura a finales
de los afios noventa, Bryce inicia un intenso trabajo
que se sirve del dibujo en blanco y negro como fuente
para investigar la memoria, ofrecer nuevas narrativas
historicas y desmantelar los discursos oficiales de los
poderes dominantes. Para ello, el artista copia con vo-
Tuntad critica seglin un método que denomina «de
analisis mimético», cuyo resultado es la homogeneiza-
cion de las fuentes: fotografias, periddicos, anuncios,
publicidad o propaganda popular procedentes de ar-
chivos y bibliotecas, devolviéndoles una dimension au-
ratica y dejando al descubierto su naturaleza de cons-
truccion ideoldgica, preparandolas asi para dirigir la
busqueda de una nueva memoria histérica colectiva.
Su obra ha sido objeto de frecuentes muestras inter-
nacionales, participando tanto en importantes colec-
tivas en los museos mas renombrados, como en en-
cuentros como la Manifesta 4, Frankfort, o las
bienales de Venecia (2003, 2009), Estambul (2003),
Berlin (2004), Sao Paulo (2004, 2008) y La Habana
(2009). Del mismo modo, su obra se ha expuesto indi-
vidualmente en el Kiinstlerhaus Bethanien, Berlin
(2002); el Raum fiir Aktuelle Kunst de Lucerna (2003);
en la Fundacié Antoni Tapies, Barcelona, en el Konst-
museet de Malmé (2005) y en el Museum het Domein,
Sittard (2009).

LIMA, PERU, 1965. LIVES AND WORKS BETWEEN BERLIN,
GERMANY, AND LIMA Having abandoned painting in the
late 1990s, Bryce embarked on a focused study that
made use of black and white drawings as the basis for
an investigation into memory, presenting new versions
of historic narratives and deconstructing the official
discourse of power. In order to do so the artist engages
in a critical type of copying, using a method that he
calls “mimetic analysis’, as a result of which he ho-
mogenises his sources: photographs, newspaper cut-
tings, adverts, publicity or popular propaganda found
in archives and libraries. Bryce re-endows them with an
auratic dimension, revealing them as ideological con-
structs and thus preparing them for use in his search
for a new collective, historical memory.

Bryce’s work has frequently been exhibited interna-
tionally and he has also taken part in important group
exhibitions in leading museums and in events such as
Manifesta 4, Frankfurt and the Venice (2003, 2009),
Istanbul (2003), Berlin (2004), Sao Paulo (2004, 2008)
and La Habana (2009) Biennials. His work has been ex-
hibited in a solo exhibition at the Kiinstlerhaus
Bethanien, Berlin (2002); the Raum fiir Aktuelle Kunst,
Lucerne (2003); the Fundacié Antoni Tapies, Barcelona,
the Konstmuseet Malmé (2005) and the Museum het
Domein, Sittard (2009).

L’Humanité Humanidad Humanity

2009-2010

47 dibujos a tinta sobre papel 47 drawings in ink on paper
50 X 70 cmy 70 X 50 cm (x 29)

100 X 70 cm y 70 X 100 cm (x 18)

203



204

205



206

JOAO LOURO

LISBOA, PORTUGAL, 1963. VIVE Y TRABAJA EN LISBOA
Después de estudiar arquitectura en la Universidad
de Lishoa, Joao Louro se formé en pintura en Ar.Co,
Lisboa. Gran parte de su trayectoria artistica se en-
cuadra dentro de su accion en Entertainment & Co.,
grupo formado por €l y Joao Tabarra en 1990 y activo
hasta 2001. Como premisa central el grupo cuestioné
el lugar social del arte al enfrentarse con lo real y sus
resultados se expusieron en algunas de las colectivas
mas significativas de la transformacion artistica por-
tuguesa de la década de los noventa, asi como en ex-
posiciones individuales, entre ellas, las del Museu do
Chiado-MNAC, Lisboa (1998); el Centro Cultural Sao
Paulo (1999) y el Museu Serralves, Oporto (2000).

A partir de 2001, contintia con sus preocupaciones
anteriores en solitario y partiendo de referencias
minimalistas, conceptuales y situacionistas se inte-
rroga sobre la muerte «Barthiana» del autor, la es-
pectacularizacion del mundo transmitida por los me-
dios de comunicacion o la saturacion de imagenes en
la época actual, adoptando el lenguaje como reorga-
nizador visual del mundo, al instar al espectador a su
reconstruccion visual. Desde entonces, Louro ha par-
ticipado en la Bienal de Venecia (2005) y ha expuesto
individualmente, entre otros lugares, en la Fundaci6
Mir6, Barcelona (2001); en el CCB, Lishoa (2004); en el
Centro de Artes Visuais, Coimbra (2009) y en el MA-
CRO, Roma (2010).

LISBON, PORTUGAL, 1963. LIVES AND WORKS IN LISBON
After studying architecture at Lisbon University, Jodo
Louro studied painting at Ar.Co, Lisbon. Much of his ca-
reer is associated with his involvement with Entertain-
ment & Co., a group that he founded with Joao Tabarra in
1990 and which remained active until 2001. The group’s
primary aim was to question the social location of art by

juxtaposing it with real life. The results of this project
were included in some of the most important group ex-
hibitions of the new Portuguese art of the 1990s,and in
solo exhibitions such as those held at the Museu do Chia-
do-MNAC, Lisbon (1998); the Centro Cultural Sdo Paulo
(1999), and the Museu Serralves, Oporto (2000).

Since 2001 Louro has continued to pursue these artis-
tic concerns on an individual basis. From the starting
point of Minimalist, Conceptual and Situationist refe-
rences he looks at issues such as the “Barthian” death

of the author, the superficially dramatic images of the
world transmitted by the media, and the saturation of
contemporary society with images. Louro adopts lan-
guage as a visual re-organiser of the world by encour-
aging the viewer to reconstruct it visually. This new
phase of his career has been represented at the Venice
Biennial (2005), while individual exhibitions include
those held at the Fundacié Mir6, Barcelona (2001); the
CCB, Lisbon (2004); the Centro de Artes Visuais, Coim-
bra (2009), and the MACRO, Rome (2010).

1Second in the Story of Crime

Un Segundo en la historia del crimen
2006

Acrilico sobre lienzo y metacrilato
Acrylic on canvas and perspex

54 X 65 cm (x 24)
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HANS-PETER FELDMANN

DUSSELDORF, ALEMANIA, 1942. VIVE Y TRABAJA

EN DUSSELDORF Inicié su carrera artistica a finales
de los anos sesenta, definiendo un proyecto estético
a cuyas premisas se ha mantenido fiel desde entonces
y que tendrd repercusion en el arte posterior. De ahi
que persista en una forma de hacer que procura una
relacién con la vida a través de obras que tienen su
punto de partida en las acciones y hechos mas bana-
les de 1a cotidianeidad; que el proceso se erija como
eje articulador y que se rechacen autoria y singulari-
dad en todas sus posibles manifestaciones. Con ironia
y humor, su constante trabajo con la imagen, sin im-
portar su naturaleza, ha ahondado en los limites de
su espacio simbdlico, en los usos y sentidos que da-
mos a las imagenes en nuestra vida diaria. La obra
resultante nos ofrece una propuesta abierta para
que ante ella reaccionemos del una manera igualmen-
te «abiertan.

Feldmann ha mostrado su obra en numerosas indivi-
duales desde principios de los afios setenta, entre
ellas las celebradas en el Museum Folkwang, Essem
(1977, 2001); Portikus, Francfort,(1989); en la Kunst-
verein de Minich (1990); en el Musée d’Art Moderne
de Ta Ville, Paris (1992); en el Guggenheim Museum
SoHo, Nueva York (1993); en 1a Fundacid Antoni Tapies,
Barcelona, en el Centre National de la Photographie,
Paris, en el Fotomuseum, Winterthur y en el Ludwig
Museum, Colonia (2002-2003); en el Sprengel Museum,
Handver (2007); en 1a Malmo Konsthall, en el MNCARS,
Madrid y en la Kunsthalle de Diisseldorf (2010). Ade-
mas, ha participado en encuentros internacionales
tan relevantes como las Documenta 5 y 6, Kassel
(1972,1977); 1a Bienal de Venecia (2003, 2009) y el
Skulptur Projekte, Miinster (2007).

DUSSELDORF, GERMANY, 1942. LIVES AND WORKS

IN DUSSELDORF Feldmann began his artistic career in
the late 1960s, developing an aesthetic approach that
had repercussions for subsequent art and to whose
premises he has remained faithful. He thus continues
to focus on a type of output that establishes a rela-
tionship with life through works whose starting point
lies in the most banal everyday actions and realities.
These become the articulating axis of his work, in
which authorship and uniqueness are rejected in all
their manifestations. Using irony and humour, his ongo-
ing engagement with images of all kinds has investi-
gated the limits of their symbolic space and the uses
and meaning that we give them in our daily lives. The
resulting work is presented to us in an open-ended
manner with the intention that we react to it in a simi-
lar way.

Feldmann has held numerous solo exhibitions since the
1970s, including those at the Museum Folkwang, Essen
(1977, 2001); Portikus, Frankfurt (1989); the Kunstverein
Munich (1990); the Musée d’Art Moderne de 1a Ville, Paris
(1992); the Guggenheim Museum Soho, New York (1993);
the Fundacié Antoni Tapies, Barcelona, the Centre Na-
tional de la Photographie, Paris, the Fotomuseum Win-
terthur and the Ludwig Museum, Cologne (2002-2003);
the Sprengel Museum, Hanover (2007); the Malmo Kunst-
hall, Malmo, the MNCARS, Madrid, and the Kunsthalle,
Diisseldorf (2010), while this year he will be exhibiting at
the Solomon R. Guggenheim in New York, in conjunction
with his recent award of the Hugo Boss Prize. In addi-
tion, Feldmann has taken part in international art
events of the stature of Documenta 5 and 6, Kassel
(1972,1977), the Venice Biennial (2003, 2009) and the
Skulptur Projekte, Miinster (2007).

Collage-bild, Schwarz gerahmt Pintura collage, enmarcada
en negro Painting collage with black frame

2002

Collage de fotografias de prensa y madera Collage of press
photographs and wood

142,5 X 100 X 4,5 cm [enmarcada framed]
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Collage-bild, Schwarz gerahmt Pintura collage, enmarcada
en negro Painting collage with black frame

2002

Collage de fotografias de prensa y madera Collage of press
photographs and wood

142,5 X 100 X 4,5 cm [enmarcada framed]

Collage-bild, Schwarz gerahmt Pintura collage, enmarcada
en negro Painting collage with black frame

2002

Collage de fotografias de prensa y madera Collage of press
photographs and wood

142,5 X 100 X 4,5 cm [enmarcada framed]
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RUDOLF STINGEL

MERANO, ITALIA, 1956. VIVE Y TRABAJA EN NUEVA
YORK, EE UU Tanto si utiliza la pintura como si
recurre a la instalacion o a objetos de uso cotidiano o
industrial, 1a obra de Stingel gira siempre en torno a
las posibilidades y limites de la pintura. Stingel se
centra en los componentes del lenguaje pictorico, en
su identidad fisica y su historia. Con un marcado ba-
gaje conceptual, resalta el proceso de creacion y lleva
al espectador a cuestionarse sobre la comprension y
la experiencia de la obra de arte. Autenticidad, jerar-
quia, sentido, contexto, materialidad, son cuestiona-
dos para hacer de la pintura una metafora de la per-
cepcion y la memoria.

Ha participado en numerosas muestras colectivas
internacionales, asi como en las bienales de Whitney
(2006) y Venecia (1993, 2003). Entre sus exposiciones
individuales sobresalen las celebradas en la Kunstha-
Tle de Zirich (1995); el Museum fiir Moderne Kunst,
Francfort (2004); el Museum of Contemporary Art,
Chicago y el Whitney Museum of American Art, Nueva
York (2007) y la Neue Nationalgalerie, Berlin (2010). En
2005 el Museo d’Arte Moderna e Contemporanea di
Trento e Rovereto organizo una retrospectiva de su
obra. Stingel ha colaborado también con el Public Art
Fund, con el que cred Plan B para la Grand Central
Station de Nueva York y el Walker Art Center de Min-
neapolis (2004).

MERANO, ITALY, 1956. LIVES AND WORKS IN NEW YORK,
USA Whether making use of painting, installation, or
everyday and industrial objects, Stingel’s work always
revolves around the possibilities and limits of painting.
He focuses on the components of pictorial language,
its physical identity and history. Drawing on a markedly
conceptual pool of references, Stingel emphasises the
creative process and leads the viewer to analyse his/

her comprehension and experience of the work of art.
Authenticity, hierarchy, meaning, context and material-
ity are called into question in order to make painting a
metaphor of perception and memory.

Stingel has participated in numerous international
collective exhibitions and in the Whitney (2006) and
Venice (1993, 2003) Biennials. Among solo exhibitions
were notable ones at the Kunsthalle Ziirich (1995);
the Museum fiir Moderne Kunst, Frankfurt (2004);

the Museum of Contemporary Art, Chicago, the
Whitney Museum of American Art, New York (2007)
and the Neue Nationalgalerie, Berlin (2010). In 2005
the Museo d’Arte Moderna e Contemporanea di Tren-
to e Rovereto organised a retrospective of his work.
Stingel has also worked with the Public Art Fund,

for whom he created Plan B Grand Central Station

in New York, and with the Walker Art Center de Min-
neapolis (2004).

Sin titulo Untitled

2003

2 paneles de Celotex-Tuff-R, madera y aluminio
2 panels of Celotex-Tuff-R, wood and aluminium

242,5 X 467 cm
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ADRIANA VAREJAOQ

RIO DE JANEIRO, BRASIL, 1964. VIVE Y TRABAJA

EN RIO DE JANEIRO Estudia en la Escola de Artes Vi-
suais de Parque Lage, Rio de Janeiro (1981-1985). El
espesor simbdlico de las imagenes, apropiadas de la
historia del arte y, en especial, del barroco colonial
portugués en tanto memoria visual colectiva de los
brasilefos, asi como la visceralidad del cuerpo huma-
no como metdfora son el punto de partida parala
revision del pasado brasileno, eje de su trabajo. Las
composiciones de interiores sin exterior, en las que
conviven las atmadsferas de Morandi con la geometria
de corrientes modernistas, abren nuevas vias en su
produccién mas reciente.

Su primera exposicion individual en la galeria Thomas
Cohn, Sao Paulo, en 1988, seria el inicio de una trayec-
toria internacional que la Tlevé a participar en las
bienales de Sao Paulo (1994 y 1998), La Habana (1994),
Johanneshurgo y Venecia (1995), Liverpool (1996 y
2006) y Sydney (2000), y a exponer individualmente
en el Museo de Arte Contemporaneo Sofia Imber, Ca-
racas (1997); el Museu da Cidade, Lishoa (1998); el Bild-
museet, Boras Konstmuseum, Boras (2000); el MoMA,
Nueva York (2002); el CCB, Lishoa, el DA2, Salamanca,
y la Fondation Cartier, Paris (2005), y en el Hara
Museum of Contemporary Art, Tokio (2007).

RIO DE JANEIRO, BRAZIL, 1964. LIVES AND WORKS IN RIO
DE JANEIRO Varejao studied at the Escola de Artes
Visuais in Parque Lage, Rio de Janeiro (1981-1985). The
key axis within her work is a revision of Brazil’s past.
Her starting points for this exercise is the symbolic
density of images, appropriated from the history of art
and in particular from Portuguese Baroque colonial
art in the form of collective, Brazilian visual memory.
She also uses the visceral nature of the human body as
a metaphor. Compositions of interiors without an exte-
rior in which the atmosphere of Morandi co-exists with
the geometry of Modernism have opened up new direc-
tions in her recent output.

Varejao’s first solo exhibition was held at the Thomas
Cohn Gallery, Sao Paulo, in 1998, marking the start of
an international career that led her to participate in
the Sao Paulo (1994 and 1998), La Habana (1994), Johan-
nesburg, Venice (1995), Liverpool, (1996 and 2006) and
Sydney (2000) Biennials and to exhibit individually at
the the Museo de Arte Contemporaneo Sofia Imber,
Caracas (1997); the Museu da Cidade, Lisbon (1998);

the Bildmuseet, Boras Konstmuseum, Boras (2000); the
MoMA, New York (2002); the CCB, Lisbon, DA2, Salamanca,
the Fondation Cartier, Paris (2005) and the Hara
Museum of Contemporary Art, Tokyo (2007).

Parede com incisdes a la Fontana Paredes con incisiones

a lo Fontana Walls with Incisions in the Manner of Fontana

2002

Oleo sobre tela y poliuretano en soporte de aluminio y

madera Oil on linen and polyurethane on an aluminium

and wood support

195 X 260 cm (X 3) 215
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THOMAS SCHUTTE

OLDENBOURG, ALEMANIA, 1954. VIVE Y TRABAJA EN
DUSSELDORF, ALEMANIA Entre 1973 y 1981 estudia en
la Staatliche Kunstakademie Diisseldorf con Fritz
Schwegler y Gerhard Richter y en 1985 empieza a dar
clases en la Staatliche Kunstakademie Hamburg. Figu-
ra fundamental de la revolucion escultérica que se
vivié en Europa, Schiitte inventa un mundo imaginado
en miniatura en el que confluyen esculturas, acuare-
las, dibujos, modelos de arquitecturas fantasticas y
fotografias, donde se advierte una mirada critica so-
bre asuntos como la conciencia social y la politica
contemporanea. En el centro de su obra estan el ais-
lamiento y la vulnerabilidad y desesperanza humanas,
plasmadas a través del desarrollo del potencial expre-
sivo de la fisionomia humana; pero también cuestio-
nes centradas en torno al arte y a la posibilidad y
pertinencia de crear monumentos publicos. Tras su
primera individual en 1973 ha mostrado su obra en el
Dia Art Foundation, Nueva York (1998 y 1999); el Stedelijk
Museum, Amsterdam (2000); el Museum Folkwang,
Essen (2002); la Hamburger Kunsthalle, Hamburgo
(2004,1994); el K21, Diisseldorf (2004); el Museu
Serralves, Oporto (2005); el Neues Museum, NGremberg
(2006), y 1a Haus der Kunst, Minich (2009). Destacan
ademas dos grandes muestras que itineraron por va-
rias sedes como la Kunsthalle, Berna; el Musée d’Art
Moderne de la Ville, Paris y el Stedelijk Van Abbemu-
seum, Eindhoven (1990); la Whitechapel Art Gallery,
Londres, el De Pont Museum, Tilburg y el Museu
Serralves, Oporto (1998). En su extenso curriculo de
colectivas cabe citar la Documenta (1987,1992 y 1997),
el Miinster Skulptur Projekte (1987,1997 y 2007) y las
bienales de Berlin (2006) y Venecia (2005). En esta
Ultima bienal recibi6 el Leon de Oro.

OLDENBOURG, GERMANY, 1954. LIVES AND WORKS IN
DUSSELDORF, GERMANY Between 1973 and 1981 Schiitte
studied with Fritz Schwegler and Gerhard Richter at
the Staatliche Kunstakademie Diisseldorf. In 1985 he
began to give classes at the Staatliche Kunstakademie
Hamburg. A key figure in the revolution in sculpture
that took place in Europe at this time, Schitte invented
an imaginary world in miniature involving sculptures,
watercolours, drawings, models of imaginary
buildings and photographs. These constituted fields
from which he cast a critical gaze on issues relating to
contemporary social and political awareness. At the
heart of Schiitte’s work are the ideas of human isola-
tion, vulnerability and desperation, conveyed through
his development of the expressive potential of human

physiognomy. He also investigates issues relating to art

and to the possibility and relevance of creating public
monuments. Following his first solo exhibition in 1973,
Schiitte has shown his work at: the Dia Art Foundation,
New York (1998 and 1999); the Stedelijk Museum,
Amsterdam (2000); the Museum Folkwang, Essen
(2002); the Hamburger Kunsthalle (2004, 1994); K21,
Diisseldorf (2004); the Museu Serralves, Oporto (2005);
the Neues Museum, Nuremberg (2006), and the Haus
der Kunst, Munich (2009). Also notable were two major
exhibitions that travelled to: the Kunsthalle, Berne; the
Musée d’Art Moderne de la Ville, Paris and the Stedelijk
Van Abbemuseum, Eindhoven (1990); the Whitechapel
Art Gallery, London; and the De Pont Museum, Tilburg,
and the Museu Serralves, Oporto (1998). Among the
numerous group exhibitions and events in which Schiitte
has participated are Documenta (1987,1992 and 1997),
the Miinster Skulptur Projekte (1987,1997 and 2007)
and the Berlin (2006) and Venice (2005) Biennials. He
was awarded the Golden Lion at the latter.

Maquette for Hotel for
the Birds Maqueta para
el Hotel para pdjaros
2006

Metacrilato, acero,
espuma de poliestireno
y madera Perspex, steel,
polystyrene foam and
wood

230 X 105 X 100 cm
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PEP AGUT

TERRASA, ESPANA, 1961. VIVE Y TRABAJA EN TERRASA
Formado en fotografia y pintura en la Facultad de
Bellas Artes de Sant Llordi entre 1979 y 1984, se tras-
lada a Colonia y posteriormente a Paris, invitado por
la Fundacion Cartier. Toda su obra ha girado en torno
alos problemas de los limites del espacio de la repre-
sentacion, el lenguaje, el papel del artista y el lugar
del arte, desarrollando un trabajo de clara ascenden-
cia conceptual. Su actividad como artista se completa
informando y formando a través de conferencias,
debates y seminarios en la Universidad de Barcelona.
Presente en numerosas colectivas, como las organiza-
das en el Centre per I'Arte Contemporanea Luigi
Pecci, Prato (1992); CAPC, Burdeos (1995, 1997); Museu
Serralves, Oporto (1996); IVAM, Valencia (2008); MN-
CARS, Madrid (2009), 0 en diversos museos franceses
integrados en la red de los FRAC—Fonds régionaux
d’art contemporain—, ha participado en las bienales
de Venecia (1993) y Sidney (1998), en el Prospekt, Shirn
Kunsthalle, Frankfort (1996) y Art Unlimited, Basilea
(2004). Individualmente ha expuesto desde 1981 so-
bre todo en el circuito galeristico espariol, y en insti-
tuciones como el MACBA, Barcelona (2000) o el Centre
d’Art Santa Ménica, Barcelona (2004), aunque su obra
también se ha mostrado fuera de Espaiia, como en
The Tel Aviv Museum of Art (1992) o en el VELAN
Centro d’Arte Contemporanea, Turin (2002).

TERRASA, SPAIN, 1961. LIVES AND WORKS IN TERRASA
Agut studied photography and painting at the Sant
Jordi Fine Arts Faculty of Barcelona University between
1979 and 1984. He moved to Cologne then to Paris on
the invitation of the Cartier Foundation. All his artistic
activities focus on issues concerning the limits of the
representational space, language, the role of the artist

and the place of art, and his work is clearly of a con-
ceptual nature. In addition to his creative endeavours,
Agqut gives lectures and presents debates and seminars
at Barcelona University.

His work has been included in various group exhibi-
tions including those organised by the Centre per
TArte Contemporanea Luigi Pecci, Prato (1992); the
CAPC, Bordeaux (1995, 1997); the Museu Serralves, Opor-
t0(1996); the IVAM, Valencia (2008); MNCARS, Madrid
(2009), and at various French museums as part of a
selection of works from the FRAC (Fonds régional d'art

contemporain). Agut has also taken part in the Venice
(1993) and Sidney (1998) Biennials, in Prospekt, Shirn
Kunsthalle Frankfurt (1996) and Art Unlimited, Basel
(2004). He has held solo exhibitions since 1981, primar-
ily on the Spanish art circuit, and his work is represent-
ed in institutions such as the MACBA, Barcelona (2000)
and the Centre d’Art Santa Mdnica, Barcelona (2004).
He has also exhibited outside Spain, for example, at the
Tel Aviv Museum of Art (1992) and at the VELAN Centro
d’Arte Contemporanea, Turin (2002).

On arribo a veure-hi Donde alcanzo a ver Where I reach
to see

1991-1992/2000

Madera aglomerada cubierta de tela, madera, hierro y
pintura Plywood covered with cloth, wood, iron and paint

Instalacién Installation 190 x 500 x 900 cm [aprox.]
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PHILIP-LORCA DiCORCIA

HERTFORD, REINO UNIDO, 1951. VIVE Y TRABAJA EN
NUEVA YORK, EE UU Tras graduarse en la School of
the Museum of Fine Arts de Boston, en 1975, se espe-
cializa en fotografia en la Universidad de New Haven,
en 1979. A mediados de los ochenta fue fotégrafo in-
dependiente para revistas como Fortune o Esquire.
Desde que iniciara en los anos setenta las series de
fotografias de personas de su entorno y de transetin-
tes anénimos, su trabajo se ha distinguido por el ca-
racter cinematografico que imprime a la fotografia.
Convencido de que la representacion de lo real como
verdad es una traicion a la realidad que registra, Di-
Corcia elige el camino de la ficcion para acentuar esa
«irrealidad de lo real», a través de una iluminacion
artificial y meticulosas puestas en escena que explo-
ran el mundo actual y sus contradicciones sociales.
En tanto es uno de los fotografos cuya obra mas interés
suscita, desde 1985 su trayectoria se muestra prodiga en
exposiciones individuales, de entre las que destacan las
celebradas en las siguientes sedes: MoMA, Nueva York
(1993); MNCARS, Madrid (1997); Sprengel Museum, Hané-
ver (2000); Fundacion Telefonica, Madrid (2003); FOAM,
Amsterdam (2006); ICA, Boston (2007),y LACMA, Los An-
geles (2008). Ademas, su obra fue objeto de una gran
exposicion que en 2003-2004, recorrio varias sedes,
como la Whitechapel Gallery, Londres, el Centre National
de la Photographie, Paris, el Museum Folkwang, Essen, el
Magasin 3, Estocolmo, la Fondazione Bevilacqua La Masa,
Venecia y el CAV, Coimbra. DiCorcia ha obtenido numero-
sos premios y becas como reconocimiento a su trayecto-
ria, como el John Simon Guggenheim Memorial Founda-
tion Fellowship, el National Endowment for the Artsy,
mas recientemente, el Infinity Award (2001).

HERTFORD, UK, 1951. LIVES AND WORKS IN NEW YORK,
USA After graduating from the School of the Museum
of Fine Arts in Boston in 1975, DiCorcia specialised in
photography at the University of New Haven in 1979.

In the mid-1980s he worked as an independent photogra-
pher for magazines such as Fortune and Esquire. Since
the 1970s, when he embarked on his series of photo-
graphs of acquaintances and anonymous passers-by,
his work has been characterised by its cinematograph-
ic character. Convinced that the representation of real
life as truth is a betrayal of the reality that he records,
DiCorcia opts for a fictional approach in order to em-
phasise that reality of the real, using an artificial type
of lighting and meticulous settings that explore the
world today and its social contradictions.

As one of the photographers whose work arouses most
interest today, since 1985 DiCorcia has been the sub-
ject of numerous solo exhibitions, notably those held
at the MoMA, New York (1993); the MNCARS, Madrid
(1997); the Sprengel Museum, Hanover (2000); Fun-
dacion Telefonica, Madrid (2003); FOAM, Amsterdam
(2006); the ICA, Boston (2007), and the LACMA, Los An-
geles (2008). His work was also the subject of a major
exhibition in 2003-2004 that was shown in various
venues including the Whitechapel Gallery, London, the
Centre National de la Photographie, Paris, the Museum
Folkwang, Essen, Magasin 3, Stockholm, the Fondazione
Bevilacqua La Masa, Venice, and the CAV, Coimbra.
DiCorcia has been awarded numerous prizes and grants
in recognition of his career, including a John Simon
Guggenheim Memorial Foundation Fellowship, a National
Endowment for the Arts grant, and most recently,

the Infinity Award (2001).

Michael Jenson, 19, Dallas, Texas 540
1990-1992/2002

C-print en papel Fuji Crystal Archive laminado con
metacrilato C-print on Fuji Crystal Archive paper
laminated with perspex

122 X 178,4 cm
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Brent Booth, 21,Des Moines, Iowa, $30

1990-1992

C-print en papel Fuji Crystal Archive laminado con
metacrilato C-print on Fuji Crystal Archive paper
Tlaminted with perspex

122 x175,2cm

Ralf Smith, 21, Ft. Lauderdale, Florida, $25
1990-1992

C-print en papel Fuji Crystal Archive laminado con
metacrilato C-print on Fuji Crystal Archive paper
laminated with perspex

122 X 175,2 cm

227



Head #01 Cabeza #01

2001

C-print en papel Fuji Crystal Archive laminado con metacrilato
C-print on Fuji Crystal Archive paper laminated with perspex
121,9 X 152,4 cm
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PAUL GRAHAM

STAFFORD, REINO UNIDO, 1956. VIVE Y TRABAJA EN
NUEVA YORK, EE UU Su obra se distingue por abordar
cuestiones sociales y politicas alejadas de efectismos
acontecimientos senalados. Trabaja con conjuntos de
imagenes que recogen instantes cargados de simplici-
dad o, como €l los llama, «relampagos de cotidianeidad»
—imagenes que tratan de mostrar el alcance y la en-
vergadura de lo cotidiano en la vida diaria—mediante
los cuales se hace eco de las consecuencias de las poli-
ticas estatales del «thatcherismo», de los profundos
contrastes econémicos y sociales estadounidenses, o
del conflicto social a través del paisaje irlandés.

Desde que en 1986 participara en la colectiva «The
New British Document», en el Museum of Photogra-
phy de Chicago, Graham se ha convertido en una de
las principales figuras de la fotografia contempora-
nea, multiplicando su presencia en colectivas celebra-
das en las mas importantes instituciones europeas y
americanas o en eventos como la Bienal de Venecia
(2005). Su obra ha sido objeto de numerosas e impor-
tantes exposiciones individuales, como las celebradas
en el Fotomuseum Winterthur (1993); el Raum Aktue-
Tler Kunst, Viena (1994); el Kunstmuseum de Wolfsbur-
go (1996); 1a Tate Gallery, Londres (1996); la Fundacién
Telefdnica, Madrid y el PS1/MoMA, Nueva York (2004);
el FOAM, Amsterdam (2010) y la gran retrospectiva
que en 2010-2011 se mostro en el Folkwang Museum,
Essen, la Deichtorhallen, Hamburgo y la Whitechapel
Gallery, Londres. Por su proyecto A shimmer of possi-
bility, expuesto en La Fabrica, Madrid (2006) y el
MoMA, Nueva York (2009), obtuvo el Deutsche Borse
Photography Prize en 2009.

STAFFORD, UK, 1956. LIVES AND WORKS IN NEW YORK,
USA Graham’s work is characterised by its focus on
social and political issues of a low-key, undramatic na-
ture. He works with groups of images that depict mo-
ments of extreme simplicity or, as he terms them
“flashes of ordinariness” These are images that aim to
reveal the extent and importance of the ordinary in
our daily lives, through which he reflects on the conse-
quences of Thatcherite policies, profound economic
and social contrasts in the USA, and social conflict ex-
pressed through the landscape of Northern Ireland.
Since 1986, when he participated in the collective exhi-
bition “The New British Document” at the Museum

of Photography in Chicago, Graham has become one of
the leading figures in contemporary photography, regu-
larly participating in collective exhibitions held at
leading European and American institutions as well as
in events such as the Venice Biennial (2005). His work
has been the subject of numerous important solo exhi-
bitions including those held at the Fotomuseum Win-
terthur; Zurich (1993); the Raum Aktueller Kunst, Vienna
(1994); the Kunstmuseum, Wolfsburg (1996); the Tate
Gallery, London (1996); the Fundacion Telefonica, Ma-
drid, and the PS1/MoMA, New York (2004); the FOAM,
Amsterdam (2010) and the major retrospective organ-
ised in 2010-2011 and shown at the Folkwang Museum,
Essen, the Deichtorhallen, Hamburg and the Whitechapel
Gallery, London. His project A shimmer of possibility, ex-
hibited at La Fébrica, Madrid (2006) and at the MoMA,
New York (2009), won him the Deutsche Borse Photog-
raphy Prize in 2009.

Untitled, Spain. Coins on Shelf (from the Series New Europe) Sin titulo,

Esparia. Monedas sobre un estante (de Series New Europe)
1988

C-print sobre papel Kodak Endura C-print on Kodak Endura paper

203 X152 cm
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Untitled # 54 (Man sitting under tree, Charlotte). American
Night Series Sin titulo # 54 (Hombre sentado bajo un arbol,
Charlotte). American Night Series

2002

C-print en papel Kodak Endura Lightjet sobre Diasec
C-print on Kodak Endura Lightjet paper on Diasec

189 x 239 cm

California (Sunny Cup).A Shimmer of Possibility Series
2007

Impresion digital de tintas pigmentarias Digital print
with pigment inks

100 x 130 cm
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THOMAS RUFF

ZELL AM HARMERSBACH, ALEMANIA, 1958. VIVE Y
TRABAJA EN DUSSELDORF, ALEMANIA Mientras estu-
dia con Bernd y Hilla Becher en la Kunstakademie
Diisseldorf (1977-1985), inicia la desconstruccion de
los diferentes géneros fotograficos. Como asuntos
centrales de su obra encontramos la incapacidad de
la fotografia para representar, algo mas alla de la su-
perficie de las cosas; el problema de la proliferacion,
distribucion y recepcion de imagenes en la era digi-
tal, asi como su respectiva degeneracion y abstrac-
cion y los efectos de ello en la memoria colectiva.
Ruff fotografia desde interiores domésticos y exte-
riores de viviendas sociales propias de la arquitectu-
ra alemana de posguerra, hasta retratos de persona-
jes anénimos, en gran formato y escrupuloso acabado,
pasando por visiones nocturnas relacionadas con las
imagenes televisivas de la guerra del Golfo, e image-
nes pornograficas, extraidas de periddicos y de inter-
net, que amplia a escala gigante. Maximo represen-
tante de la fotografia alemana, su obra participa en
la Documenta 9 (1992) y en la Bienal de Venecia (1995,
2005),y en muestras individuales en: Portikus,
Francfort (1988); Museum Haus Lange, Francfort
(2000); Chabot Museum, Réterdam (2001); Moderna
Museet, Estocolmo (2007); Miicsarnok fiir Neue Kunst,
Friburgo y Castelo di Rivoli, Turin (2009). En su trayec-
toria destaca la retrospectiva que recorrié la Kunsthalle
Baden-Baden; el IMMA, Dublin; el Folkwang Museum,
Essen; el Artium, Vitoria; la Stadtische Galerie
Lenbachhaus, Minich; el Museu Serralves, Oporto y la
Tate Liverpool (2001-2002). La importancia del trabajo
de Ruff fue reconocido con el Infinity Award (2006).

ZELL AM HARMERSBACH, GERMANY, 1958. LIVES AND
WORKS IN DUSSELDORF, GERMANY While studying with
Bernd and Hilla Becher at the Kunstakademie Diissel-
dorf (1977-1985), Ruff began a deconstruction of the
various photographic genres. The central issues in his
work include photography’s inability to represent be-
yond the surface of things; the problem of the prolife-
ration, distribution and reception of images in the
digital age; and the degeneration and abstraction of
images and the effects of this phenomenon on collec-
tive memory. Ruff’s photographs range from domestic
interiors and exteriors to social housing typical of
post-war Germany and large-format, anonymous por-
traits with a high degree of finish, in addition to noc-
turnal scenes related to television images of the Golf
War and pornographic images taken from newspapers
and the internet that the artist blows up to a giant
scale. Ruff is the leading name within German photo-
graphy and has participated in Documenta (1992) and
the Venice Biennial (1995, 2005). Individual exhibitions
of his work have been held at: Portikus, Frankfurt
(1988); the Museum Haus Lange, Frankfurt (2000);
the Chabot Museum, Rotterdam (2001); the Moderna
Museet, Stockholm (2007); the Miicsarnok fiir Neue
Kunst, Freiburg, and the Castello di Rivoli, Turin (2009).
Particularly notable was the retrospective of his work
shown at: the Kunsthalle Baden-Baden; IMMA, Dublin;
the Folkwang Museum, Essen; Artium, Vitoria; the
Stadtische Galerie Lenbachhaus, Munich; the Museu
Serralves, Oporto; and Tate Liverpool (2001-2002). The
importance of Ruff’s work was recognised when he won
the Infinity Award (2006).

Resulta poco habitual ver las series de interiores que Thomas Ruff realizé entre 1979
y 1983. Son imégenes de casas de sus amigos y a menudo de sus colegas de la Kunst
Akademie de Disseldorf. Por lo general, el artista relaciona estas primeras imagenes
—el inicio de su trayectoria, sequn el Catalogue Raisonné de 2002— con la influencia
de Eugeéne Atget y Walker Evans —en el caso del sequndo, sobre todo las imagenes
producidas en el contexto del proyecto Farm Security Administration—. La evidente
localizacién socio-econémica de los interiores pequefio burgueses, el recuerdo de una
generacién anterior —que vivié la guerra y el milagro de la recuperacién econémica
alemana— definen la propiedad casi sociolégica de estas imagenes, una propiedad que,
sin embargo, se ve permanentemente subjetivizada por la atencién a los més pequefios
detalles. Son ejercicios muy precisos de observacién, centrados en el encuadre y en el
corte que produce la imagen fotogréfica, dado que la iluminacién es la que el artista
encontré in situ y la decoracién no fue modificada. Curiosamente, el resultado parece
haber sido objeto de una escenificacién. Como si todo estuviese alli para reproducir
una demostracién de lo cotidiano.

Ver: Phillip-Lorca diCorcia, Paul Graham, Tony Oursler, Candida Hofer.

The chance to see the series of interiors that Thomas Ruff created between 1979
and 1983 arises only rarely. They are images of his friends” houses and often of his col-
leagues at the Kunst Akademie in Dusseldorf. The artist normally relates these early
images — the first of his career, according to the Catalogue Raisonné in 2002 - to the
influence of Eugene Atget and Walker Evans (where the latter is concerned, this influ-
ence particularly pertains to the images produced within the context of the Farm Secu-
rity Administration project). The clear socio-economic location of the lower-middle-class
interiors, the memory of the previous generation (who had been through the war and
worked the miracle of German economic recovery) lend these images an almost socio-
logical quality that is nevertheless permanently subjectivized by the attention to detail,
the small particularity. They are exercises in very attentive observation, focused on fram-
ing, or the cut that the photographic image produces, since the lighting used is that which
was found by the artist at the site and the decoration is unaltered. Curiously, the result
seems to be the object of a staging process. As if everything had been put in place to
produce a demonstration of the quotidian.

See: Phillip-Lorca diCorcia, Paul Graham, Tony Oursler, Candida Hofer.
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Interieur 7 B

1980

C-print sobre papel C-print on paper
27,5 X 20,5cm

29 x 21,5 cm [enmarcada framed]

Interieur 11 B

1980

C-print sobre papel C-print on paper
27,5X20,5cm

29 x 21,5 cm [enmarcada framed]

Interieur 2 C

1981

C-print sobre papel C-print on paper
27,5X20,5¢cm

29 x 21,5 cm [enmarcada framed]

Interieur 9 C

1981

C-print sobre papel C-print on paper
27,5 % 20,5¢cm

29 x 21,5 cm [enmarcada framed]
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ALFREDO JAAR

SANTIAGO DE CHILE, CHILE, 1956. VIVE Y TRABAJA EN
NUEVA YORK, EE UU Estudia cine en el Instituto Chi-
leno Norteamericano de Cultura (1979) y arquitectura
en la Universidad de Chile (1981). Mas tarde, disconfor-
me con el régimen de Pinochet, emigra a Nueva York.
Inicia su produccion plastica en 1979, en el seno de las
Escuelas de Avanzada. Aunque realiza videos, inter-
venciones urbanas e instalaciones, la fotografia es su
principal medio de expresion y arma de denuncia po-
litica. Asumiendo una conciencia critica y un papel
social para el artista, desarrolla una estética de la
resistencia, reflexionando sobre la condicion humana
y las relaciones y crisis geopoliticas y sociales. Pero,
en especial, trabaja sobre la funcién de la imagen en
la sociedad actual, sobre todo ante la insensibiliza-
cion general que conlleva saturacion, por sus limita-
ciones a la hora de representar grandes tragedias o
por el control politico a que esta sometida. A sus
numerosas intervenciones publicas, Jaar anade su
presencia en los circuitos internacionales, exponien-
do en las bienales de Venecia (1986, 2007), Sao Paulo
(1987, 1989), Sidney (1990), Estambul (1995), Johannes-
burgo (1997) y Sevilla (2006), y en la Documenta (1987,
2002). También los principales museos han organiza-
do muestras de su obra, como el New Museum, Nueva
York; 1a Whitechapel Art Gallery, Londres y el Museum
of Contemporary Art, Chicago (1992); el Moderna Mu-
seet, Estocolmo (1994); el MACRO, Roma (2005); 1a
Fundacidn Telefdnica, Santiago (2006); el Musée des
Beaux Arts, Lausana (2007) y el Hangar Bicocca y Spa-
zio Oberdan, Milan (2008). En 2006 recibié el Premio
Extremadura a la Creacion.

SANTIAGO DE CHILE, CHILE, 1956. LIVES AND WORKS

IN NEW YORK, USA Jaar studied film at the Instituto
Chileno Norteamericano de Cultura and architecture
at the University of Chile (1981). In opposition to the
Pinochet regime, he subsequently emigrated to New
York. Jaar began to work as an artist in 1979 at the
Escuelas de Avanzada. While he produces videos,
urban interventions and installations, his principal
medium and tool of political criticism is photography.
With a critical vision and on the basis of his social
commitment as an artist, Jaar has developed an aes-
thetic of resistance, reflecting on the human condi-
tion and on geopolitical and social relations and cri-
ses. In particular, he focuses on the image in
modern-day society and on our general insensibility
towards it as a result of saturation, its limitations

with regard to representing great tragedies, and the
political control to which it is subjected. In addition
to his numerous public interventions, he has been
present on international art circuits, exhibiting at
the Biennials of Venice (1986, 2007), Sao Paulo (1987,
1989), Sidney (1990), Istanbul (1995), Johannesburg
(1997) and Seville (2006), and in Documenta (1987,
2002). Leading museums have also organised exhibi-
tions of his work, including: the New Museum, New
York; the Whitechapel Art Gallery, London, and the Mu-
seum of Contemporary Art, Chicago (1992); the Moder-
na Museet, Stockholm (1994); the MACRO, Rome
(2005), Fundacion Telefonica, Santiago (2006); the
Musée des Beaux Arts, Lausanne (2007), and Hangar
Bicocca and Spazio Oberdan, Milan (2008). In 2006
Jaar received the Premio Extremadura a la Creacion.

Gold in the Morning 1985-2005

Oro por la manana 1985-2005

2005

3 fotografias a color en cajas de luz
3 colour photographs in light boxes

Instalacion Installation: 56 x 234 x 13 cm
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FICHAS DE LAS OBRAS
ENTRIES ON THE WORKS

Las obras se presentan por orden alfabético de
apellidos del autor y dentro de cada autor, por orden
cronoldgico.

Los titulos se indican en el idioma original
seguidos de su traduccion, si fuese necesaria.

Cuando en la datacién de la obra aparecen dos
fechas separadas por «/» indica que la segunda
corresponde a la fecha de conclusion de la obra.

Las dimensiones, si no se dice otra cosa,
corresponden a la pieza sin enmarcar. Se dan en
centimetros en el siguiente orden: altura x anchura x
profundidad o grosor. Si se recoge cualquier otro tipo
de dimension, se indica. Por ejemplo, el didmetro, con
el signo @ que le corresponde. Si la obra se compone
de mas de una pieza se sefnala después de las
dimensiones correspondientes a una Gnica unidad,
entre paréntesis, antecedido por el signo «x» el nimero
de piezas que la componen.

En observaciones se recogen indicaciones que se
consideran necesarias para aclarar o profundizar
sobre cualquier aspecto de la catalogacién de la obra,
asi como inscripciones o firmas/marcas en la obra.

En el apartado exposiciones se senalan
Unicamente aquellas en las que ha participado la obra
perteneciente a la Coleccién Fundacion Helga de
Alvear, sin recoger dentro de este apartado las que
han tenido lugar en galerias y en ferias de arte. El
orden de aparicion es cronolégico, indicando el titulo
entrecomillado, el lugar geografico y la institucion
donde se celebro, asi como la fecha. Por (ltimo, se
recoge el nombre del comisario o comisarios de la
muestra, si los hubiese.

En 1a bibliografia se incluyen tanto las
referencias a la obra perteneciente a la Coleccion
Fundacion Helga de Alvear como a la de otros
ejemplares de la misma. Detras de cada titulo
se indican—si es catdlogo de exposicion, entre
corchetes—Ilas sedes.

Works are presented in alphabetical order according to
the artists’ surnames, then chronologically within the
oeuvre of each artist.

Titles are given in the original language, followed
by their translation where necessary.

When the date of the work includes two dates
separated by a dash “/’ this indicates that the second
date corresponds to the date of production of the work.

Dimensions are for the works unframed, if not
otherwise stated. They are given in centimetres, in the
following order: height x width x depth or thickness.
Any other measurement is specially indicated: for
example, diameter, with its corresponding symbol @. For
works comprising more than one element, the
dimensions corresponding to one element are given
followed by the number of elements of which the work
is made up, in brackets and preceded by an “x”

The Observations consist of comments considered
necessary to clarify or add more detail to the
cataloguing of the work in question, in addition to
inscriptions and signatures/annotations on the work.

The list of exhibitions in which these works from
the Coleccion Fundacion Helga de Alvear have taken
part does not include exhibitions in art galleries or art
fairs. They are listed chronologically, with the title in
inverted commas, the geographical location and the
name of the institution where held, as well as the date.
Finally, the name of the curator is given, if applicable.

The bibliography includes references to the work
in the Coleccion Fundacion Helga de Alvear and
references to other examples of the same work. In the
case of exhibition catalogues, the venues are indicated
in square brackets after the title.

ABREVIATURAS ABREVIATIONS

3D (tres dimensiones three dimensional)

Aprox. (aproximado approximately)

b/n (blanco y negro black and white)

c-print (impresién cromogénica Chromogenic Print)
cat. (catalogo catalog)

cm (centimetros centimeters)

DVD (Disco Versatil Digital Digital Versatil Disc)
Ed. (edicion edited by)

Eds. (editores editors)

etal. (yotros and others)

HD (alta definicién High Definition)

il. (ilustracién illustration)

Inv. (inventario inventory)

LCD (pantalla de cristal liquido Liquid Crystal Display)
LED (diodo emisor de luz Light Emitting Diode)
mm. (milimetros millimeter)

n.° (ndmero number)

p. (pagina/page)

pp. (paginas pages)

PA. (prueba de artista Artist’s Proof)

PC (ordenador personal Personal Computer)

s.p. (sin paginar no pages)

VHS (sistema de video casero Video Home System)
Vol. (volumen volume)

VV.AA. (varios autores various authors)
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ACRONIMOS ACRONYMS

CAC
CAPC
CASA
CAV
CCA
CCB
ccc
Ccsp
CGAC

DAAD
FOAM
ICA
1co
IMMA
IVAM

LACMA
MACBA
MACRO

Centro de Arte Contemporaneo de Mélaga
Musée d’Art Contemporain, Burdeos
Centro de Arte de Salamanca

Centro de Artes Visuales, Coimbra

Center for Contemporary Art, Kitakytshi
Centro Cultural de Belém, Belén

Centre de création contemporaine, Tours
Centro Cultural de Sao Paulo

Centro Galego de Arte Contemporanea,
Santiago de Compostela

Deutscher Akademischer Austausch Dienst, Berlin
Fotografiemuseum Amsterdam, Amsterdam
Institute of Contemporary Art, Londres

Instituto de Crédito Oficial, Madrid

Irish Museum of Modern Art, Dublin

Instituto Valenciano de Arte Moderno Centre Julio
Gonzdlez, Valencia

Los Angeles County Museum of Art, Los Angeles
Museu d’Art Contemporani de Barcelona

Museo d’Arte Contemporanea di Roma

MAK

MAM
MAMAM
MAMBA
MART

MEIAC

MDM
MIAC

MMK
MNCARS
MOCA
MoMA
MOMAS
MUHKA
MUMOK
SFMoMA

ZKM

(Osterreichisches Museum fiir angewandte Kunst,
Viena

Museu de Arte Moderna, Sao Paulo
Museu de Arte Moderno Aloisio Magalhaes, Recife
Museo de Arte Moderno de Buenos Aires

Museo di Arte Moderna e Contemporanea di Trento
e Rovereto

Museo Extremerio e Iberoamericano de Arte
Contemporaneo, Badajoz

Museum der Moderne, Salzburgo

Museo Internacional de Arte Contemporaneo,
Lanzarote

Museum fiir Moderne Kunst, Francfort

Museo Nacional Centro de Arte Reina Sofia, Madrid
Museum of Contemporary Art, Los Angeles
Museum of Modern Art, Nueva York

Museum of Modern Art of Syros

Museum van Hedendaagse Kunst Antwerpen, Amberes
Museum moderner Kunst Stiftung Ludwig, Viena

San Francisco Museum of Modern Art,

San Francisco

Zentrum fiir Kunst und Medientechnologie,
Karlsruhe

PEP AGUT [PP. 220-221]

On arribo a veure-hi Donde alcanzo a ver Where I reach to see,
1991-1992/2000

Madera aglomerada cubierta de tela, madera, hierro

y pintura Plywood covered with cloth, wood, iron and paint
Instalacion Installation: 190 x 500 x 900 cm [aprox.]

Obra tinica Unique work

Inv. 36258

0BSERVACIONES 0BSERVATIONS La obra fue producida por el ar-

tista con motivo de 1a exposicion «Als actors secundaris» en el

MACBA de Barcelona. Sobre ella el artista ha sefalado:
Da igual contar que esa gran mesa sea el primer recuerdo
que guardo de mi infancia, el empeno de asomarme y ver.
Esas maquetas que remiten a construcciones o a elementos
modulares, remiten también a mi propia experiencia. Las
maquetas [...] son vaciados de espacios, de habitaciones,
porque estoy hablando de la luz de ese espacio, esa inver-
sion habla de cémo actiia la vision invirtiendo las imagenes,
es el cerebro quién las pone de nuevo en su sitio, que no el
arte.
Serd el espectador; a través de su propia sensibilidad, quién
proyecte aqui su idea de ciudad, su idea de mundo...]

This work was produced by Agut for the exhibition “Als actors
secundaris” at the MACBA, Barcelona. Agut has written on it:
I don’t mind mentioning that this large table is the first me-
mory I have of my childhood, of making the effort to look out
and see. These models that refer to modular constructions or
elements also refer to my own experience. The models|[...] are
casts of spaces, of rooms, as I am talking here about the light
of that space, and that inversion relates to how vision works
to invert images, it is the brain that puts them back in the
right place, not the art.
It will be the spectators, through their own sensibilities, who
project their idea of the city and of the world[...]

EXPOSICIONES EXHIBITIONS «Als actors secundaris», Barcelona,
MACBA, 11I-2000/V-2000.

BIBLIOGRAFIA BIBLIOGRAPHY Brea, José Luis et al. (2000): Pep
Agut. Als actors secundaris [MACBA, Barcelona], Barcelona,
MACBA, p. 78; il. Color. Murria, Alicia (2000): «Entrevista con
Pep Agut. A los actores secundarios», Ldpiz, n.° 163, Madrid,
Publicaciones de Estética y Pensamiento, pp. 51-52, 57, 60; il.
color [con el titulo/with the title Maquetas de luz]. Rico, Pablo
J.(2003): + - 25 arios de arte en Espaia [IVAM, Valencia], Valen-
cia, IVAM, p. 268; il. color [Se indica que no se expuso The cata-
logue states that this work was not exhibited].

HELENA ALMEIDA [PP. 108-111]

0 abraco Elabrazo The Embrace, 2006

7 Fotografias b/n sobre papel 7 b/w photographs on paper
180 x 100 cm (x 7) [enmarcada framed]

Obra tinica Unique example

Inv. 40106

FRANCIS ALYS [P. 77]

Untitled Sin titulo, 1995

Collage de papel de periddico, lapiz negro sobre papel vitela
y 6leo sobre lienzo Collage of newspaper print, black pencil
on wove paper and oil on canvas

43 x 42 cm[enmarcada framed)

Inv. 40102

FRANCIS ALYS [P. 78]

Untitled (Study for “El soplén™) Sin titulo (Estudio para

«El sopldn»), 1994-1999

Collage de 1apiz negro sobre papel vitela, metacrilato y cinta
de pintor Collage in black pencil on wove paper, perspex and
painter’s tape

41x 33 cm[enmarcada framed)]

Inv. 39723

OBSERVACIONES 0BSERVATIONS Firmado en el dngulo inferior de-
recho del anverso, a 1apiz negro y rojo Signed on the front at
the lower right corner, in black and red pencil: «1994-99- F.
ALYS».

Inscripcion en el angulo inferior izquierdo del anverso, a lapiz
rojo Inscribed on the front at the lower left corner,in red pen-
cil: «OK».

EXPOSICIONES EXHIBITIONS «So What? Una seleccién de la Colec-
cion Helga de Alvear», Madrid, II-2009.

FRANCIS ALYS [P. 79]

Untitled (The Monkey’ Secret) Sin titulo (El secreto del mono),
1996

Collage de lapiz negro sobre papel vitela, metacrilato y cinta
de pintor Collage of black pencil on wove paper, perspex and
painter’s tape

34,4 x 29,3 cm [enmarcada framed]

Inv. 39722

0BSERVACIONES 0BSERVATIONS Firmado en el angulo inferior de-
recho del anverso, a 1apiz negro Signed on the front at the
lower right corner in black pencil: «Francis Aljs/mexico, 1996»
Inscripcion en el angulo superior derecho del anverso, sobre
cinta de pintor; a tinta negra Inscribed on the front in the upper
right corner, on painter’s tape, in black pencil: «the monkey’
secret».

EXPOSICIONES EXHIBITIONS «So What? Una seleccion de la Colec-
cién Helga de Alvear», Madrid, II-2009.



246

FRANCIS ALYS [P. 81]

Hércules errata Wandering Hercules, 2007

4 dibujos a 1apiz y cera sobre papel y diptico al 6leo sobre
madera 4 drawings in pencil and wax on paper and diptych
in oil on wood

Oleos Oils: 12,7 x 18 cm

Dibujos Drawings: 40,9 x 29 cm; 40,8 x 31,8 cm (x3)
[enmarcados framed]

Inv. 40271

VASCO ARAUJO [PP. 51-53]

Family Familia, 2007

Lépiz rojo sobre cartén azul Red pencil on blue card

54 x 72 cm (x 5)

Inv.39818

0BSERVACIONES 0BSERVATIONS Los dibujos recogen en el margen

inferior del anverso fragmentos del ensayo de Susan Sontag

Regarding the Pain of Others (2003):
«La historia del arte recoge en muy pocas ocasiones el su-
frimiento por causas naturales, como las enfermedades o
Tos partos;/los causados por accidente, practicamente nun-
ca - como si no existiera el sufrimiento causado por un acto
involuntario o/una desgracia».
«Los sufrimientos que merecen ser mas representados son
aquellos que son producto de la/célera divina o humana.»
«Lo atroz nos invita a ser espectadores o cobardes, incapa-
ces de mirar».
«La iconografia del sufrimiento tiene un extenso pedigri.»
«Quizas, las lnicas personas con derecho a ver imagenes de
sufrimiento de este tipo tan extremo son/aquellos que po-
drian hacer algo para aliviarlo, o aquellos que podrian
aprender de ello./ El resto de nosotros somos voyeurs, 1o
queramos 0 no».

At their Tower edge on the front, these drawings reproduce pas-
sages from Susan Sontag’s essay Regarding the Pain of Others
(2003):
“Suffering from natural causes, such as illness or childbirth,
is scantily represented in the history of art;/that caused by
accident, virtually not at all - as if there were no such things
as suffering by inadvertence or/misadventure.”
“The suffering most often deemed worthy of representation
are those understood to be the product of /wrath, divine or
human.”
“The gruesone invites us to be either spectators or cowards,
unable to look.”
“The iconography of suffering has a long pedigree.”
“Perhaps the only people with the right to look at images of
suffering of this extreme order are/those who could do so-
mething to alleviate it, or those who could learn from it./The
rest of us are voyeurs, whether or not we mean to be.”

RICHARD ARTSCHWAGER [P. 139]

Mirror Espejo, 1991

Formica y esmalte sobre Madera Formica and enamel on wood
217,5 x84 x20 cm

Inv. 36053

EXPOSICIONES EXHIBITIONS «Col-leccié Helga de Alvear», Lleida,
Sala Municipal d’Art Xavier Gosé, I-2001/11-2001, Gloria Picazo
[comisaria/curator]; «Richard Artschwager. Up and Across»,
Niremberg, Neues Museum Niirnberg, IX-2001/XI-2001, Lon-
dres, Serpentine Gallery, XII-2001/1I-2002, Viena, MAK, III-
2002/VI-2002, Melitta Kliege [comisaria curator]; «Miradas y
conceptos en la Coleccién Helga de Alvear», Caceres, Centro
Cultural San Jorge, IV-2002/VI-2003; «Miradas y conceptos en
la Colecci6n Helga de Alvear», Badajoz, MEIAC, IV-2005/1X-
2005; «So What? Una seleccion de la Coleccion Helga de Al-
vear», Madrid, II-2009.

BIBLIOGRAFIA BIBLIOGRAPHY Artschwager, Richard (1992): New
Works 1991/92, Berlin, Galerie Franck + Schulte, pp. 20-21; il.
color. Kliege, Melitta et al. (2001): Richard Artschwager. Up and
Across [Neues Museum, Niiremberg; Serpentine Gallery, Londres
y Mak, Viena], Niremberg, Neues Museum Niirnberg, pp. 22, 31,
37,140; il. color [n.° cat. 45]. Picazo, Gloria (2001): Col-leccié Hel-
ga de Alvear [Sala Municipal d’Art Leandre Cristofol, Lleida; Sala
Municipal d’Art El Roser, Lleida y Sala Municipal d’Art Xavier
Gosé, Lleida], Lleida, Ajuntament de Lleida, p. 20. Vifiuela, José
Maria et al. (2005): Miradas y conceptos en la Coleccion Helga de
Alvear [MEIAC, Badajoz], Badajoz, MEIAC, pp. 204-205; il. color.

JOHN BALDESSARI [PP. 96-97]

The Duress Series: Person Talking to Another Person (About to be
Struck on Head by a Third Person) / Person Throwing Another
Person into a Chute (with Onlooker) Serie Duress: Una persona
hablando con otra persona (a punto de ser golpeada en la
cabeza por una tercera persona)/Una persona empujando a
otra por una rampa (con espectador), 2003

Acrilico sobre impresion fotogréfica digital y Sintra Acrylic
over digital and Sintra photographic print

152 X 152 cm (x 2)

154,4 X 308,8 x 5,8 cm [total]

Obra dnica Unique work

Inv.37914

0BSERVACIONES OBSERVATIONS «The Duress Series utiliza como eje
tematico a las personas bajo estrés, tomadas de peliculas fo-
tografiadas de la television. Es el tema que yo creo apropiado
para estos tiempos dificiles. Las figuras estan desencajadas y
pintadas en un Gnico tono, convirtiéndose en formas abstrac-
tas. Se emplean tres niveles de plano pictérico: 1. Una forma
recortada sobre el plano pictérico; 2. El plano pictdrico en si
mismo; 3. Una forma recortada bajo el plano pictérico. El
efecto es ligeramente parecido al de una escultura en bajo
relieve y no se pretende conseguir una uniformidad, una sim-
ple lectura plana» (John Baldessari)

«The thematic focus of the Duress Series is that of people under
stress, taken from films photographed from the TV.1 believe
this subject to be appropriate to these difficult times. The figu-
res are removed from their context and painted in a single co-
Tour, becoming abstract forms. Three layers of the pictorial pla-
ne are involved: 1. A form cut onto the pictorial plane; 2. The
pictorial plane itself; 3. A form cut beneath the pictorial plane.
The effect is slightly like that of a Tow-relief sculpture and does
not aim for uniformity or a simple, flat plane».(John Baldessar)

EXPOSICIONES EXHIBITIONS «Miradasy conceptos en la Coleccion
Helga de Alvear», Badajoz: MEIAC, IV-2005/1X-2005; «Helga de
Alvear. Conceitos para uma Coleccado», Lisboa, CCB, VI-
2006/X-2006; «Helga de Alvear und Harald Falckenberg in Dia-
log», Hamburgo, Sammlung Falckenberg Phoenix Kulturstif-
tung, XI-2008/111-2009, Zdenek Felix [comisario curator].

BIBLIOGRAFIA BIBLIOGRAPHY Vifiuela, José Maria et al. (2005):
Miradas y conceptos en la Coleccion Helga de Alvear [MEIAC, Ba-
dajoz], Badajoz, MEIAC, pp. 58-59; il. color. Coutinho, Barbara;
Alvear, Helga de; Kriiger, Werner (2006): Helga de Alvear.
Conceitos para uma Colecgéo [CCB, Lisboa], Lisboa, CCB, pp. 40.
Rodriguez, Julian (2007): Helga de Alvear. Espacios deshabita-
dos / ocultos[Casa de los Condes y Palacio de Mayoralgo, Cace-
res], Caceres, Junta de Extremadura, p. 8; il. color. Falcken-
berg, Harald; Felix, Zdenek; Rodriguez, Arturo (2010): Helga de
Alvear und Harald Falckenberg in Dialog [Sammlung Falcken-
berg Phoenix Kulturstiftung, Hamburgo], Hamburgo,
Sammlung Falckenberg Phoenix Kulturstiftung, p. 505 il. color.

JOHN BALDESSARI [P. 99]

Noses & Ears, etc.: Head with Nose Narices y orejas, etc...:
Cabeza con nariz, 2006

Acrilico sobre impresion fotogréfica digital 3D laminada

con Lexan y Sintra Acrylic over digital, 3D photographic print
laminated with Lexan and Sintra

155,8 X 109,7 cm

Obra tinica Unique work

Inv. 39523

0BSERVACIONES 0BSERVATIONS «[...] los ojos, los labios y las ma-
nos se han hecho una y otra vez en la historia del arte, asi que
pensé, ;por qué no las orejas y las narices? [..] Lo que dejo
fuera es mas importante. Quiero esa ausencia que crea una
especie de ansiedad». (John Baldessari)

«[...] eyes, lips and hands have been painted over and over again
in the history of art, so I thought, why not ears and noses?[...]
What I leave out is important.I want that absence that creates
a space for anxiety».(John Baldessari)

BIBLIOGRAFIA BIBLIOGRAPHY Hoffman, Jens (2007): John Baldes-
sari. Noses & Ears, Etc. [Cristina Guerra Contemporary Art,
Lishoa], Lisboa, Cristina Guerra Contemporary Art, 80 pp.; il.
color. Rodriguez, Julidn (2007): Helga de Alvear. Espacios desha-
bitados / ocultos [Casa de los Condes y Palacio de Mayoralgo,
Caceres], Caceres, Junta de Extremadura, p. 8; il. color.

FERNANDO BRYCE [PP. 203-205]

L’Humanité Humanidad Humanity, 2009-2010

47 dibujos a tinta sobre papel 47 drawings in ink on paper
50 X 70 cm (x 19)

70 x 50 cm (x 11)

100 x 70 cm (x 17)

Inv. 40356

BIBLIOGRAFIA BIBLIOGRAPHY VV.AA.(2010): Art | 41| Basel. Basi-
lea, MCH Swiss Exhibition, pp. 518-519; il. color.

JAMES CASEBERE [P. 187]

Monticello # 2, 2001

C-print de archivo digital laminado con metacrilato
C-print from a digital file laminated with perspex
120 X 150 cm

Ed.1/5

Inv. 36930

0BSERVACIONES 0BSERVATIONS Monticello es el nombre de la re-
sidencia de Thomas Jefferson, tercer presidente de los Esta-
dos Unidos, en Charlottesville, Virginia. Casebere recrea una
de las zonas del hall de entrada de la casa.

Monticello is the name of the residence of Thomas Jefferson,
third President of the United States, located in Charlottesville,
Virginia. Casebere recreates one of the areas in the entrance
hall.

EXPOSICIONES EXHIBITIONS «Arquitecturas excéntricas», San
Sebastidn, Koldo Mitxelena Kulturunea, II-2003/1V-2003; «Mi-
radas y conceptos en la Coleccion Helga de Alvear», Badajoz,
MEIAC, IV-2005/VIII-2005; «Helga de Alvear. Conceitos para
uma Colecgaon, Lisboa, CCB, VI-2006/X-2006.

BIBLIOGRAFIA BIBLIOGRAPHY Juarez, Roberto (2001): «James Ca-
sebere», Bomb, n.° 77 [recurso digital / digital source]. Vidler,
Anthony; Chang, Chris y Eugenides, Jeffrey (2001): James Case-
bere. The Spatial Uncanny, Milan, Charta, pp. 18, 163, 179; il. co-
Tor. Solans, Piedad et al. (2003): Arquitecturas excéntricas [Kol-
do Mitxelena Kulturunea, San Sebastidn], San Sebastian,
Diputacidn Foral de Giptizcoa, pp. 51, 58; il. color. Vinuela, José
Maria et al. (2005): Miradas y conceptos en la Coleccién Helga
de Alvear [MEIAC, Badajoz], Badajoz, MEIAC, pp. 308-309; il. color.
Coutinho, Barbara; Alvear, Helga de; Kriiger, Werner (2006):
Helga de Alvear. Conceitos para uma Colecgdo [CCB, Lisboa, Lis-
boa, CCB, pp.12, 40.
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JAMES CASEBERE [P. 189]

Yellow Hallway # 2 Vestibulo amarillo # 2, 2001
C-print de archivo digital laminado con metacrilato
C-print from a digital file laminated with perspex
120 X 150 cm

Ed.3/5

Inv. 37223

0BSERVACIONES 0BSERVATIONS Monticello es el nombre de 1a re-
sidencia de Thomas Jefferson, tercer presidente de los Esta-
dos Unidos, en Charlottesville, Virginia. Casebere recrea una
de las zonas del vestibulo de la casa.

Monticello is the name of the residence of Thomas Jefferson,
third President of the United States, located in Charlottesville,
Virginia. Casebere recreates one of the areas in the entrance
hall.

EXPOSICIONES EXHIBITIONS «Arquitecturas excéntricas», San
Sebastian, Koldo Mitxelena Kulturunea, II-2003/IV-2003; «Mi-
radas y conceptos en la Coleccion Helga de Alvear», Badajoz,
MEIAC, IV-2005/1X-2005; «Helga de Alvear. Conceitos para uma
Colecgdon, Lishoa, CCB, VI-2006/X-2006.

BIBLIOGRAFIA BIBLIOGRAPHY Frankel, David (03/2002): «Portfolio.
James Casebere», Artforum, pp. 109-111; il. color. Solans, Piedad
et al. (2003): Arquitecturas excéntricas [Koldo Mitxelena Kul-
turunea, San Sebastian], San Sebastian, Diputacion Foral de
Gipuizcoa, pp. 51, 58; il. color. Ruiz de Samaniego, Alberto
(2005): James Casebere. Oporto, Mimesis, s.p; il. color. Vifiuela,
José Maria et al. (2005): Miradas y conceptos en la Coleccion
Helga de Alvear [MEIAC, Badajoz], Badajoz, MEIAC, p. 308; il. color.
Coutinho, Barbara; Alvear, Helga de; Kriiger, Werner (2006):
Helga de Alvear. Conceitos para uma Colecgéo [CCB, Lisboal], Lis-
boa, CCB, pp. 12, 405 il. color.

SUSAN COLLIS [P. 171]

Since I Fell for You + Why We Dream II Desde que me enamoré
de ti + Por qué sofilamos II, 2007/2009

Madera de nogal, caoba, sicomoro, iroko, arce y peral, albura
de nogal, lapislazuli, plata, bronce y hoja de platino/Tejido de
algodén y bordado de seda Walnut, sycamore, iroko, maple and
pear wood, walnut burl, lapis lazuli, silver, bronze and sheet
platinum/Cotton cloth and silk embroidery

22 x152 x 8 cm Medidas variables Variable dimensions

Inv. 40324

0BSERVACIONES OBSERVATIONS En una entrevista realizada a la
artista sobre su obra realizada con motivo de su exposicion
en la Ikon Gallery de Birmingham en 2010 titulada «Since I Fell
for You» comentaba:
Muchos de los materiales que utilizo son muy caros porque su
produccién es muy dificil; el oro y los diamantes exigen proce-
sos de extraccion muy complicados. Muy a menudo se da un
proceso de sustitucion de lo sobrante con algo que ha costado
mucho extraer; a menudo éstos funcionan en el interior de
asociaciones particulares, ya sean culturales o poéticas.

Como artista, intento envilecer estas cosas, devaluar estas
materias preciosas porque tienen el aspecto de algo total-
mente corriente. Me gusta la idea de que el significado bas-
cula hacia adelante y hacia atras; es valioso, pero no lo pa-
rece. Lo es y no lo es...(Susan Collis).

In an interview with the artist on this work made for displlay at

the Ikon Gallery in Birmingham in 2010 and entitled “Since I fell

for You’; Collis commented:
Alot of the materials I use are very expensive because they
are so hard to produce; gold and diamonds require difficult
mining processes. Very often there is a process of replacing
the throwaway with something that has been carefully sour-
ced; often these work within particular cultural or poetic as-
sociations. As an artist I try to defile those things, to devalue
those precious materials because they look like something
completely ordinary. I like the idea that meaning is yo-yoing
back and forth; it’s precious but it doesn’t look it. It is and it
isn’t...(Susan Collis)

BIBLIOGRAFIA BIBLIOGRAPHY Prince, Nigel; Watkins, Jonathan
(2010): Susan Collis. Since I Fell for You, Birminham, Ikon
Gallery.

JOSE PEDRO CROFT [PP. 151-153]

Sin titulo Untitled, 2003

4 piezas de hierro, cristal y espejos 4 pieces of iron, glass and
mirrors

245 X 155 X 125 €mM; 225 X 215 X 150 €m; 246 X 277 X 238 cm;
221180 x 200 cm

Obra tinica Unique work

Inv. 37837

EXPOSICIONES EXHIBITIONS «Helga de Alvear. Conceitos para
uma Colecgaon, Lishoa, CCB, VI-2006/X-2006.

BIBLIOGRAFiA BIBLIOGRAPHY Lledd, Elena (10/2003): «Notas para
después de una inauguracién», Ldpiz, n.° 196, Madrid, Publica-
ciones de Estética y Pensamiento, p. 44; il. color [Se reproduce
el proyecto para el montaje de la obra en la Galeria Helga de
Alvear Reproduced here is the project for the installation of
the work in the Helga de Alvear Gallery]. Coutinho, Barbara; Al-
vear, Helga de; Kriiger, Werner (2006): Helga de Alvear. Concei-
tos para uma Colecgdo [CCB, Lishoa], Lisboa, CCB, p. 40.

ANGELA DE LA CRUZ [P. 103]

Clutter with Wardrobes Revoltijo con armarios, 2004
Tres armarios de madera Three wooden wardrobes
163 X 120 X 85 cm

Inv. 40436

0BSERVACIONES 0BSERVATIONS Al hablar del proceso creativo que
hay detras de este trabajo, la artista comenté:
[...] Una vez vi un armario ropero que tenia exactamente mi
altura,y me di cuenta de su potencial. Era como realizar una

representacion fisica y espacial de mi misma: como un
ataud hecho por uno mismo. El uso de la pintura como con-
tenedor me Tlevé a utilizar contenedores de verdad: arma-
rios roperos y archivadores. Los armarios roperos tenian
que ser similares a grandes bolsos que tenian la misma altu-
ra y peso que una persona. Como eran mas pesados y mas
voluminosos que los cuadros, el equilibrio era mas precario,
casi gracioso. (Angela de 1a Cruz)

Discussing the creative process behind this work, the artist

commented:
[..] T once saw a wardrobe that was exactly my height, and I
realised its potential. It was like making a physical and spatial
representation of myself: like a coffin made by oneself. The
use of paint as a container led me to use real containers:
wardrobes and filing cabinets. The wardrobes had to be simi-
lar to clutter bags that were of the same height and weight
as a person. Since they were heavier and bulkier than the
paintings, their equilibrium was more precarious, almost
amusing. (Angela de la Cruz)

EXPOSICIONES EXHIBITIONS «Angela de la Cruz. Trabalho», Lisboa,
Culturgest, I1-2006/IV-2006, Miguel Wandschneider [comisa-
rio curator]

BIBLIOGRAFIA BIBLIOGRAPHY Wandschneider, Miguel; Barrett, Da-
vid; Trevor, Smith (2006): Angela de la Cruz. Trabalho. Work.
[Culturgest, Lisboa], Lisboa, Culturgest, pp. 18, 20, 42-43, 45,
146-147, 165, 188-189, 191; il. color [Se reproducen fotografias
realizadas por Hugo Glendinning del proceso de creacion de la
pieza en el taller de la artista Reproduced here are the pho-
tographs by Hugo Glendinning of the creation of the work in
the artist’s studio]. Grau, Carolina (2010): Angela de la Cruz.
After [Camden Arts Centre, Londres], Londres, Camden Arts
Centre, p. 5.

ANGELA DE LA CRUZ [P. 105]

Deflated 19 (Turquoise) Desinflado 19 (turquesa), 2010
Acrilico y 6leo sobre tela Acrylic and oil on linen

180 x 153 cm

Inv. 40489

JOSE DAMASCENO [P. 39]

Segmento analitico Analytical Segment, 2008
Acrilico sobre hierro Acrylic on iron

5 piezas de diversas medidas 5 elements of different
dimensions

Obra tnica Unique work

Inv. 39859

EXPOSICIONES EXHIBITIONS «Espacios para otra memoria», Cace-
res, Palacio de Carvajal, IV-2008, José Maria Vifiuela [comisa-
rio curator].

PHILIP-LORCA DiCORCIA [P. 225]

Michael Jenson, 19, Dallas, Texas, $40, 1990-1992/2002
C-print en papel Fuji Crystal Archive laminado con
metacrilato C-print on Fuji Crystal Archive paper laminated
with perspex

122 x 178,4 cm

Ed.1/20

Inv. 38002

BIBLIOGRAFIA BIBLIOGRAPHY Simpson, Bennett; Tillman, Lynne
(2007): Philip-Lorca diCorcia [The Institute of Contemporary
Art, Boston], Géttingen, Steidl, pp.17-19.

PHILIP-LORCA DiCORCIA [P. 226]

Brent Booth, 21, Des Moines, Iowa, $30, 1990-1992

C-print en papel Fuji Crystal Archive laminado con
metacrilato C-print on Fuji Crystal Archive paper laminted
with perspex

122 x 175,2 cm

Ed.12/20

Inv. 37997

0BSERVACIONES 0BSERVATIONS La fotografia pertenece a la serie
Hustlers realizada por Philip-Lorca diCorcia entre 1990 y 1992, to-
madas en una serie de viajes a Los Angeles, en los alrededores del
Santa Monica Boulevard en Hollywood, en un area frecuentada por
prostitutas, camellos y drogadictos. Para realizar las fotografias,
DiCorcia ofrecia una cantidad de dinero a los modelos que seleccio-
naba en la calle para posar. El fotografo titula las imagenes de esta
serie con el nombre del personaje, su edad, el lugar del nacimiento
yla cantidad de dinero pagado por la sesion fotografica.

This photograph belongs to the series Hustlers created by Phi-
lip-Lorca diCorcia between 1900 and 1992.The images were
taken during a series of trips to Los Angeles, specifically the
area around Santa Monica Boulevard in Hollywood, which is fre-
quented by prostitutes, drug dealers and addicts. In order to be
able to take the photographs, DiCorcia offered money to models
that he chose off the street to pose for him. The titles used by
the artist refer to the name of the model, his/her age, place of
birth and the amount of money paid for the session.

EXPOSICIONES EXHIBITIONS «Miradasy conceptos en la Coleccion
Helga de Alvear», Badajoz, MEIAC, IV-2005/1X-2005; «Helga de
Alvear. Conceitos para uma Coleccao», Lisboa, CCB, VI-
2006/X-2006.

BIBLIOGRAFIA BIBLIOGRAPHY Galassi, Peter (1995): Philip-Lorca
diCorcia, Nueva York, MoMA, p. 53; il. color. Vifiuela, José Maria
et al. (2005): Miradas y conceptos en la Coleccién Helga de Al-
vear [MEIAC, Badajoz], Badajoz, MEIAC, pp. 310-313; il. color.
Coutinho, Barbara; Alvear, Helga de; Kriiger, Werner (2006):
Helga de Alvear. Conceitos para uma Colecgdo [CCB, Lisboal, Lis-
boa, CCB, pp. 10, 12, 41. Simpson, Bennett; Tillman, Lynne
(2007): Philip-Lorca diCorcia [The Institute of Contemporary
Art, Boston], Géttingen, Steidl, pp.17-19, 86, 105; il. color.
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PHILIP-LORCA DiCORCIA [P. 227]

Ralf Smith, 21, Ft. Lauderdale, Florida, $25, 1990-1992

C-print en papel Fuji Crystal Archive laminado con
metacrilato C-print on Fuji Crystal Archive paper laminated
with perspex

122 X 175,2 cm

Ed.17/20

Inv. 38000

EXPOSICIONES EXHIBITIONS «Miradas y conceptos en la Coleccion
Helga de Alvear», Badajoz, MEIAC, IV-2005/X-2005; «Helga de
Alvear. Conceitos para uma Colecgao», Lisboa, CCB, VI-
2006/X-2006.

BIBLIOGRAFIA BIBLIOGRAPHY Galassi, Peter (1995): Philip-Lorca
diCorcia, Nueva York, MoMA, p. 54: il. color. Vifuela, José Maria
et al. (2005): Miradas y conceptos en la Coleccion Helga de Al-
vear [MEIAC, Badajoz], Badajoz, MEIAC, p. 210 il. color. Coutinho,
Barbara; Alvear, Helga de; Kriiger, Werner (2006): Helga de Al-
vear. Conceitos para uma Colec¢do [CCB, Lisboa], Lisboa, CCB,
pp. 10, 12, 41. Simpson, Bennett; Tillman, Lynne (2007): Philip-
Lorca diCorcia [The Institute of Contemporary Art, Boston],
Gottingen, Steidl, pp.17-19, 87, 105; il. color.

PHILIP-LORCA DiCORCIA [P. 229]

Head #01 Cabeza #01, 2001

C-print en papel Fuji Crystal Archive laminado con
metacrilato C-printon Fuji Crystal Archive paper laminated
with perspex

121,9 X 152,4 cm

Ed.10/10

Inv.37730

BIBLIOGRAFIA BIBLIOGRAPHY Nancy, Jean-Luc et al. (2003): NosO-
tros. PHE03, Madrid, La Fabrica, s.p.; il. color. Sante, Luc; DiCor-
cia, Philip-Lorca (2001): Philip-Lorca diCorcia. Heads, Gottin-
gen, Steidl. Alierta, César; Brea, José Luis; Fuku, Noriko (2003):
Philip-Lorca diCorcia ;Como nos vemos?, Madrid, La Fabrica,
pp. 8, 44-45,128; il. color. Simpson, Bennett; Tillman, Lynne
(2007): Philip-Lorca diCorcia [The Institute of Contemporary
Art, Boston], Gottingen, Steidl, pp. 21-22, 106.

STAN DOUGLAS [PP. 164-165]

Journey into Fear Viaje al miedo, 2001

DVD formato 16:9 con sonido estéreo DVD format 16:9 with
stereo sound

30 didlogos de 15’ 04” 30 dialogues of 15 minutes 4 seconds
452’ [duracién total] 452 minutes [total duration]

Ed.4/10

Inv. 37169

0BSERVACIONES 0BSERVATIONS Actriz: Jill Teed; actor: Rob La-
Belle; co-guionista: Michael Turner. Otras ediciones de esta
obra han sido presentadas en las mas importantes exposicio-
nes individuales del artista, destacando las celebradas en la

Serpentine Gallery, Londres y Contemporary Art Gallery, Van-
couver (2002); en la Kestner Gesellschaft, Hanéver (2003) y en
la retrospectiva sobre su obra celebrada en la Kunstverein
Stuttgart en 2008. Se trata de una obra basada en dos largo-
metrajes del mismo titulo: el thriller de ambiente bélico diri-
gido por Norman Foster en 1942, y el remake realizado por
Daniel Mann en 1975 en Vancouver. La Segunda Guerra Mundial
es el telon de fondo de 1a version de 1942, y 1a crisis del petré-
leo de 1973, el del remake de 1975. Estos dos acontecimientos
son significativos en el nuevo proyecto de Stan Douglas, en la
medida en que el primero marca el inicio y el segundo un pun-
to mas o0 menos intermedio en la transicién del internaciona-
lismo a la globalizacion: el paso de un mundo en donde el po-
der es patrimonio de los politicos, a otro en donde las
finanzas constituyen el medio dominante de influencia e in-
tercambio. Journey into Fear es un viaje sin fin, ciclico. Sin
embargo, la comparacion con sus dos antecedentes cinema-
togréficos nos permite al menos intuir de qué forma el futuro
se hizo historia.

Actress: Jill Teed; actor: Rob LaBelle; co-script writer: Michael
Turner. Other editions of this work have been included in the
most important exhibitions devoted to the artist, particularly
the ones at the Serpentine Gallery, London, and the Contempo-
rary Art Gallery, Vancouver (2002); at the Kestner Gesellschaft,
Hanover, in 2003, and in the retrospective on Douglas’s work held
at the Stuttgart Kunstverein in 2008. This is a work based on two
films of the same title: the wartime thriller directed by Norman
Foster of 1942, and the remake of 1975 made by Daniel Mann in
Vancouver. World War II provides the background for the 1942 ver-
sion, while the 0Oil Crisis of 1973 underlies the 1975 remake. These
two events are significant to Stan Douglas’s project in that the
first marks the start and the second a more or less intermediary
point in the transition from internationalism to globalisation: the
step from a world in which power is held by politicians to one in
which the financial markets are the dominant vehicles of influen-
ce and exchange. Journey into Fear is an endless, cyclical journey.
However, a comparison with its two cinematic forerunners allows
us to intuit the way that the future became history.

EXPOSICIONES EXHIBITIONS «Miradasy conceptos en la Coleccion
Helga de Alvear», Badajoz, MEIAC, IV-2005/1X-2005; «Helga de
Alvear. Conceitos para uma Coleccado», Lisboa, CCB, VI-
2006/X-2006.

BIBLIOGRAFIA BIBLIOGRAPHY Burnett, Craig (2002): «Stan Dou-
glas. Journey into Fear», Modern Painters, Vol. 15, n.° 1, pp. 120-
121; l. color. Douglas, Stan (2002): Stan Douglas. Journey into
fear, Vancouver, Vancouver Art Gallery. Thorne, Matt; Douglas,
Stan; Turner, Michel (2002): Journey into Fear [Serpentine Ga-
Tlery, Londres], Londres/ Colonia, Serpentine Gallery/Walther
Konig, 166 pp.; il. color. NAVARRO, Mariano (19/09/2002): «Stan
Douglas: cine, misica y viaje infinito», E] Cultural.es, Madrid,
s.p.[recurso digital / digital source]. Ahrens, Carsten; Gorner,
Veit (2003): Stan Douglas. Film-Installationen und Fotografien
[Kestner Gesellschaft, Handver], Handver, Kestner Gesellschaft,

pp. 18-20, 22-44, 81-86, 95; il. color. Vifiuela, José Maria et al.
(2005): Miradas y conceptos en la Coleccion Helga de Alvear
[MEIAC, Badajoz], Badajoz, MEIAC, pp. 408, 410-411; il. color.
Coutinho, Barbara; Alvear, Helga de; Kriiger, Werner (2006):
Helga de Alvear. Conceitos para uma Colecgdo [CCB, Lisboa, Lis-
boa, CCB, pp. 10, 41. Liitticken, Sven; Monk, Philip (2006): Incon-
solable Memories. Stan Douglas [Joslyn Art Museum, Omaha y
The Morris and Helen Belkin Art Gallery, Vancouver], Omaha,
Joslyn Art Museum, pp. 131132, 138, 144; il. b/n. Christ, Hans D.;
Dressler, Iris (2008): Stan Douglas. Past Imperfect. Works 1986-
2007 [Staatsgalerie Sttutgart/Wiirttembergischer Kunstve-
rein, Stuttgart], Ostfildern, Hatje Cantz, pp. 10,19, 47, 52, 149,
155-156, 161, 163-170, 204-205, 219; il. color.

STAN DOUGLAS [PP. 162-163]

McLeod’s Books, Vancouver, 2006

Laserchrome sobre aluminio Laserchrome on aluminium
130 X 260 cm [imagen image]

173 x 300 cm [papel fotografico photographic paper]
178 x 305 cm [enmarcada framed]

Ed.1/7

Inv. 39326

OBSERVACIONES 0BSERVATIONS La fotografia fue presentada por
primera vez en la exposicion «Klatsassin» producida para la
Wiener Secession, celebrada en 2006-2007.

This photograph was first shown in the exhibition “Klatassin” at
the Wiener Secession, held in 2006-2007.

EXPOSICIONES EXHIBITIONS «So What? Una seleccion de la Colec-
cién Helga de Alvear», Madrid, II-2009.

BIBLIOGRAFIA BIBLIOGRAPHY Beyn, Ariane; Douglas, Stan (2008):
Stan Douglas. Klatsassin [Wiener Secession, Viena], Colonia,
Walther Kénig. Christ, Hans D.; Dressler, Iris (2008): Stan Dou-
glas. Past Imperfect. Works 1986-2007 [Staatsgalerie Sttutgart
/Wiirttembergischer Kunstverein, Stuttgart], Ostfildern, Hatje
Cantz, pp. 25, 223; il. color.

ELMGREEN & DRAGSET [PP. 183-185]

The Brightness of Shady Lives El resplandor de las vidas
turbias, 2005

364 C-print en marcos de polipiel blanco y estanterias de
madera 364 C-prints in frames made of white imitation
leather and wooden shelving

Dimensiones variables Variable dimensions

Obra tnica Unique work

Inv. 38852

BIBLIOGRAFIA BIBLIOGRAPHY Diaz-Guardiola, Javier (22/10/2005):
«Entiéndeme ta a mi», ABC Cultural, Madrid, p. 36; il. color. Loria,
Vivianne; Alvear, Helga de (02/2006): «Entrevista a Helga de Al-
vear. La coleccion como reflejo del alman, Ldpiz, n.° 220, Madrid,
Publicaciones de Estética y Pensamiento, pp. 58-60; il. color.

Mayer, Mariano (06/2006): «Elmgrenn & Dragset/Entrevista. La
mas reina parecia el hetero (tenia unos vaqueros muy sexies)»,
Ramona, Revista de artes visuales, n.° 61, Buenos Aires, p. 82. Gio-
ni, Massimiliano et al. (2008): ElImgreen & Dragset. This Is the First
Day of My Life. Ostfildern, Hatje Cantz, pp. 12-13, 308; il. color.

HANS-PETER FELDMANN [P. 209]

Collage-bild, Schwarz gerahmt Pintura collage, enmarcada en
negro Painting collage with black frame, 2002

Collage de fotografias de prensa y madera Collage of press
photographs and wood

142,5 X 100 X 4,5 cm[enmarcada framed]

Obra tnica Unique work

Inv. 37806

EXPOSICIONES EXHIBITIONS «Miradasy conceptos en la Coleccion
Helga de Alvear», Badajoz, MEIAC, IV-2005/1X-2005.

BIBLIOGRAFIA BIBLIOGRAPHY Vifuela, José Maria et al. (2005):
Miradas y conceptos en la Coleccion Helga de Alvear [MEIAC, Ba-
dajoz], Badajoz, MEIAC, pp. 78-79; il. color. Schube, Inka et al.
(2007): Hans-Peter Feldmann. Buch #9, Colonia, Walther Konig,
s.p.; il. color.

HANS-PETER FELDMANN [P. 210]

Collage-bild, Schwarz gerahmt Pintura collage, enmarcada en
negro Painting collage with black frame, 2002

Collage de fotografias de prensa y madera Collage of press
photographs and wood

142,5 X 100 X 4,5 cm [enmarcada framed)]

Obra dnica Unique work

Inv. 37807

EXPOSICIONES EXHIBITIONS «Miradasy conceptos en la Coleccion
Helga de Alvear», Badajoz, MEIAC, IV-2005/1X-2005.

BIBLIOGRAFIA BIBLIOGRAPHY Vifuela, José Maria et al. (2005):
Miradas y conceptos en la Coleccion Helga de Alvear [MEIAC, Ba-
dajoz], Badajoz, MEIAC, pp. 78, 80; il. color.

HANS-PETER FELDMANN [P. 211]

Collage-bild, Schwarz gerahmt Pintura collage, enmarcada en
negro Painting collage with black frame, 2002

Collage de fotografias de prensa y madera Collage of press
photographs and wood

142,5 X 100 X 4,5 cm [enmarcada framed)]

Obra tinica Unique work

Inv. 37808

EXPOSICIONES EXHIBITIONS «Miradas y conceptos en la Coleccion
Helga de Alvear», Badajoz, MEIAC, IV-2005/IX-2005.

BIBLIOGRAFIA BIBLIOGRAPHY VifAuela, José Maria et al. (2005):
Miradas y conceptos en la Coleccion Helga de Alvear [MEIAC, Ba-
dajoz], Badajoz, MEIAC, pp. 78, 81; il. color.
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FERNANDA FRAGATEIRO [P. 167]

Ndoler 5 No leer 5 Do not read 5, 2008

Acero inoxidable y libros recortados Stainless steel and
cut-up books 18 x 60 x 12 cm

Obra tinica Unique work

Inv. 39717

CARLOS GARAICOA [P. 141]

Noticias recientes (Espafia) Recent News (Spain), 2007
Fotografias b/n laminadas en metacrilato con impactos de
bala de 9 mm Parabellum B/w photographs laminated in
perspex with holes from gmm Parabellum bullets

145 x 220 cm (x 2)

Obra tinica Unique work

Inv. 39565

EXPOSICIONES EXHIBITIONS «Arquitecturas. 20 trabajos foto-
graficos en la Coleccion Helga de Alvear», Caceres, Archi-
vo Histérico Provincial de Caceres, IV-2008/V-2008;
«Grande Hazafa! Con Muertos! Enfrentamiento y violen-
cias en el arte contempordneo», Cérdoba, Sala Puerta-
nueva, XII-2009/1-2010, Mariano Navarro [comisario cu-
rator].

BIBLIOGRAFIA BIBLIOGRAPHY Navarro, Mariano (10/05/2007);
«Carlos Garaicoa. Transetinte por las palabras», en El Cultural.
es, s.p.[recurso digital digital source]. Navarro, Mariano et al.
(2010): Grande Hazana! Con Muertos! Enfrentamientos y
violencias en el arte contempordneo [Sala Puertanueva, Cérdo-
ba], Cérdoba, Diputacién de Cérdoba.

DAN GRAHAM [P. 47]

Triangular pavilion with one side curved and one side punched
aluminium Pabellon triangular con una cara curvada y otra
cara de aluminio perforado, 1999

Espejo de dos caras, aluminio perforado y MDF Double-sided
mirror, perforated aluminium and MDF

Escultura Sculpture: 80,8 x 80,8 x 95,5 cm

Peana Base:101,7 X 106,7 X 106,7 cm

Obra tinica Unique work

Inv. 36032

0BSERVACIONES 0BSERVATIONS Dan Graham creé entre 1995-1996
un pabellén llamado «Parabolic Triangular Pavilion I», construi-
do en Nordhorn (Alemania), que se asemeja a este modelo de
1999, diferencidndose en el dngulo de las dos caras rectas que
forman el tridngulo, que en el pabellén de 1995-1996 era de 90°

Between 1995 and 1996 Dan Graham created a pavilion called
“Parabolic Triangular Pavilion I” in Nordhorn (Germany). This
model closely resembles it, differing in the angle of the two
straight sides that form the triangle, which is of 90 degrees in
the 1995-96 pavilion.

EXPOSICIONES EXHIBITIONS «Miradasy conceptos en la Coleccion
Helga de Alvear», Caceres, Museo Municipal de Caceres, IV-
2003/VI-2003; «Miradas y conceptos en la Coleccién Helga de
Alvear», Badajoz, MEIAC, IV-2005/IX-2005; «Helga de Alvear.
Conceitos para uma Colecgao», Lisboa, CCB, VI-2006/1X-2006;
«Helga de Alvear und Harald Falckenberg in Dialog», Hambur-
go, Sammlung Falckenberg Phoenix Kulturstiftung, XI-2008/
111-2009, Zdenek Felix [comisario curator].

BIBLIOGRAFIA BIBLIOGRAPHY KOttering, Martin; Nachtigaller, Ro-
land (1997): Dan Graham. Two-way Mirror Pavilions 1989-1996
[Stadtische Galerie, Nordhorn; Museum van Hedendaagse
Kunst, Gante], Nordhorn, Stadtische Galerie, pp. 82-83, 99. Vi-
fiuela, José Maria et al. (2005): Miradas y conceptos en la Colec-
cion Helga de Alvear [MEIAC, Badajoz], Badajoz, MEIAC, pp. 212-
213; il. color. Coutinho, Barbara; Alvear, Helga de; Kriiger,
Werner (2006): Helga de Alvear. Conceitos para uma Colec¢do
[CCB, Lisboal, Lisboa, CCB, p. 39. Falckenberg, Harald; Felix,
Zdenek; Rodriguez, Arturo (2010): Helga de Alvear und Harald
Falckenberg in Dialog [Sammlung Falckenberg Phoenix Kulturs-
tiftung, Hamburgo], Hamburgo, Sammlung Falckenberg
Phoenix Kulturstiftung, pp. 19, 159; il. color.

PAUL GRAHAM [P. 231]

Untitled, Spain. Coins on Shelf (from the Series New Europe) Sin
titulo, Espana. Monedas sobre un estante (de Series New
Europe), 1988

C-print sobre papel Kodak Endura C-print on Kodak Endura
paper

203 X 152 cm

Ed.3/3

Inv. 38525

0BSERVACIONES OBSERVATIONS La serie New Europe fue realizada
entre los afios 1988 a 1990 en nueve paises, Alemania, Inglate-
rra, Francia, Italia, Espaia, Bélgica, Suiza, Holanda e Irlanda
del Norte.

The series New Europe was created between 1998 and 1990 in
nine countries: Germany, Great Britain, France, Italy, Spain, Bel-
gium, Switzerland, Holland Northern Ireland.

EXPOSICIONES EXHIBITIONS «Miradas y conceptos en la Coleccion
Helga de Alvear», Badajoz, MEIAC, IV-2005/IX-2005

BIBLIOGRAFIA BIBLIOGRAPHY Wilson, Andrew; Wearing, Gillian;
Squiers, Carol (1996): Paul Graham, Londres, Phaidon, pp. 84-
94, 106, 138-139; il. color. Stahel, Urs (2004): Paul Graham.
New Europe [Fotomuseum Winterthur], Winterthur, Fotomu-
seum Winterthur; Londres, Cornerhouse. Stahel, Urs; Saltz,
Jerry; Williams, Val (2004): Paul Graham [Fundacién Teleféni-
ca, Madrid], Madrid, Fundacién Telefénica, pp. 40, 56-57. Vi-
fiuela, José Maria et al. (2005): Miradas y conceptos en la Co-
leccién Helga de Alvear [MEIAC, Badajoz], Badajoz, MEIAC,
pp. 314-315; il. color.

PAUL GRAHAM [P. 232]

Untitled # 54 (Man sitting under tree, Charlotte). American Night
Series Sin titulo # 54 (Hombre sentado bajo un arbol,
Charlotte). American Night Series, 2002

C-print en papel Kodak Endura Lightjet sobre Diasec C-print
on Kodak Endura Lightjet paper on Diasec

189 x239cm

Ed.3/3

Inv. 39385

0BSERVACIONES OBSERVATIONS La serie American Night fue pre-
sentada en la PS.1 Contemporary Art Center en 2003 y esta
compuesta por sesenta y tres fotografias tomadas entre 1998
y 2002 en diversas localidades a lo largo de Estados Unidos,
incluyendo Los Angeles, Memphis, Detroit, Nueva York y
Atlanta.

The American Night series was shown at the PS.1 Contemporary
Art Center in 2003. It comprises 63 photographs taken between
1998 and 2002 in different places across the USA, including Los
Angeles, Memphis, Detroit, New York and Atlanta.

BIBLIOGRAFIA BIBLIOGRAPHY Graham, Paul (2003): Paul Graham.
American Night, Géttingen, Steidl Mack, s.p.; il. color, n.° 54.

PAUL GRAHAM [P. 233]

California (Sunny Cup). A Shimmer of Possibility SeriesI
California (Sunny Cup). Un resplandor de posibilidad. Serie I,
2007

Impresion digital de tintas pigmentarias Digital print with
pigment inks

100 X 130 cm

Ed.4/5

Inv.39688

0BSERVACIONES 0BSERVATIONS La serie A Shimmer of Possibility
consta de una serie de cincuenta fotografias tomadas en di-
versos lugares de los Estados Unidos entre los afos 2004 y
2006. Fue expuesta en el P.S.1 MoMA, Nueva York en 2009 y en
el Foam Fotografiemuseum, Amsterdam en 2010.

The series A Shimmer of Possibility consists of 50 photographs
taken in different places in the USA between 2004 and 2006. It
was shown at the PS.1, MoMA, New York in 2009 and at the Foam
Fotografiemuseum, Amsterdam, in 2010.

BIBLIOGRAFIA BIBLIOGRAPHY Graham, Paul (2007): Paul Graham. A
Shimmer of Possibility, Gottingen, Steidl Mack, vol. 4; il. color.

CANDIDA HOFER [P. 157]

NY Carlsberg Glyptotek Copenhagen I, 2000
C-print

207 X152 cm

Ed.4/6

Inv. 37488

EXPOSICIONES EXHIBITIONS «Miradasy conceptos en la Coleccion
Helga de Alvear», Caceres, Centro Cultural San Jorge, IV-
2003/VI-2003; «Miradas y conceptos en la Coleccién Helga de
Alvear», Badajoz, MEIAC, IV-2005/1X-2005.

BIBLIOGRAFIA BIBLIOGRAPHY Beausse, Pascal; Haudiquet, Annet-
te (2001): Candida Hdfer. Douze. Twelve, Calais, Musée des
Beaux-Arts de Calais, pp. 17, 81; il. color. Vifiuela, José Maria et
al. (2005): Miradas y conceptos en la Coleccidn Helga de Alvear.
[MEIAC, Badajoz], Badajoz, MEIAC, pp. 300-301; l. color.

CANDIDA HOFER [P. 159]

Villa Medici, RomeI Villa Medici Roma I, 2001
C-print

152 X 152 cm

Ed.2/6

Inv. 37144

EXPOSICIONES EXHIBITIONS «Contemporary Visions. Photogra-
phs and Videos from the Collection of Helga de Alvear», Turku,
W&ind Aaltonen Museum of Art, X-2004/1-2005, Joanna Kurth
Péivi Kiiski-Finel [comisaria curator]; «Helga de Alvear.
Conceitos para uma Coleccaon, Lisboa, CCB, VI-2006/X-2006.

BIBLIOGRAFIA BIBLIOGRAPHY Kruger, Michael (2003): Candida Hifer:
Monographie, Minich, Schimer / Mosel, p. 122; il. color. ELFVING,
Taru; Péivi Kiiski-Finel, Joanna Kurth y Alvear, Helga de (2004):
Contemporary Visions. Photographs and videos from the Collection
of Helga de Alvear [W&in6 Aaltonen Museum of Art, Turku], Keuruu,
Otavan Kirjapaino Oy, p. 61. ECO, Umberto (2005): Candida Hdfer.
Libraries, Londres, Thames and Hudson, p. 208; il. color. Coutinho,
Barbara; Alvear, Helga de; Kriiger, Werner (2006): Helga de Alvear.
Conceitos para uma Colecgéo [CCB, Lisboal, Lisboa, CCB, pp. 9, 39.

CRISTINA IGLESIAS [PP. 146-147]
Sin titulo Untitled, 1993

Hierro y alabastro Iron and alabaster

30 X 310 X 121 cm

Inv. 38807

0BSERVACIONES 0BSERVATIONS Las piezas de hierro y alabastro
creadas por Cristina Iglesias en 1993 se presentaron en el Pa-
bellén de Espana de la XLV Bienal de Venecia (13 de junio-10 de
octubre de 1993).

Cristina Iglesias’s iron and alabaster pieces created in 1993
were presented in the Spanish Pavilion at the XLV Venice Bien-
nial from 13 June to 10 October 1993.

EXPOSICIONES EXHIBITIONS «XLV Biennale di Venezia», Venecia,
Pabelldn de Espana, VI-1993/X-1993; «Espacios deshabitados.
Quince autores de 1a coleccion Helga de Alvear», Caceres, Casa
de los Condes, IV-2007/V-2007.

BIBLIOGRAFfA BIBLIOGRAPHY Garcia, Aurora; Valente, José Angel
(1993): Cristina Iglesias: XLV Bienal de Venecia. Puntos Cardinales
del Arte. Pabellon de Espana, Barcelona, Ministerio de Asuntos
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Exteriores, p. 101. Maderuelo, Javier (1996): Cristina Iglesias. Cinco
proyectos, Madrid, Fundacién Argentaria/Tf. Editores, pp. 43-65; il.
color. Giménez, Carmen (1998): Cristina Iglesias [Solomon R. Gugg-
enheim Museum, Nueva York; The Renaissance Society, Chicago;
MNCARS, Madrid, Palacio de Veldzquez y Museo Guggenheim, Bilbao],
Bilbao, Museo Guggenheim, pp. 51, 146; il. color. Rodriguez, Julian
(2007): Helga de Alvear. Espacios deshabitados / ocultos[Casa de los
Condes y Palacio de Mayoralgo, Caceres], Ciceres, Junta de Extre-
madura, p. 19; . color: Hidalgo Garcia, Miguel Angel (2008): La escul-
tura de Cristina Iglesias. Dar cuerpo a lo imaginario [tesis doctoral
dissertation defense], Murcia, Universidad de Murcia, pp. 20-25.

ALFREDO JAAR [PP. 238-239]

Gold in the Moming 1985-2005 Oro por la manana 1985-2005, 2005
3 fotografias a color en cajas de luz 3 colour photographs in
Tight boxes

Instalacion Installation: 56 x 234 x 13 cm

Ed.PA.2 Ed.AP2

Inv. 39191

0BSERVACIONES 0BSERVATIONS La serie de obras con el titulo
Gold in the Morning donde se aborda el tema de las minas de
oro a cielo abierto en Serra Pelada, situada en la Amazonia
brasilena, se presentaron en la XLII Bienal de Venecia en 1986.

The series entitled Gold in the Morning, which looks at the sub-
ject of open-cast gold mines in the Serra Pelada in the Brazilian
Amazon, was shown at the XLII Venice Biennial in 1986.

BIBLIOGRAFIA BIBLIOGRAPHY Asthon, Dore; Phillips, Patricia;
Sokolowski, Thomas W.(1986): Alfredo Jaar. Gold in the Morning
[XLII, Bienal de Venecia, Venecia), Nueva York, Self Published.
VV.AA. (2007): Coleccion Norte de Arte Contempordneo, Can-
tabria, Gobierno de Cantabria, p. 163; il. color.

MIKE KELLEY [P. 83]

Battle in the Heavens Batalla en los cielos, 1996
Técnica mixta sobre papel Mixed technique on paper
66 X 51cm

Inv. 35775

0BSERVACIONES 0BSERVATIONS Contiene la siguiente inscripcion
en el margen inferior del anverso del dibujo, a lapiz verde:
«IRISH- AMERICAN - IDENTITY-POLITICS» With the following inscrip-
tion at the lower edge of the drawing, in green crayon: “IRISH-
AMERICAN - IDENTITY-POLITICS”

EXPOSICIONES EXHIBITIONS «Arte Termita contra Elefante Blanco.
Comportamientos actuales del dibujo», Madrid, Fundacién ICO,
11-2004/1V-2004, Pablo Llorca [comisario curator]; «So What?
Una seleccion de la Coleccion Helga de Alvear», Madrid, II-2009.

BIBLIOGRAFIA BIBLIOGRAPHY Llorca, Pablo; Stange, Raimar
(2004): Arte Termita contra Elefante Blanco. Comportamientos
actuales del dibujo [Fundacion ICO, Madrid], Madrid, Fundacion
ICO, pp. 10-13, 39, 195; il. color.

MIKE KELLEY [P. 84]

Interpretative Portrait Retrato interpretativo, 1996
Técnica mixta sobre papel Mixed technique on paper
66 x 51cm

Inv.35773

0BSERVACIONES 0BSERVATIONS En el anverso del dibujo: «IGGY /
POP»/Inscribed on the front of the drawing: “IGGY/POP”

EXPOSICIONES EXHIBITIONS «So What? Una seleccion de la Colec-
cion Helga de Alvear», Madrid, II-2009.

MIKE KELLEY [P. 85]

Handwriting Exercise Ejercicio de escritura manual, 1996
Técnica mixta sobre papel Mixed technique on paper

66 X 51cm

Inv. 35774

OBSERVACIONES 0BSERVATIONS En el anverso del dibujo aparece

el siguiente texto:
«mi/mama/no me dejaré»; «TRANCE-CANALIZANDO LA VIRGEN MA-
RIA»; «DEMASIADO/ HABITUAL:/ HACER UNA/INTRODUCCIGN MAS DINA-
MICA/EN ESTA INCLINACION» / «NE-NECESFFABA-MATARAL-PABRE/AYA
ESTABA-MYERTO/ EN ESTE CASO EL FETICHE NO ES UN SUSTITUTO/ DEL
PENE QUE LE FALTA A LA MADRE -/ES UN SUSTITUTO DE LA VAGINA QUE
FALTA»/«RENUNCIG A ELLO POR...»/«BURDA TRANSICION»/«ESTE ESPA-
CIO NO ESTA BIEN UTILIZADO»/«MI MAMA NO ME DEJARA/COMPROBAR/
EL ANGULO/SIMILAR AQUI—ABURRIDO»/ «ANTH-EBEPO/ CONO».

The following text appears on the front of the drawing:

“my/Mom /won "t let me”; “TRANCE-CHANNELING THE VIRGIN
MARY”; “T00/ REGULAR: / MAKE MORE / DYNAMIC INTRODUCTION / AT THIS
SLANT” /“DINDFNEEB-FO-KITHEFATHER /HE WAS-ALREABY-BEAD / IN
THIS CASE THE FETISH ISN T A REPLACEMENT / FOR THE MOTHER 'S MIS-
SING PENIS -/IT IS A REPLACEMENT FOR THE MISSING YONI”/“GAVE IT UP
FOR..”/“CLUMSY TRANSITION”/“THIS SPACE IS NOT WELL UTILIZED”/“MY
MOM WON ‘T LET ME/ NOTICE / THE SIMILAR / ANGLE HERE — BORING”/

“ANTH-OEBIPYS/ PUSSY”

EXPOSICIONES EXHIBITIONS «Arte Termita contra Elefante Blan-
co. Comportamientos actuales del dibujo», Madrid, Fundacion
1CO, II-1V-2004, Pablo Llorca [comisario curator]; «<So What?
Una seleccion de la Coleccion Helga de Alvear», Madrid, 11-2009.

BIBLIOGRAFIA BIBLIOGRAPHY Llorca, Pablo; Stange, Raimar
(2004): Arte Termita contra Elefante Blanco. Comportamientos
actuales del dibujo [Fundacién ICO, Madrid], Madrid, Fundacion
ICO, pp. 10-13, 39, 195; il. color.

MARTIN KIPPENBERGER [P. 87]

Sin titulo (Restaurante Arciduca) Untitled (Ristorante Arciduca), 1988
Técnica mixta en papel con membrete del restaurante
Arciduca Mixed technique on paper with the letterhead

of the Arciduca restaurant

30x21cm

Inv. 40194

MARTIN KIPPENBERGER [P. 87]

Sin titulo (Restaurante Il Padrino) Untitled (Ristorante Il
Padrino), 1988

Técnica mixta en papel con membrete del restaurante
I1 Padrino Mixed technique on paper with the letterhead
of the Il Padrino restaurant

30x21cm

Inv. 40195

JURGEN KLAUKE [P. 113]

Ziggy Stardust, 1974

Fotografias a color sobre papel montado en aluminio
Colour photographs on paper mounted on aluminium
30X 40 cm(x 6)

31,5 X 41,5 cm (x 6) [enmarcadas framed]

31,5 X 249 cm [medida total total size]

Ed.PA.I/T Ed.APT/I

Inv. 36718

0BSERVACIONES 0BSERVATIONS Firmado en el reverso de la pri-
mera fotografia, con tinta negra: «J. Klauke /1974 /< Ziggy
Stardust >/E. A.(I/I)»

Foto-secuencia de seis imagenes en la que €l artista se ha autorre-
tratado realizando acciones gestuales, con el rostro maquilla-
do de blanco y los labios y ufias pintados de rojo pirpura, y
moviendo alrededor de su cuerpo una estola de piel. Esta tem-
prana obra de Klauke se relaciona con la estética Glam, surgida
en la década de los sesenta principalmente del mundo de la
musica, pero también del el Body Art y la performance. El artis-
ta ha titulado la foto-secuencia Ziggy Stardust, personaje crea-
do por el misico David Bowie alrededor del cual giraron las
canciones de su album The Rise and Fall of Ziggy Stardust and
the Spiders from Mars, puesto a la venta en 1972. De esta forma
Klauke asume el alter ego que previamente habia asumido el
musico, basado en un personaje extraterrestre bisexual de ima-
gen andrdgina, que se convierte en mesias/estrella del rock
para salvar a la tierra de la destruccion. De esta forma se cues-
tionaban las condiciones ideoldgicas de las identidades sexua-
les rompiendo con los tablies dominantes. Ejemplo de esta
unién y mutua influencia entre artistas y musicos de la época
fue cuando en 1974 se celebré en Lucerna la exposicion «Trans-
former. Aspekte der travestie», que incluyé obras de artistas
plasticos como el mismo Klauke, Urs Luthi o Andy Warhol, con
imagenes de musicos travestidos como Lou Reed o David Bowie.

Signed on the reverse of the first photograph, in black ink:
“J. Klauke /1974 /< Ziggy Stardust >/E.A.(1/1)”

This is a photo-sequence of six images in which the artist has
depicted himself undertaking gestural actions, his face covered
with white makeup and his Tips and nails painted dark red, while
passing a fur stole around his body. This early work by Klauke
relates to the Glam aesthetic that arose in the 1960s in the mu-
sic world, primarily with Body Art and performance. The artist
has given the series the title Ziggy Stardust in reference to the

character invented by the musician David Bowie and around
which Bowie based the tracks on his album The Rise and Fall of
Ziggy Stardust and the Spiders from Mars, which came out in 1972.
Klauke thus assumes the alter ego that Bowie had previously
assumed in this bisexual, androgynous character who becomes
a messiah/rock star in order to save the planet from destruc-
tion. Through this device Klauke questions the ideological con-
ditions surrounding sexual identities, breaking with prevailing
taboos. An example of this cross-over and mutual influence bet-
ween artists and musicians of the period was the exhibition
“Transformer. Aspekte der travestie’, held in Lucerne in 1974. It
included works by visual artists including Klauke himself, Urs
Luthi and Andy Warhol, with images of transvestite musicians
such as Lou Reed and David Bowie.

EXPOSICIONES EXHIBITIONS «Absolute Windstille. Jiirgen
Klauke - Das Fotografische Werk», Bonn, Kunst-und Ausste-
Tlungshalle der Bundesrepublik Deutschland, III-2001/VII-
2001, San Petersburgo, The Russian Museum, IX-2001/X-2001,
Hamburgo, Hamburger Kunsthalle, IV-2002/VIII-2002, Peter
Weibel [comisario curator]; «Las fronteras del género», Zara-
goza, Centro de Historia de Zaragoza, V-2006/VI-2006; «Mo-
mentos estelares. La fotografia en el siglo Xx», Madrid, Sala de
Exposiciones Canal de Isabel II, X-2007/XI-2007, Hans-Michael
Koetzle y Oliva Maria Rubio [comisarios curators]; «Helga de
Alvear und Harald Falckenberg in Dialog», Hamburgo,
Sammlung Falckenberg Phoenix Kulturstiftung, XI-2008/1I1I-
2009, Zdenek Felix [comisario curator].

BIBLIOGRAFIA BIBLIOGRAPHY Klauke, Jiirgen; Jéhn, Hannes (1982):
Jiirgen Klauke. Fotosequenzen 1972-1980. Betzel, s.p.; il. b/n.
Weibel, Peter et al. (2001): Absolute Windstille. Jiirgen Klauke —
Das fotografische Werk [Kunst-und Ausstellungshalle der Bun-
desrepublik Deutschland GmbH, Bonn; Staatlichen Russischen
Museum, San Petersburgo y Hamburger Kunsthalle, Hambur-
go]; Bonn, Kunst- und Ausstellungshalle der Bundesrepublik
Deutschland GmbH, pp. 278-279; il. color. Fend, Mechthild; KOOS,
Marianne: (2004): Mdnnlichkeit im Blick. Visuelle Inszenierungen
in der Kunst seit der friihen Neuzeit, Colonia, Bohlau, p. 239. Falc-
kenberg, Harald; Felix, Zdenek; Rodriguez, Arturo (2010): Helga
de Alvear und Harald Falckenberg in Dialog [Sammlung Falcken-
berg Phoenix Kulturstiftung, Hamburgo], Hamburgo, Sammlung
Falckenberg Phoenix Kulturstiftung, p. 20.

JAC LEIRNER [PP. 114-115]

Nice to meet you (Round) Encantado de conocerte (Ronda),
1997

Tarjetas, madera, metacrilato y aluminio Cards, wood,
perspex and aluminium

5X160 X 2,5 cm

Inv. 35953

BIBLIOGRAFIA BIBLIOGRAPHY Olmo, Santiago B.(11/2000): «Jac
Leirner», Ldpiz, n.° 167, Madrid, Publicaciones de Estética y
Pensamiento, p. 84.
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MARK LOMBARDI [PP. 142-143]

Frank Nugan, Michael Hand and Nugan Hand Ltd. of Sidney.
Australia. ca. 1972-80 (8th Version) Frank Nugan, Michael Hand
and Nugan Hand Ltd. de Sidney. Australia. Hacia. 1972-80

(82 version), 1998

Grafito y lapiz rojo sobre papel Graphite and red pencil

on paper

140 x 326 cm

Inv. 38751

0BSERVACIONES 0BSERVATIONS Inscripcion hacia el dngulo infe-
rior derecho del anverso, con grafito: «Frank Nugan Michael
Hand and Nugan Hand Ltd/of Sidney. Australia. c. 1972-80 (8th
Version) /ML —MLMXCVIII». Inscribed towards the lower left
corner on the front, in graphite: “Frank Nugan Michael Hand
and Nugan Hand Ltd/of Sidney. Australia. c. 1972-80 (8th Ver-
sion)/ML—MLMXCVIII”
El artista denomina a estos dibujos como «estructuras narra-
tivas» y en relacion a ellos comenta:
Las llamo Estructuras narrativas porque cada una de ellas
estd compuesta de una red de lineas y anotaciones cuyo fin
es transmitir una historia, sobre todo de hechos recientes
que me interesan, como la quiebra de un gran banco inter-
nacional, de una compaiiia, o de una firma de inversiones.
Uno de mis objetivos es explorar la interaccion de las fuer-
zas politicas, sociales y econdmicas en los asuntos interna-
cionales.

The artist describes these drawings as “narrative structures”

and has explained them in the following terms:
I call them Narratives structures because each consists of a
network of lines and notations which are meant to convey
a story, typically about recent events of interest to me, like
the collapse of a large international bank, trading company,
or investment house. One of my goals is to explore the inte-
raction of political, social and economic forces in contempo-
rary affairs.

Sobre el tema central de esta «estructura narrativa» sefiala:
La compaiiia Nugan Hand Limited de Sidney siempre tuvo el
mismo objetivo. Los directivos del banco ayudaban a los
australianos ricos a evadir impuestos trasladando sus acti-
vos a Hong Kong y Singapur; disefiaban un plan para escon-
der las fortunas personales de aliados regionales como el
Shah de Iran y el Sultdn de Brunei, e intentaban introducir
armas prohibidas en zonas sometidas a embargos, como Su-
dafricay la Rodesia blanca colonial.

»

With regard to the central theme of this “narrative structure’,

he has commented:
Nugan Hand Limited of Sidney shared much the same manda-
te. Bank officials helped wealthy Australians evade taxes by
shipping their assets to Hong Kong and Singapore; devised a
plan for concealing the personal fortunes of regional allies
Tike the Shah of Iran and Sultan of Brunei; and tried to broker
prohibited arms into embargoed zones like South Africa and
white colonial Rhodesia.

Claves para la lectura de la obra de Lombardi Key points for in-
terpreting Lombardi’s work:

_— Some type of influence or control
Algan tipo de influencia o control

Some type of mutual relationship or association
Algin tipo de relacion o asociacion mitua

e e Flow of money, loans or credits
Flujo de dinero, préstamos o créditos

sl ————  Sale or transfer of an asset
Venta o transferencia de un activo

[ l__ _________ e Blocked or incomplete transaction
Transaccién bloqueada o incompleta

W The sale or spin-off of a property
Venta o beneficio de una propiedad

EXPOSICIONES EXHIBITIONS «Mark Lombardi. Global Networks»,
Ithaca, Herbert F. Johnson Museum of Art, I-2003/11I-2003, Cle-
veland, Museum of Contemporary Art Cleveland, V-2003/VIII-
2003, Ann Arbor, Jean Paul Slusser Gallery, IX-2002/X-2003;
Nueva York, The Drawing Center, XI-2003/XII-2003, San Francis-
co, Yerba Buena Center for the Arts, I-2004/1V-2004, Syracuse,
Joe and Emily Lowe Art Gallery, IV-2004-VI-2004, Grinnell, Faul-
coner Gallery, VI-2004/VIII-2004, Toronto, Art Gallery of Onta-
rio, IX-2004/XII-2004, Milwaukee, Milwaukee Art Museum,
1-2005/1V-2005, Robert Hobbs [comisario curator]; «Pero dime
la verdadn, Bilbao, Sala Rekalde, V-2006/VII-2006, Beatriz He-
rraez[comisaria curator]; «Intocable. El ideal de 1a transparen-
cia», Valladolid, Patio Herreriano. Museo de Arte Contempora-
neo Espanol, VI-2007/XI-2007, Guillaume Désanges y Francois
Piron [comisarios curators]; «Estratos. Proyecto Arte Contem-
poraneo Murcia», Murcia, Centro Parraga, I-2008/11I-2008, Ni-
colas Bourriaud [comisario curator]; «Fragil», Segovia, Museo
de Arte Contemporaneo Esteban Vicente, X-2008/1-2009, José
Maria Parreno[comisario curator].

BIBLIOGRAFIA BIBLIOGRAPHY Hobbs, Robert; Richard, Frances
(2003): Mark Lombardi. Global Networks [Herbert F. Johnson Mu-
seum of Art, Ithaca; Museum of Contemporary Art Cleveland,
Cleveland; Jean Paul Slusser Gallery, Ann Arbor; The Drawing
Center, Nueva York; Yerba Buena Center for the Arts, San Fran-
cisco; Joe and Emily Lowe Art Gallery, Siracusa; Faulconer Ga-
Tlery, Grinnell; Art Gallery of Ontario, Toronto y Milwaukee Art
Museum, Milwaukee], Nueva York, Independent Curators Inter-
national, pp. 72-75,120; il. color [n.° cat. 8]; Lombardi, Mark; LIN,
Tan (2003): Mark Lombardi. Preparatory Drawings 1994-2000.
Nueva York, Pierogi, pp. 4-6; Bourriaud, Nicolas et al. (2008): Es-
tratos. Proyecto Arte Contempordneo Murcia 2008 [Centro Pa-
rraga, Murcia], Murcia, Comunidad Auténoma de 1a Region de
Murcia, pp. 141, 146-147, 320; il. color; Parreno, José Maria; Par-
do, José Luis (2008): Frdgil [Museo de Arte Contemporaneo Es-
teban Vicente, Segovia], Segovia, Museo de Arte Contempora-
neo Esteban Vicente, pp. 49, 159-160, 189, 211, 231-232; il. color.

JOAO LOURO [PP. 206-207]

1Second in the Story of Crime Un Segundo en la historia
del crimen, 2006

Acrilico sobre lienzo y metacrilato Acrylic on canvas
and perspex

54 X 65 cm (x 24)

Inv. 39480

0BSERVACIONES 0BSERVATIONS En las veinticuatro piezas se leen
las inscripciones siguientes: «El magnate de los periédicos
William Randolph Hearst/exhibia los horripilantes asesinatos
de Theo Durrant en su/San Francisco Examiner mostrando las
manos del asesino/en primera pagina.»; «William Liebscher,
Jr., el vendedor de coches de segunda mano de California/
robé bancos durante dieciocho meses hasta que agentes/del
FBI le atraparon en 1957.»; «Sus ropas arrancadas del cuerpo
por ciudadanos enfurecidos de/San José, California, el se-
cuestrador Thurmond fue/linchado,/ 11/26/33.»; «El retrato
del legendario Joaquin Murieta por un artista,/ el bandido
mas conocido de California.»; «Charles Mason, el sectario hip-
pie, asaltado por las cdmaras/durante el juicio en el que fue
acusado de asesinato masivo en 1970.»; «Charles E. Bolton,
més conocido en los caminos/de California a finales de los
anos 1870 como el ladrdn encapuchado de diligencias,/Black
Bart.»; «El caso de la Dalia Negra: los detectives del departa-
mento de policia de Los Angeles investigan 1a/escena del cri-
men de Norton Avenue, 15 de enero de 1947.»; «De repente de-
cidié asesinar a—Penny Bjorkland / mira fijamente al juez de
California en 1959 mientras/estd siendo procesada.»; «Cono-
cido como el Acechador Nocturno, adora a Satan y/desea sen-
tarse a su lado en el Infierno. Su serie de crimenes/terrorifi-
cos en los suburbios de Los Angeles y San/ Francisco queria
demostrar que €l es tan/malvado como Jack, el Destripador»;
«El secuestrador y asesino Edward Hickman en enero/de 1928,
peinandose y admirdndose en el espejo en su celda/de la pri-
sion; un mes después 1o colgaron en la prision de San Quintin»;
«El asesino de California Stephen Nash se jactaba/de sus in-
numerables asesinatos de la misma forma que los habia con-
fesado/Panzram»; «Thomas Eugene Braun el asesino en serie
(delante a la izquierda) /seguido de Leonard Maine momentos
después de su arresto/en 1967.»; «El ladrdn de trenes califor-
niano John Sontag (en el centro) yace muerto a los pies de la
partida que le perseguia/y que le dispard haciéndole mdlti-
ples agujeros»; «El jardinero August Norry fue atrapado al
azar por/Penny y asesinado.»; «<El doctor Bernard Finch bajo
custodia (1960) después de asesinar/a su esposa»; «Amos
Stricker se burlé de su novia Anny Tracy contando/ historias
de otras mujeres. Respondid disparando con/un arma.»; «Bur-
ton W. Abbot fue a la camara de gas, acusado de/asesinato, a
pesar de que €l afirmaba que era victima de una/estratage-
ma diabdlica.»; «El criado Bart Caritativo asesiné por dineroy
tierras/y acabé en la cdmara de gas.»; «El proceso estaba em-
pezando cuando / se encontré una huella de Patricia
Krenwinkel en una/puerta dentro del dormitorio de Sharon
Tate.»; «El asesino en serie William Cook bajo custodia de la

policia/ mexicana, Tijuana, 1951.»; «Charles Tex Watson, debido
a procedimientos de extradicidn/y otras complicaciones lega-
les no/fue juzgado hasta final del aino y también fue declara-
do/culpable de asesinato y conspiracidn para cometer asesi-
nato.»; «La asesina del hacha Winnie Ruth Judd en su juicio en
1932 pos6/de forma teatral para un fotdgrafo mientras mos-
traba una/mano herida; le dispararon mientras desarmaba a
una de/sus victimas.»; «<En San Francisco, Cordelia Botkin es-
cogid el veneno para/eliminar a su rival, la esposa de John
Dunning, en 1898.»,«Ann Tracy, una mujer despreciada, dispard
a su querido y rico/ constructor Amos Stricker de Laguna
Beach,/y luego lo enrolld en una manta.»

The 24 pieces have the following inscriptions: “Apprentice news-
paper czar William Randolph Hearst/touted the gruesome mur-
ders of Theo Durrant in his/San Francisco Examiner by showing
the killer’s hands/on the front page.”; “California used car sa-
lesman William Liebscher, Jr./ robbed banks on the side for
eighteen months until FBI/agents trapped him in 1957.”; “His
clothes torn from his body by enraged citizens of / San Jose,
Calif. kidnapper Thurmond was/lynched,/11/26/33.”; “An artist’s
rendering of the legendary Joaquin Murieta,/California’s most
notorious bandit.”; “Hippie cultist Charles Mason mugs wildly
for cameras/while being tried for mass murder in 1970.%; “Char-
les E. Bolton, best known along the California/trails of the late
1870s as the hooded stage robber,/Black Bart.”; “The Black
Dahlia case: LAPD detectives investigate the/Norton Avenue
crime scene, Jan 15, 1947.”; “She suddenly decided to murder—
Penny Bjorkland /stares at the California judge in 1959 while
being/arraigned.”; “Known as the Night Stalker, he worships Sa-
tan and/longs to sit next to him in Hell. His series of horrifying
/crimes in the suburbs of Los Angeles and San/Francisco were
meant to show Satan that he is just as/evil as Jack the Ripper
“Kidnapper and murderer Edward Hickman in January,/ 1928,
combing his hair and admiring himself in his jail/ cell; he was
hanged at S. Quentin Prison a month later”; “California slayer
Stephen Nash was to brag of his/countless killings much the
same way Panzram had/confessed.”; “Mass murderer Thomas
Eugene Braun (left front)/followed by Leonard Maine moments
after their arrest/in 1967.; “California train robber John Son-
tag (from center) lies dead at the feet of the posse which trac-
ked him down/and shot him full of holes.”; “Gardener August
Norry was picked at random by/Penny and killed.”; “Doctor Ber-
nard Finch in custody (1960) after murdering/his wife.”; “Amos
Stricker taunted his girlfriend Anny Tracy with/tales of other
woman. Her response came out of the/end of a gun.; “Burton
W. Abbot went to the gas chamber, convicted of / murder, even
though he claimed he was the victim of a/diabolical framed-
up.; “Houseboy Bart Caritativo murdered for money and land/
and wound up in the gas chamber; “Things started to look up
for the prosecution when a/fingerprint of Patricia Krenwinkel’s
was found on a/door inside of Sharon Tate’s bedroom.”; “Mass
murderer William Cook in custody of Mexican/police, Tijuana,

1951 “Charles “Tex” Watson, because of extradition/procee-
dings and other legal complications did not/stand trial until
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later in the year and was also found/guilty of murder and cons-
piracy to commit murder.”; “Axe murderer Winnie Ruth Judd at
her 1932 trial posed /dramatically for a cameramen while exhi-
biting a/wounded hand; she was shot while disarming one of /

5«

her victims.”; “San Francisco’s Cordelia Botkin chose poison to/
eliminate her rival, John Dunning’s wife, in 1898 “A woman
scorned, Ann Tracy shot her beloved, wealthy/building contrac-
tor Amos Stricker of Laguna Beach,/and then bundled him in a

blanket.”

JORGE MACCHI [P. 49]

Vanishing Point Punto de fuga, 2005

Paredes con acrilico sobre papel y caja de madera con 10
rodillos Walls with acrylic on paper and wooden box with 10
rolling pins

400 X 400 x 250 cm [medidas minimas de instalacion
minimum dimensions of the installation]

76 X 100 x 20 cm [caja de madera wooden box]

Ed.2/4

Inv. 39157

EXPOSICIONES EXHIBITIONS «Espacio interior», Madrid, Sala de
Exposiciones Alcala, 31, VI-2006/VII-2006.

BIBLIOGRAFIA BIBLIOGRAPHY VV.AA.(2006): Espacio interior = In-
ner Space, Madrid, Consejeria de Cultura y Turismo, pp. 62-63,
il. color; Pérez Barreiro, Gabriel (2007): Jorge Macchi. Anato-
mia de la melancolia [Santander Cultural, Porto Alegre], Porto
Alegre, Santander Cultural/Bienal de Mercosur; VV.AA (2011):
All of This and Nothing, Los Angeles, Hammer Museum.

GORDON MATTA-CLARK [P. 127]

Untitled (Energy Tree) Sin titulo (arbol de energia), 1972-1973
Ldpiz, tinta negra, rotuladores y crayén sobre papel

Pencil, black ink, felt-tip pens and crayon on paper

571X 72,2cm

Inv. 35492

EXPOSICIONES EXHIBITIONS «Gordon Matta-Clark.A Retrospecti-
ve», Chicago, Museum of Contemporary Art, V-1985/VIII-1985,
Mary Jane Jacob [comisaria curator]; «Reorganizing Structu-
re by Drawing through it. Zeichnung bei Gordon Matta-Clark»,
Viena, Generali Foundation, V-1997/VIII-1997, Sabine Breitwei-
ser [comisaria curator]; «Gordon Matta-Clark», Madrid,
MNCARS, VII-2006/IX-2006, Gloria Moure [comisaria curator];
«Speed 2. La velocidad de las maquinas», Valencia, IVAM, II-
2007/VII-2007, Marga Paz [comisaria curator].

BIBLIOGRAFIA BIBLIOGRAPHY Jacob, Mary Jane; Pincus-Witten,
Robert; Simon, Joan (1985): Gordon Matta-Clark. A Retrospecti-
ve [Museum of Contemporary Art, Chicago], Chicago, Museum
of Contemporary Art, Chicago, pp. 125, 131; il. color.
[n.o cat. 131]; Breitweiser, Sabine; Lee, Pamela M.; Fend, Peter
(1997): Reorganizing Structure by Drawing through it. Zeich-
nung bei Gordon Matta-Clark [Generali Foundation, Viena],

Colonia, Walther Konig, pp. 94, 101; il. color [n.° cat. 090];
Moure, Gloria et al. (2006): Gordon Matta-Clark [MNCARS, Ma-
drid], Madrid MNCARS, pp. 101, 421; il. color. Paz, Marga; Marchan
Fiz, Simdn (2007): Speed 2 [IVAM, Valencia], Madrid, IVAM,
pp. 1205 il. color.

GORDON MATTA-CLARK [P. 127]

Untitled (Energy Tree) Sin titulo (drbol de energia), 1972-1973
Lapiz, tinta negra y rotuladores sobre papel Pencil, black ink
and felt-tip pens on paper

55X55¢cm

Inv. 35493

EXPOSICIONES EXHIBITIONS «Gordon Matta-Clark.A Retrospecti-
ve», Chicago, Museum of Contemporary Art, V-1985/VIII-1985,
Mary Jane Jacob [comisaria curator]; «Reorganizing Structu-
re by Drawing through it. Zeichnung bei Gordon Matta-Clark»;
Viena, Generali Foundation, V-1997/VIII-1997, Sabine Breitwei-
ser [comisaria curator]; «Gordon Matta-Clarck», Madrid,
MNCARS, VII-2006/IX-2006, Gloria Moure [comisaria curator];
«Speed 2. La velocidad de las maquinas», Valencia, IVAM, II-
2007/VI1-2007, Marga Paz[comisaria curator].

BIBLIOGRAFIA BIBLIOGRAPHY Jacob, Mary Jane; Pincus-Witten,
Robert; Simon, Joan (1985): Gordon Matta-Clark. A Retrospecti-
ve [Museum of Contemporary Art, Chicago], Chicago, Museum
of Contemporary Art, Chicago, pp. 125, 127; il. color.
[n.° cat. 127]; Breitweiser, Sabine; Lee, Pamela M.; Fend, Peter
(1997): Reorganizing Structure by Drawing through it. Zeich-
nung bei Gordon Matta-Clark [Generali Foundation, Viena], Co-
Tonia, Walther Kénig, pp. 22, 96, 107; il. color y b/n.[n.° cat. 110];
Moure, Gloria et al. (2006): Gordon Matta-Clark [MNCARS, Ma-
drid], Madrid MNCARS, pp. 100, 421; il. color; Paz, Marga; Mar-
chan Fiz, Simén (2007): Speed 2 [1vAM, Valencia], Madrid, IVAM,
pp. 121; il. color.

GORDON MATTA-CLARK [P. 128]

Splitting Particion, 1974

Collage de 2 fotografias a color sobre cartén Collage of 2
colour photographs on card

24,4 X 10,6 cm[collage]

Obra tnica Unique work

Inv. 36490

EXPOSICIONES EXHIBITIONS «Gordon Matta-Clark», Madrid,
MNCARS, VII-2006/IX-2006, Gloria Moure [comisaria curator];
«Speed 2. La velocidad de las maquinas», Valencia, IVAM, II-
2007/VII-2007, Marga Paz[comisaria curator].

BIBLIOGRAFIA BIBLIOGRAPHY Jacob, Mary Jane; Pincus-Witten,
Robert; Simon, Joan (1985): Gordon Matta-Clark. A Retrospecti-
ve [Museum of Contemporary Art, Chicago], Chicago, Museum
of Contemporary Art, pp. 68-73; Diserens, Corinne et al. (1993):
Gordon Matta-Clark, Valencia, IVAM, pp. 194-209; Corbeira, Da-
rio (2000): ;Construir... o deconstruir? Textos sobre Gordon

Matta-Clark. Salamanca, Universidad de Salamanca, p. 138;
Crow, Thomas; Kravagna, Christian; Kirshner, Judith Russi
(2003): Gordon Matta-Clark. Nueva York, Phaidon, pp. 74-85;
MOURE, Gloria et al. (2006): Gordon Matta-Clark [MNCARS, Ma-
drid], Madrid MNCARS, pp. 160, 424; il. color; PAZ, Marga; Mar-
chan Fiz, Simén (2007): Speed 2 [1vAM, Valencia], Madrid, IVAM,
pp. 123; il. color.

GORDON MATTA-CLARK [P. 128]

Splitting Particion, 1974

Collage de 2 fotografias a color sobre cartén Collage of 2
colour photographs on cardboard

19 x 16 cm [collage]

45,7 X 34,5 cm [enmarcada framed]

Obra dnica Unique work

Inv. 36491

EXPOSICIONES EXHIBITIONS «Paisajes contemporaneos. Colec-
cién Helga de Alvear», Barcelona, Fundacié Foto Colectania,
1-2002/111-2002, Lola Garrido Armendariz [comisaria cura-
tor]; «Seducidos por el accidente», A Coruia, Fundacidn Luis
Seoane, I11-2005/VI-2005; «Gordon Matta-Clark», Madrid, MN-
CARS, VII-2006/1X-2006, Gloria Moure [comisaria curator];
«Speed 2. La velocidad de las maquinas», Valencia, IVAM, II-
2007/VII-2007, Marga Paz [comisaria curator]; «Helga de Al-
vear und Harald Falckenberg in Dialog»; Hamburgo, Sammlung
Falckenberg Phoenix Kulturstiftung, XI-2008/I1I-2009, Felix
Zdenek [comisario curator].

BIBLIOGRAFIA BIBLIOGRAPHY Jacob, Mary Jane; Pincus-Witten,
Robert; Simon, Joan (1985): Gordon Matta-Clark. A Retrospec-
tive [Museum of Contemporary Art, Chicago], Chicago, Mu-
seum of Contemporary Art, pp. 68-73; Diserens, Corinne et al.
(1993): Gordon Matta-Clark, Valencia, IVAM, pp. 194-209; Cor-
beira, Dario (2000): ;Construir... o deconstruir? Textos sobre
Gordon Matta-Clark. Salamanca, Universidad de Salamanca, p.
138; Peri Rossi, Cristina; Paz, Marga (2002): Paisajes contem-
pordneos. Coleccion Helga de Alvear [Fundacié Foto Colectania,
Barcelona), Barcelona, Fundacié Foto Colectania, p. 82; il. co-
Tor; Crow, Thomas; Kravagna, Christian; Kirshner, Judith Russi
(2003): Gordon Matta-Clark. Nueva York, Phaidon, pp. 74-85;
Barro, David; Ledo, Agar [Eds.] (2005): Seducidos por el acci-
dente [Fundacién Luis Seoane, A Coruia], A Corufia, Fundacion
Luis Seoane, p.99; il. color; Moure, Gloria et al. (2006): Gordon
Matta-Clark [MNCARS, Madrid], Madrid MNCARS, pp. 156, 424; il.
color; Paz, Marga; Marchén Fiz, Simon (2007): Speed 2 [IVAM,
Valencia], Valencia, IVAM, pp. 122-123; il. color; Falckenberg,
Harald; Felix, Zdenek; Rodriguez, Arturo (2010): Helga de Al-
vear und Harald Falckenberg in Dialog [Sammlung Falckenberg
Phoenix Kulturstiftung, Hamburgo], Hamburgo, Sammlung
Falckenberg Phoenix Kulturstiftung, p. 120; il. color.

GORDON MATTA-CLARK [P. 129]

Splitting Particion, 1974

Collage de 3 fotografias a color sobre cartén Collage of 3
colour photographs on cardboard

30,5 x 11,8 cm [collage]

Obra tinica Unique work

Inv. 35490

OBSERVACIONES 0BSERVATIONS Foto-collage de la intervencién Cut-
ting denominada Splitting (particion). En la primavera de 1974,
en una casa unifamiliar que iba a ser demolida propiedad del
marido de Holly Salomon, situada en la 332 Humphrey Street,
Englewood, en un barrio en fase de renovacion urbana, el ar-
tista realiza un corte atravesando todas las superficies es-
tructurales, partiendo la casa por la mitad. Posteriormente,
rebaja la cimentacion de uno de los lados para que la hendidu-
ra se abra en angulo, permitiendo la penetraci la luz y trans-
formando tanto los espacios interiores como la vision
exterior del edificio. Las fotografias tomadas por el artista no
documentan simplemente la intervencion sino que forman
parte del proceso de la misma, creando con estos foto-collage
un paso mas hacia la deconstruccion espacial y arquitecténi-
ca, mediante las dislocaciones y los dngulos de vision imposi-
bles. En el caso de este foto-collage, formado por tres
fotografias colocadas verticalmente, reconstruye como la
hendidura atraviesa del suelo al techo de la vivienda y como
la misma crea un fuerte contraste de luz transformando las
unidades habitacionales de la casa.

Sobre esta misma intervencion, 1a 98 Greene Street Loft Press
publicé un Tibro con fotografias en b/n.

Splitting is a photo-collage of the intervention Cutting. In the
spring of 1974, in a house that was about to be demolished and
which belonged to Holly Salomon’s husband, located on 332
Humphrey Street, Englewood, in an area about to be improved,
Matta-Clark cut through all the structural surfaces of the
house, splitting it in two. He later uncovered the foundations
of one of the sides so that the split opened up at an angle,
letting the Tight in and transforming both the interior spaces
and the view of the inside. The photographs taken by the ar-
tist do not simply document the intervention but are part of
its process, through which this photo-collage becomes a fur-
ther step in the spatial and architectural deconstruction
achieved through dislocations and impossible angles of vision.
The present work, which consists of three photographs posi-
tioned vertically, reconstructs the way that the split ran from
the floor to the ceiling of the house and how it created a
powerful contrast of light, transforming the different rooms
inside.

A book with b/w photograph was published on this intervention
by 98 Green Street Loft Press.

EXPOSICIONES EXHIBITIONS «Gordon Matta-Clark», Madrid,
MNCARS, VII-2006/1X-2006, Gloria Moure [comisaria curator];
«Speed 2. La velocidad de las maquinas», Valencia, IVAM, II-
2007/VII-2007, Marga Paz [comisaria curator]; «Helga de
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Alvear und Harald Falckenberg in Dialog», Hamburgo,
Sammlung Falckenberg Phoenix Kulturstiftung, XI-2008/111
2008-2009, Zdenek Felix [comisario curator].

BIBLIOGRAFIA BIBLIOGRAPHY Jacob, Mary Jane; Pincus-Witten,
Robert; Simon, Joan (1985): Gordon Matta-Clark. A Retrospecti-
ve [Museum of Contemporary Art, Chicago], Chicago, Museum
of Contemporary Art, pp. 68-73; Diserens, Corinne et al. (1993):
Gordon Matta-Clark, Valencia, IVAM, pp. 194-209; Corbeira, Da-
rio (2000): ;Construir... o deconstruir? Textos sobre Gordon
Matta-Clark. Salamanca, Universidad de Salamanca, p. 138;
CROW, Thomas; Kravagna, Christian; Kirshner, Judith Russi
(2003): Gordon Matta-Clark. Nueva York, Phaidon, pp. 74-85;
Moure, Gloria et al. (2006): Gordon Matta-Clark [MNCARS, Ma-
drid], Madrid MNCARS, pp. 159, 424; il. color; Jarque, Vicente
(08/2006-09/2006): «La anarquitectura y la danza», Arte y
Parte, n.° 64, Madrid, pp. 53-54; il. color; PAZ, Marga; Marchan
Fiz, Simén (2007): Speed 2 [1IvAM, Valencia], Madrid, IVAM, p. 122;
il. color; Falckenberg, Harald; Felix, Zdenek; Rodriguez, Arturo
(2010): Helga de Alvear und Harald Falckenberg in Dialog
[Sammlung Falckenberg Phoenix Kulturstiftung, Hamburgo],
Hamburgo, Sammlung Falckenberg Phoenix Kulturstiftung,
p. 121;il. color.

GORDON MATTA-CLARK [P. 129]

Splitting Particion, 1974

Collage de 2 fotografias a color sobre cartén Collage of 2
colour photographs on cardboard

15,6 X 12,5 cm [collage]

37,5 X 32,5 cm [enmarcada framed]

Obra tinica Unique work

Inv. 35491

EXPOSICIONES EXHIBITIONS «Paisajes contemporaneos. Colec-
cién Helga de Alvear», Barcelona, Fundacié Foto Colectania,
1-2002/111-2002, Lola Garrido Armendariz [comisaria cura-
tor]; «Gordon Matta-Clark», Madrid, MNCARS, VII-2006/IX-
2006, Gloria Moure [comisaria curator]; «Speed 2. La veloci-
dad de las maquinas», Valencia, IVAM, 1I-2007/VII-2007, Marga
Paz[comisaria curator]; «Helga de Alvear und Harald Falcken-
berg in Dialog»; Hamburgo, Sammlung Falckenberg Phoenix
Kulturstiftung, XI-2008/111-2009, Felix Zdenek [comisario
curator].

BIBLIOGRAFIA BIBLIOGRAPHY Jacob, Mary Jane; Pincus-Witten,
Robert; Simon, Joan (1985): Gordon Matta-Clark. A Retrospecti-
ve [Museum of Contemporary Art, Chicago], Chicago, Museum
of Contemporary Art, pp. 68-73; Diserens, Corinne et al. (1993):
Gordon Matta-Clark, Valencia, IVAM, pp. 194-209; Corbeira, Da-
rio (2000): ;Construir... o deconstruir? Textos sobre Gordon
Matta-Clark. Salamanca, Universidad de Salamanca, p. 138;
Peri Rossi, Cristina; Paz, Marga (2002): Paisajes contempord-
neos. Coleccion Helga de Alvear [Fundacié Foto Colectania, Bar-
celona], Barcelona, Fundacié Foto Colectania, p. 83; il. color;
CROW, Thomas; Kravagna, Christian; Kirshner, Judith Russi

(2003): Gordon Matta-Clark. Nueva York, Phaidon, pp. 74-85;
Moure, Gloria et al. (2006): Gordon Matta-Clark [MNCARS, Ma-
drid], Madrid MNCARS, pp. 158, 424; il. color; Paz, Marga; Mar-
chan Fiz, Simén (2007): Speed 2 [IvAM, Valencia], Madrid, IVAM,
p. 124; il. color; Falckenberg, Harald; Felix, Zdenek; Rodriguez,
Arturo (2010): Helga de Alvear und Harald Falckenberg in Dialog
[Sammlung Falckenberg Phoenix Kulturstiftung, Hamburgo],
Hamburgo, Sammlung Falckenberg Phoenix Kulturstiftung,
p.121; il. color.

GORDON MATTA-CLARK [P. 130]
Day’s End El final del dia, 1975

Cibachrome

40,5x51cm

Edicion de 3 Edition of 3

Inv. 35170

0BSERVACIONES 0BSERVATIONS En esta fotografia se muestra el
Cutting realizado en 1975, en el muelle 52 de la ciudad de Nue-
va York, en la ribera del rio Hudson, que se encontraba en es-
tado de abandono. El propio artista describe asi su interven-
cion en este edificio:
Los cortes iniciales se hicieron en el suelo del muelle, cru-
zando el centro y formando un canal que se llenaba con la
marea [...]. Una apertura en forma de vela da acceso al rio.
Una forma similar en el tejado, directamente encima de
este canal, permite la entrada de un haz de luz que traza
un arco sobre el suelo hasta ser captado por la ranura lle-
na de agua, al mediodia. Durante la tarde el sol entra por
un roseton, semejante a un ojo de gato, situado en la pa-
red oeste. Primero un haz fino y luego una forma definida
de luz continua entrando lentamente en el muelle hasta
iluminarlo por completo al atardecer[...] El agua y el sol se
mueven constantemente en el muelle durante el dia en lo
que yo creo ver como un parque interior, un templo de sol
y agua.

This photograph is of Cutting, an intervention carried out in

1975 on the abandoned Wharf 52 on the Hudson River, New York.

The artist described the action that he carried out:
The initial cuts were made on the floor of the wharf, crossing
the centre and forming a canal that filled up with the tide[...].
An opening in the form of a sail led into the river. A similar
shape was cut into the roof, directly above this canal, allowed
a beam of light to enter that created an arch over the ground
and touched the channel filled with water at midday. During
the afternoon the sun entered via a rose window like a cat’s
eye on the west wall. First a thin beam, then a defined form of
light continued to enter the wharf slowly until by dusk it had
completely filled it. The water and sun constantly moved
across the wharf during the day in what I see as an interior
park, a temple of sun and water.

EXPOSICIONES EXHIBITIONS «Gordon Matta-Clark», Madrid, MN-
CARS, VII-2006/1X-2006, Gloria Moure [comisaria curator].

BIBLIOGRAFIA BIBLIOGRAPHY Fuentes Feo, Javier (1999): «Gordon
Matta-Clark. Espacios vitales-Espacios de la memoria», Cimal
Arte Internacional, n.° 51, Valencia, pp. 69-72; il. color; Moure,
Gloria et al. (2006): Gordon Matta-Clark [MNCARS, Madrid], Ma-
drid, MNCARS, pp. 208, 425; il. color; Corbeira, Dario
(01/07/2006): «Matta Clark, el artista destructor», £l Pais, Su-
plemento Babelia, Madrid, p. 17; il. color; Jarque, Vicente
(08/2006-09/2006): «La anarquitectura y la danza», Arte y
Parte, Madrid, n.° 64, Madrid, p. 55; il. color.

GORDON MATTA-CLARK [P. 132]

Study for a Cut Drawing Estudio para un corte oblicuo,
1975-1976

Ldapiz sobre papel Pencil on paper

72,1x98,3cm

Inv. 34384

EXPOSICIONES EXHIBITIONS «Reorganizing Structure by Drawing
through it. Zeichnung bei Gordon Matta-Clark», Viena, Genera-
Ti Foundation, V-1997/VIII-1997, Sabine Breitweiser [comisaria
curator]; «Miradas y conceptos en la Coleccion Helga de Al-
vear», Badajoz, MEIAC, IV-2005/1X-2005; «Gordon Matta-
Clark», Madrid, MNCARS, VII-2006/1X-2006, Gloria Moure [comi-
saria curator].

BIBLIOGRAFIA BIBLIOGRAPHY Breitweiser, Sabine; Lee, Pamela M.;
Fend, Peter (1997): Reorganizing Structure by Drawing through
it. Zeichnung bei Gordon Matta-Clark [Generali Foundation, Vie-
na], Colonia, Walther Konig, pp. 159, 177; il. color [n.° cat. 453] ;
Vifiuela, José Maria et al. (2005): Miradas y conceptos en la Co-
Teccion Helga de Alvear [MEIAC, Badajoz], Badajoz, MEIAC, pp. 74-
75; il. Color; Moure, Gloria et al. (2006): Gordon Matta-Clark
[MNCARS, Madrid], Madrid MNCARS, pp. 200, 425 il. color.

GORDON MATTA-CLARK [P. 132]

Cut Drawing Corte oblicuo, 1975-1976

Lapiz y tinta negra sobre papel recortado Pencil and black
ink on cut paper

72,1x98,3cm

Inv. 34387

EXPOSICIONES EXHIBITIONS «Reorganizing Structure by Drawing
through it. Zeichnung bei Gordon Matta-Clark», Viena, Genera-
li Foundation, V-1997/VIII-1997, Sabine Breitweiser [comisaria
curator]; «Miradas y conceptos en la Coleccion Helga de Al-
vear», Badajoz, MEIAC, IV-2005/1X-2005; «Gordon Matta-
Clark», Madrid, MNCARS, VII-2006/1X-2006, Gloria Moure [comi-
saria curator].

BIBLIOGRAFIA BIBLIOGRAPHY Breitweiser, Sabine; Lee, Pamela M.;
Fend, Peter (1997): Reorganizing Structure by Drawing through
it. Zeichnung bei Gordon Matta-Clark [Generali Foundation, Vie-
nal, Colonia, Walther Konig, pp. 159, 177; il. color [n.° cat. 451];
Vinuela, José Maria et al. (2005): Miradas y conceptos en la Co-
Jeccion Helga de Alvear [MEIAC, Badajoz], Badajoz, MEIAC, pp. 74,
76; il. Color; Moure, Gloria et al. (2006): Gordon Matta-Clark
[MNCARS, Madrid], Madrid, MNCARS, pp. 200, 425; il. color.

GORDON MATTA-CLARK [P. 133]

Cut Drawing Corte oblicuo, 1975-1976

Lapiz sobre papel recortado Pencil on cut paper
72,1X98,3cm

Inv. 34386

EXPOSICIONES EXHIBITIONS «Reorganizing Structure by Drawing
through it. Zeichnung bei Gordon Matta-Clark», Viena, Genera-
li Foundation, V-1997/VIII-1997, Sabine Breitweiser [comisaria
curator]; «Miradas y conceptos en la Coleccion Helga de Al-
vear», Badajoz, MEIAC, IV-2005/IX-2005; «Gordon Matta-
Clark», Madrid, MNCARS, VII-2006/1X-2006, Gloria Moure [comi-
saria curator].

BIBLIOGRAFIA BIBLIOGRAPHY Breitweiser, Sabine; Lee, Pamela M.;
Fend, Peter (1997): Reorganizing Structure by Drawing through
it. Zeichnung bei Gordon Matta-Clark [Generali Foundation, Vie-
na], Colonia, Walther Konig, pp. 159, 177; il. color [n.° cat. 452] ;
Vifuela, José Maria et al. (2005): Miradas y conceptos en la Co-
leccion Helga de Alvear [MEIAC, Badajoz], Badajoz, MEIAC, pp. 74,
76; il. Color; Moure, Gloria et al. (2006): Gordon Matta-Clark
[MNCARS, Madrid], Madrid MNCARS, pp. 201, 425; il. color.

GORDON MATTA-CLARK [P. 133]

Cut Drawing Corte oblicuo, 1975-1976

Lapiz sobre papel recortado Pencil on cut paper
72,1x98,3cm

Inv. 34389

EXPOSICIONES EXHIBITIONS «Reorganizing Structure by Drawing
through it. Zeichnung bei Gordon Matta-Clark», Viena, Genera-
li Foundation, V-1997/VIII-1997, Sabine Breitweiser [comisaria
curator]; «Miradas y conceptos en la Coleccién Helga de Al-
vear», Badajoz, MEIAC, IV-2005/IX-2005; «Gordon Matta-
Clark», Madrid, MNCARS, VII-2006/1X-2006, Gloria Moure [comi-
saria curator].

BIBLIOGRAFIA BIBLIOGRAPHY Breitweiser, Sabine; Lee, Pamela M.;
Fend, Peter (1997): Reorganizing Structure by Drawing through
it. Zeichnung bei Gordon Matta-Clark [Generali Foundation, Vie-
na], Colonia, Walther Kénig, pp. 159, 177; il. color [n.° cat. 454];
Vifuela, José Maria et al. (2005): Miradas y conceptos en Ia Co-
Jeccion Helga de Alvear [MEIAC, Badajoz], Badajoz, MEIAC, pp. 74,
76; il. color; Moure, Gloria et al. (2006): Gordon Matta-Clark
[MNCARS, Madrid], Madrid, MNCARS, pp. 201, 425; il. color.
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GORDON MATTA-CLARK [P. 132]

Cut Drawing Corte oblicuo, 1975-1976

Ldpiz sobre papel recortado Pencil on cut paper
71,8 x 97,8 cm

Inv. 34385

EXPOSICIONES EXHIBITIONS «Reorganizing Structure by Drawing
through it. Zeichnung bei Gordon Matta-Clark», Viena, Genera-
Ti Foundation, V-1997/VIII-1997, Sabine Breitweiser [comisaria
curator]; «Miradas y conceptos en la Coleccion Helga de Al-
vear», Badajoz, MEIAC, IV-2005/IX-2005; «Gordon Matta-
Clark», Madrid, MNCARS, VII-2006/1X-2006, Gloria Moure [comi-
saria curator].

BIBLIOGRAFIA BIBLIOGRAPHY Breitweiser; Sabine; Lee, Pamela M.;
Fend, Peter (1997): Reorganizing Structure by Drawing through
it. Zeichnung bei Gordon Matta-Clark [Generali Foundation, Vie-
naJ, Colonia, Walther Konig, pp. 159, 177; il. color [n.° cat. 455] ;
Viiuela, José Maria et al. (2005): Miradas y conceptos en la Co-
Teccion Helga de Alvear [MEIAC, Badajoz], Badajoz, MEIAC, pp. 74,
755 il. color; Moure, Gloria et al. (2006): Gordon Matta-Clark
[MNCARS, Madrid], Madrid, MNCARS, pp. 201, 425; il. color.

GORDON MATTA-CLARK [P. 133]

Wall Incision / Cut Drawing Pad Incision en la pared/Bloc

de cortes oblicuos, 1975-1976

Lapiz sobre papeles recortados Pencil on pieces of cut paper
72,5X 97,5 X 2,3 Cm

Inv. 34388

EXPOSICIONES EXHIBITIONS «Reorganizing Structure by Drawing
through it. Zeichnung bei Gordon Matta-Clark», Viena, Genera-
Ti Foundation, V-1997/VIII-1997, Sabine Breitweiser [comisaria
curator]; «Miradas y conceptos en la Coleccién Helga de Al-
vear», Badajoz, MEIAC, IV-2005/IX-2005; «Gordon Matta-
Clark», Madrid, MNCARS, VII-2006/1X-2006, Gloria Moure [comi-
saria curator].

BIBLIOGRAFIA BIBLIOGRAPHY Diserens, Corinne et al. (1993): Gor-
don Matta-Clark [IvAM, Valencia], Valencia, IVAM, p. 269; il. color;
Breitweiser, Sabine; Lee, Pamela M.; Fend, Peter (1997): Reorga-
nizing Structure by Drawing through it. Zeichnung bei Gordon
Matta-Clark [Generali Foundation, Viena], Colonia, Walther Ko-
nig, pp. 159, 176; il. color [n.° cat. 449]; Vifiuela, José Maria et
al. (2005): Miradas y conceptos en la Coleccion Helga de Alvear
[MEIAC, Badajoz], Badajoz, MEIAC, pp. 74, 77; il. color; Moure, Glo-
ria et al. (2006): Gordon Matta-Clark [MNCARS, Madrid], Madrid,
MNCARS, pp. 201, 425; il. color.

GORDON MATTA-CLARK [P. 131]

Proposal Rooftop cutting for Diisseldorf Propuesta de corte
de tejado para Diisseldorf, 1977

2 Fotografias b/n con cortes 2 b/w photographs with cuts
18,5 x 23,5 cm (x 2)

29,5 x 36 cm (x 2) [enmarcadas framed]

Obra tinica Unique work

Inv. 34117

0BSERVACIONES 0BSERVATIONS Diptico fotogréfico en el que Gor-
don Matta-Clark presenta uno de los proyectos que no llegé a
realizar para la Documenta 6. En ellas nos muestra la antigua
factoria Henschel en Diisseldorf que extranamente habia so-
brevivido a los bombardeos aliados durante la II Guerra Mun-
dial, siendo una de las principales compafias armamentisticas
alemanas durante el conflicto. El proyecto consistia en cortar
del edificio un entramado de tejado, de un tamao de 20 x 4
metros, y ponerlo intacto en el Auepark de Kassel a modo de
puente de cristal sobre uno de sus arroyos. Para mostrar el
proyecto, el artista ha recortado sobre las vistas de la fabrica
(del exterior y del interior) el fragmento de cubierta que se
hubiese transportado.

This is a photographic diptych in which Gordon Matta-Clark
presents one of the projects that he ultimately did not pro-
duce for Documenta 6. The photographs show the old Hens-
chel Factory in Diisseldorf, which had surprisingly survived
the Allied bombings of World War II given that Henshel was
one of the principal German arms manufacturers during the
War. The project consisted of cutting a piece measuring 20 x
4 metres out of the building’s roof and installing it intact in
the Auepark in Kassel in the manner of a glass bridge over
one of the park’s streams. To show the project here, Matta-
Clark has cut out the shape of the piece of roof that would
have been transported over views of the interior and exte-
rior of the factory.

EXPOSICIONES EXHIBITIONS «Luz y fotografia en la Coleccion
Helga de Alvear», Pamplona-Irufa, Sala de Armas la Ciudadela,
11-1998/111-1998; Vitoria, Fundacion Caja Vital Kutxa, V-1998/
VI-1998, Armando Montesinos [comisario curator]; «Arquitec-
tura de coleccion», Madrid, Sala de Exposiciones del Ministe-
rio de Fomento, V-2000/VI-2000, José Manuel Alvarez Enjuto
[comisario curator]; «Paisajes contemporaneos. Coleccién
Helga de Alvear», Barcelona, Fundacié Foto Colectania,
1-2002/111-2002, Lola Garrido Armendariz [comisaria cura-
tor]; «Gordon Matta-Clark», Madrid, MNCARS, VII-2006/X-2006,
Gloria Moure [comisaria curator]; «Helga de Alvear und Harald
Falckenberg in Dialog», Hamburgo, Sammlung Falckenberg
Phoenix Kulturstiftung, XI-2008/111-2009, Felix Zdenek [comi-
sario curator].

BIBLIOGRAFIA BIBLIOGRAPHY Diserens, Corinne et al. (1993): Gor-
don Matta-Clark, Valencia, IVAM, pp. 274-282; il. b/n; Alvear, Hel-
ga de; Navarro, Mariano (1998): Luzy fotografia en la Coleccidn
Helga de Alvear[Sala de Armas de la Ciudadela, Pamplona-Iru-
fia y Fundacion Caja Vital Kutxa, Vitoria], Vitoria, Fundacion

Caja Vital Kutxa, pp. 30-31; il. b/n; Alvarez Enjuto, José Manuel
(2000): Arquitectura de coleccion [Sala de Exposiciones del
Ministerior de Fomento, Madrid], Madrid: Ministerio de Fo-
mento, pp. 30-31; il. b/n; Peri Rossi, Cristina; Paz, Marga (2002):
Paisajes contempordneos. Coleccion Helga de Alvear [Fundacié
Foto Colectania, Barcelonal, Barcelona, Fundacié Foto Colec-
tania, pp. 80-81; il. b/n; Moure, Gloria et al. (2006): Gordon
Matta-Clark [MNCARS, Madrid], Madrid, MNCARS, pp. 118-119, 426;
il. b/n; Falckenberg, Harald; Felix, Zdenek; Rodriguez, Arturo
(2010): Helga de Alvear und Harald Falckenberg in Dialog
[Sammlung Falckenberg Phoenix Kulturstiftung, Hamburgo],
Hamburgo, Sammlung Falckenberg Phoenix Kulturstiftung,
pp. 17; il. color.

GORDON MATTA-CLARK [P. 134]
Office Baroque, 1977

Cibachrome

101,5 X 76 cm [enmarcada framed]

Ed.3/3

Inv 35174

EXPOSICIONES EXHIBITIONS «Luz y fotografia en la Coleccion
Helga de Alvear», Pamplona-Irufia, Sala de Armas de la Ciu-
dadela, 11-1998/111-1998; Vitoria, Fundacién Caja Vital Kutxa,
V-1998/VI-1998, Armando Montesinos [comisario curator];
«Arquitectura de coleccion’, Madrid, Sala de Exposiciones
del Ministerio de Fomento, V-2000/VI-2000, José Manuel
Alvarez Enjuto [comisario curator]; “Gordon Matta-Clark’,
Madrid, MNCARS, VII-2006/IX-2006, Gloria Moure [comisaria
curator].

BIBLIOGRAFIA BIBLIOGRAPHY Jacob, Mary Jane; Pincus-Witten,
Robert; Simon, Joan (1985): Gordon Matta-Clark. A Retrospecti-
ve [Museum of Contemporary Art, Chicago], Chicago, Museum
of Contemporary Art, pp. 102, 108; il. color; Diserens, Corinne
et al. (1993): Gordon Matta-Clark [IVAM, Valencia], Valencia, IVAM,
p. 300; il. color; Alvear, Helga De; Navarro, Mariano (1998): Luz
y fotografia en la Coleccion Helga de Alvear [Sala de Armas de la
Ciudadela, Pamplona-Iruiia y Fundacion Caja Vital Kutxa, Vito-
ria], Vitoria, Fundacién Caja Vital Kutxa, pp. 65; il. color; Alva-
rez Enjuto, José Manuel (2000): Arquitectura de coleccion [Sala
de Exposiciones del Ministerior de Fomento, Madrid], Madrid:
Ministerio de Fomento, pp. 28-29; il. color; Campany, David
(2003): Art and Photography, Londres, Phaidon, pp. 98-99; il.
color; Crow, Thomas; Kravagna, Christian; Kirshner, Judith Rus-
si (2003): Gordon Matta-Clark, Nueva York, Phaidon, p. 144; il.
color; Moure, Gloria et al. (2006): Gordon Matta-Clark [MNCARS,
Madrid], Madrid, MNCARS, pp. 238-239, 426-427; il. color;
SUSSMAN, Elisabeth et al. (2007): Gordon Matta-Clark: «You are
the Measure» [Whitney Museum of American Art, Nueva
York; The Museum of Contemporary Art, Los Angeles], Nue-
va York /New Haven, Whitney Museum of American Art, Yale
University Press, pp. 180-181,198; il. color.

GORDON MATTA-CLARK [P. 135]
Office Baroque, 1977

Cibachrome

76,5 x 102 cm [enmarcada framed]

Ed.1/2

Inv. 35172

0BSERVACIONES 0BSERVATIONS La fotografia muestra el cutting
realizado en 1977 en la ciudad de Amberes, en un edificio co-
mercial de la compaiia MP-Omega N.V., situado en una de las
zonas mas populares de la ciudad, el Steen. En un principio el
artista tenia previsto realizar la intervencion en el exterior
del edificio, cortando un cuarto de esfera en una de las esqui-
nas de la fachada, pero finalmente solo se le permitié trabajar
en el interior del edificio. Utilizé sus cinco plantas y el tejado,
realizando cortes en las estructuras, usando dos arcos de cir-
cunferencia que modulaban el espacio segtin variaba el tama-
fio y la forma de las salas del edificio. En septiembre de 1977 el
Internationaal Cultureel Centrum dirigido por Florent Bex,
organizd una exposicion con los cortes y fotografias de Office
Baroque.

This photograph depicts the “cutting” carried out in 1977 in the
city of Antwerp, in an office building belonging to the company
MP-Omega N.V., located in the Steen, one of the city’s most po-
pular quarters. The initial idea was to carry out the interven-
tion on the exterior of the building, cutting a quarter of a sphe-
re into one of the corners of the facade, but in the end
permission was only given to work inside it. Matta-Clark used its
five floors and the roof, making cuts in its structure using two
circular arcs that modified the space according to the way the
size and shapes of the rooms varied within the building. In Sep-
tember 1977 the Internationaal Cultureel Centrum, directed by
Florent Bex, organised an exhibition on the cuts and photo-
graphs of Office Baroque.

EXPOSICIONES EXHIBITIONS «Gordon Matta-Clarck», Madrid,
MNCARS, VII-2006/1X-2006, Gloria Moure [comisaria curator];
«Arquitecturas. 20 trabajos fotograficos en la Coleccion Helga
de Alvear», Caceres, Archivo Histérico Provincial de Caceres,
1V-2008/V-2008.

BIBLIOGRAFIA BIBLIOGRAPHY Moure, Gloria et al. (2006): Gordon
Matta-Clark [MNCARS, Madrid], Madrid, MNCARS, pp. 236, 427;
il. color.

GORDON MATTA-CLARK [PP. 136-137]

Reality Properties: Fake Estates, “Maspeth Lawn”, Block 2366, Lot
241 Propiedades reales: falsos bienes, «Maspeth Lawn»,
bloque 2366, lote 241, 1978

Collage con fotografias b/n, escrituras, fotografia b/n y plano
Collage with b/w photographs, texts, b/w photograph and map
70 X 145,8 cm; 68 x 70 cm [enmarcadas framed]

Obra dnica Unique work

Inv. 35171
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0BSERVACIONES 0BSERVATIONS En 1973 Gordon Matta-Clark com-
pré pequenas propiedades de tierra en Queens y Staten Is-
land, Nueva York. Estos terrenos llamados curb property o gut-
terspace (propiedades sobrantes o espacios residuales) eran
parcelas de formas irrgulares y muchas de ellas situadas en-
tre inmuebles, sin ningln acceso. El ayuntamiento las subas-
taba a 25 $ cada una. Como senala Mattta-Clark:

Cuando compré aquellas propiedades en la subasta de la ciu-
dad de Nueva York, 1a descripcion de ellas que mas me emo-
cionaba siempre era «inaccesible» [...]. Lo que queria hacer
basicamente era designar espacios que no serian vistos y,
desde luego, no ocupados. Comprarlos era mi propia forma de
destacar el caracter extrafio de las lineas de demarcacion
de propiedades existentes. La propiedad es tan omnipresente.
La nocién que tiene todo el mundo de la propiedad esta de-
terminada por el factor de uso.

Con fotografias tomadas de estos terrenos realizé foto-colla-
ges como en esta obra, a la que adjunta la escritura de pro-
piedad del terreno, un plano con su localizacién y una foto-
grafia documental del mismo.

In 1973 Gordon Matta-Clark purchased small plots of land in
Queens and Staten Island, New York. Known as “curb property”
or “gutterspace’, they were irregularly shaped pieces of land,
many located between buildings and with no access. The City
Council auctioned them at 25 dollars each. As the artist noted:
When I brought those properties in the auction in New York City,
the description of them that most moved me was the word “in-
accessible”[...]. What I basically wanted to do was design spaces
that would not be seen and of course not be occupied. Buying
them was my own way of pointing out the strange nature of the
demarcation lines of existing properties. Property is omnipre-
sent. The notion that everyone has of property is determined
by the use factor.

Using photographs of these plots, Matta-Clark made photo-co-
Tlages such as the present one, to which he added the title
deeds of the plot, a map with its location and a documentary
photograph of it.

BIBLIOGRAFIA BIBLIOGRAPHY Fuentes Feo, Javier (1999): «Gordon
Matta-Clark. Espacios vitales-Espacios de la memoria», Cimal
Arte Internacional, n.° 51, Valencia, pp. 69-72; il. b/n. Moure,
Gloria et al. (2006): Gordon Matta-Clark [MNCARS, Madrid], Ma-
drid, MNCARS, pp. 358, 427; il. b/n.

BRUCE NAUMAN [P. 59]

Untitled Sin titulo, 1993

Grafito sobre papel Graphite on paper

57 x77¢cm

Inv. 34184

0BSERVACIONES 0BSERVATIONS Firmado en el dngulo inferior de-
recho del anverso, a 1apiz negro: «B. Nauman 93».

«El planteamiento de esta obra es un ejercicio a partir de sus
propias manos. Encuentra sus antecedentes en otros trabajos

de finales de los afos sesenta, como Eleven Colours Photogra-
phs, especialmente aquellos que mostraban gestos realizados
con las manos y su reflejo en un espejo, que evidenciaban su
concepcion del cuerpo como algo manipulable. Trabajos de
este tipo definen algunas de las constantes de la obra de Nau-
man, como son la blsqueda y el conocimiento de uno mismo,
la conducta humana, el juego, el sexo o la provocacion». (An-
gels de 1a Mota)

Signed at the lower right corner on the front, in black pencil: “B
Nauman 93~

“This work is based on the concept of the artist using his own
hands. It has precedents in other works by Nauman of the late
1960s such as Eleven Colours Photographs, particularly the ima-
ges that depict hand gestures and their reflection in a mirror,
expressing the concept of the body as something that can be
manipulated. Works of this type relate to some of the central
preoccupations within Nauman’s work, namely the search for
and knowledge of the self, human behavior, play, sex and provo-
cation” (Angels de la Mota)

EXPOSICIONES EXHIBITIONS «Arte Termita contra Elefante Blan-
co. Comportamientos actuales del dibujo», Madrid, Fundacion
1C0, I1-2004/IV0-2004, Pablo Llorca [comisario curator]; «So
What? Una seleccion de la Coleccién Helga de Alvear», Madrid,
11-2009.

BIBLIOGRAFIA BIBLIOGRAPHY Llorca, Pablo; Stange, Raimar
(2004): Arte Termita contra Elefante Blanco. Comportamientos
actuales del dibujo [Fundacion ICO, Madrid], Madrid, Fundacion
ICO, pp. 89, 196 il. color.

ERNESTO NETO [P. 145]

Sin titulo Untitled, 1999

Tul de licra, medias de poliamida, arena y especias (ctircuma
yclavo) Lycra tulle, polyamide tights, sand and spices
(turmeric and cloves)

Medidas variables Variable dimensions

Inv. 36010

0BSERVACIONES OBSERVATIONS Escultura compuesta de tejido de
licra y medias de poliamida, creando formas organicas colgan-
tes mediante la estructuracion a diferentes niveles de ele-
mentos membranosos en el que ha introducido especias (ctir-
cuma y clavo) y arena. A través de los materiales utilizados el
artista transforma la escultura tradicional en la que la pro-
yeccion espacial era el elemento predominante, por una es-
cultura en la que el tacto, el olfato, el color y su ausencia e
incluso el gusto tienen un papel predominante a la hora de
percibir la obra.

This sculpture is made of Lycra and polyamide tights that crea-
te organic, hanging forms through membrane-like elements
arranged on different levels into which the artist has introdu-
ced spices (turmeric and cloves) and sand. Through the mate-
rials used, Neto transforms traditional sculpture in which spa-
tial projection was the predominant element, into a work in

which touch, smell, colour and its absence, and even taste play
the most important role when looking at it.

EXPOSICIONES EXHIBITIONS «Miradasy conceptos en la Coleccion
Helga de Alvear», Caceres, Centro Cultural San Jorge, IV-
2003/VI-2003; «Miradas y conceptos en la Coleccién Helga de
Alvear», Badajoz: MEIAC, IV-2005/1X-2005; «Helga de Alvear.
Conceitos para uma Colecgaon, Lisboa, CCB, VI-2006/X-2006;
«Speed 1. Natura naturata. Velocitat sense moviment», Valen-
cia, IVAM, 11-2007/VII-2007, Consuelo Ciscar Casabén [comisa-
ria curator]; «Helga de Alvear und Harald Falckenberg in Dia-
log», Hamburgo, Sammlung Falckenberg Phoenix
Kulturstiftung, XI-2008/111-2009, Zdenek Felix [comisario
curator].

BIBLIOGRAFIA BIBLIOGRAPHY Vifiuela, José Maria et al. (2005):
Miradas y conceptos en la Coleccion Helga de Alvear [MEIAC, Ba-
dajoz], Badajoz, MEIAC, pp. 250-251; il. color; Coutinho, Barbara;
Alvear, Helga de; Kriiger, Werner (2006): Helga de Alvear.
Conceitos para uma Colecgdo [CCB, Lisboa], Lisboa, CCB, p. 17;
Ciscar Casaban, Consuelo; Calvo Serraller, Francisco (2007):
Speed 1[1vAM, Valencia], Madrid, IVAM, pp. 90-91; il. color; Falc-
kenberg, Harald; Felix, Zdenek; Rodriguez, Arturo (2010): Helga
de Alvear und Harald Falckenberg in Dialog [Sammlung Falcken-
berg Phoenix Kulturstiftung, Hamburgo], Hamburgo,
Sammlung Falckenberg Phoenix Kulturstiftung, pp. 46-47;
il. color.

HELIO OITICICA & NEVILLE D’ALMEIDA

[P. 91]

13/CC2 (Onobject / Cosmococa Programa-in-Progress),
1973/2003

C-print montado en aluminio C-print mounted on aluminium
76,3 x 113,8 cm

Ed.1/12

Inv.37771

0BSERVACIONES 0BSERVATIONS En esta fotografia correspon-
diente a la instalacion titulada CC2 Onobject han realizado un
dibujo con cocaina sobre 1a cubierta del libro de Yoko Ono Gra-
pefruit (Pomelo). Junto a este libro, otro de Martin Heidegger
Das Ding (La cosa). Sobre el libro de Yoko Ono un tubito para
esnifar la droga y una moneda.

In this photograph, from the installation CC2 Onobject, the ar-
tists have made a drawing with cocaine on the cover of Yoko
0no’s book Grapefruit. Next to this book is another book by Mar-
tin Heidegger entitled Das Ding (The Thing). On top of Yoko Ono’s
book is a small tube for sniffing drugs and a coin.

EXPOSICIONES EXHIBITIONS «Miradas y conceptos en la Coleccion
Helga de Alvear», Badajoz: MEIAC, IV-2005/1X-2005; «Helga de Al-
vear. Conceitos para uma Coleccaon, Lisboa, CCB, VI-2006/X- 2006.
BIBLIOGRAFIA BIBLIOGRAPHY Oiticica Filho, César; Herkenhoff,
Paulo; Maciel, Katia (2005): Cosmococa Programa-in-Progress.
Heélio Oiticica. Neville D’ Aimeida, Buenos Aires, Projecto Hélio

Oiticica/Fundacién Eduardo F. Costantini, Centro de Arte Con-
temporanea Inhotim, p. 110; il. color. Vinuela, José Maria et al.
(2005): Miradas y conceptos en la Coleccién Helga de Alvear
[MEIAC, Badajoz], Badajoz, MEIAC, pp. 60-61; il. color. Coutinho,
Barbara; Alvear, Helga de; Kriiger, Werner (2006): Helga de Al-
vear. Conceitos para uma Colecgdo [CCB, Lisboa], Lisboa, CCB,
pp. 21, 40. Aguilar, Gonzalo (04/2006): «Hélio Oiticica: la inven-
cién del espacion, Punto de Vista, n.° 84, Buenos Aires [recurso
digital digital source]. Brunetto, Carlos J; Martin, Nuria S.
(2008): Arte brasilerio en Espana. Pintura y fotografia, Madrid,
Fundacidn Cultural Hispano Brasilefia, p. 26.

HELIO OITICICA & NEVILLE D’ALMEIDA

[P. 92]

7/CC5 Hendrix War / Cosmococa Programa-in-Progress,
1973/2003

C-print montado en aluminio C-print mounted on aluminium
113,8 x 76,3 cm

Ed.1/12

Inv. 37769

OBSERVACIONES 0BSERVATIONS En esta fotografia de la instala-
cién titulada CC5 Hendrix War el artista ha realizado un dibujo
con cocaina sobre la tapa del disco péstumo de Jimi Hendrix
War Heroes y ha colocado una caja de cerillas con publicidad
de la marca de bebida Coca-Cola. En el angulo inferior izquier-
do puede verse sobre la mesa la navaja que el artista ha utili-
zado para realizar el dibujo sobre 1a tapa del disco.

In this photograph, from the installation entitled CC5 Hendrix
War, the artist has made a drawing with cocaine on the sleeve
of Jimi Hendrix’s posthumous record War Heroes and included a
match box with an advert for Coca-Cola. At the lower left corner
on the table is a knife that the artist used to create the
drawing on the record sleeve.

EXPOSICIONES EXHIBITIONS «Miradasy conceptos en la Coleccion
Helga de Alvear», Badajoz, MEIAC, IV-2005/IX-2005; «Helga de
Alvear. Conceitos para uma Colecgao», Lisboa, CCB, VI-
2006/X-2006; «Helga de Alvear und Harald Falckenberg in Dia-
log», Hamburgo, Sammlung Falckenberg Phoenix Kulturstif-
tung, XI-2008/111-2009, Zdenek Felix [comisario curator].

BIBLIOGRAFIA BIBLIOGRAPHY Fogle, Douglas et al. (2003): The Last
Picture Show: Artists Using Photography, 1960-1982, Minnesota,
Walker Art Center, pp. 227, 326; il. color [n.° cat. 110]. Oiticica
Filho, César; Herkenhoff, Paulo; Maciel, Katia (2005): Cosmococa
Programa-in-Progress. Hélio Oiticica. Neville D’ Almeida, Buenos
Aires, Projecto Hélio Oiticica/Fundacion Eduardo F. Costantini,
Centro de Arte Contemporénea Inhotim, p. 171; il. color. Vifuela,
José Maria et al. (2005): Miradas y conceptos en la Coleccion Hel-
ga de Alvear [MEIAC, Badajoz], Badajoz, MEIAC, p. 64; il. color.
Coutinho, Barbara; Alvear, Helga de; Kriiger, Werner (2006): Hel-
ga de Alvear. Conceitos para uma Colecgdo [CCB, Lisboa], Lisboa,
CCB, pp. 21, 40. Aguilar, Gonzalo (04/2006): «Hélio Oiticica: la
invencion del espacio», Punto de Vista, n.° 84, Buenos Aires
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[recurso digital digital source]. Brunetto, Carlos J.; Martin, Nu-
ria S.(2008): Arte brasilerio en Esparia. Pintura y fotografia, Ma-
drid, Fundacién Cultural Hispano Brasilefa, p. 26. Falckenberg,
Harald; Felix, Zdenek; Rodriguez, Arturo (2010): Helga de Alvear
und Harald Falckenberg in Dialog [Sammlung Falckenberg
Phoenix Kulturstiftung, Hamburgo], Hamburgo, Sammlung Falc-
kenberg Phoenix Kulturstiftung, p. 116 il. color.

HELIO OITICICA & NEVILLE D’ALMEIDA

[p. 92]

32/CC3 (Maileryn / Cosmococa Programa-in-Progress), 1973/2003
C-print montado en aluminio C-print mounted on aluminium
113,8 X 76,3 cm

Ed.2/12

Inv. 37770

OBSERVACIONES 0BSERVATIONS En esta fotografia, correspon-
diente a la instalacion titulada CC3 Maileryn, los artistas han
realizado un dibujo con cocaina sobre la cubierta del libro so-
bre Marilyn Monroe escrito por Norman Mailer.

In this photograph, from the installation CC3 Maileryn, the ar-
tists have made a drawing in cocaine on the front cover of
Norman Mailer’s book on Marilyn Monroe.

EXPOSICIONES EXHIBITIONS «Miradas y conceptos en la Coleccion
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Pablo Llorca y Mariano Navarro [comisarios curator]; «Helga
de Alvear und Harald Falckenberg in Dialog», Hamburgo,
Sammlung Falckenberg Phoenix Kulturstiftung, XI-2008/I1I-
2009, Zdenek Felix [comisario curator]
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40. Loria, Vivianne; Alvear, Helga de (02/2006): «Entrevista a
Helga de Alvear. La coleccion como reflejo del alma, Ldpiz,
n.° 220, Madrid, Publicaciones de Estética y Pensamiento,
pp. 56-57; il. color. Aguilar, Gonzalo (04/2006): «Hélio Oiticica:
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HELIO OITICICA & NEVILLE D’ALMEIDA

[P. 93]

36/CC4 (Nocagions / Cosmococa Programa-in-Progress),
1973/2003

C-print montado en aluminio C-print mounted on aluminium
113,8 X 76,3 cm

Ed.1/12

Inv. 37772

OBSERVACIONES 0BSERVATIONS En esta fotografia correspon-
diente a la instalacion titulada CC4 Nocagions aparece el libro
de John Cage Notations sobre el que se han colocado dos na-
vajas, un tubito de acero y una raya de cocaina, todo ello en
paralelo sobre la portada blanca del libro y a diferentes altu-
ras. Parece que los artistas han querido hacer un guifio a la
obra de Cage en la que se recogen partituras de diversos au-
tores que contienen nuevos sistemas de notacion musical,
realizando la suya propia. Es la Ginica imagen de la serie en la
que no aparece el rostro del personaje.

In this photograph, from the installation entitled CC4 Noca-
gions, we see John Cage’s book Notations, on which are placed
two knives, a small steel tube and a line of cocaine, all arranged
in parallel on the white cover of the book and at different levels.
It would seem that the artists intended to make a knowing re-
ference to Cage’s book, which includes musical scores by diffe-
rent composers that contain new systems of musical notation,
thus creating their own. It is the only image from the series
that does not contain an image of the face of the individual re-
ferred to.

EXPOSICIONES EXHIBITIONS «Miradasy conceptos en la Coleccion
Helga de Alvear», Badajoz, MEIAC, IV/-2005/1X-2005; «Helga de
Alvear. Conceitos para uma Coleccado», Lisboa, CCB, VI-
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log», Hamburgo, Sammlung Falckenberg Phoenix Kulturstif-
tung, XI-2008/111-2009, Zdenek Felix [comisario curator]
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HELIO OITICICA & NEVILLE D’ALMEIDA

[P. 93]

7/CC1 (Trashiscapes / Cosmococa Programa-in-Progress),
1973/2003

C-print montado en aluminio C-print mounted on aluminium
113,8 x 76,3 cm
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OBSERVACIONES 0BSERVATIONS La fotografia forma parte de una
serie que el artista brasilefio Hélio Oiticica concibe en 1973,
durante su estancia en Nueva York, en forma de nueve insta-
laciones bajo la denominacién de Quasi-Cinema, Block Experi-
ments in Cosmococa, Programa in Progress, cinco de las cuales
realiza con la colaboracion del cineasta Neville d’Almeida. La
imagen de esta fotografia formaria parte de una instalacién
en la que se proyectaria junto a otras en formato diapositiva
de 35 mm, combinada con una ambientacién espacial y sonora.
En esta fotografia correspondiente a la instalacion titulada
CC1 Trashiscapes han realizado un dibujo con cocaina sobre la
portada de la revista The New York Times Magazine en la que
aparece retratado Luis Bufiuel. Como en todas las imagenes
de esta serie se confrontan personajes de la cultura, realizan-
do dibujos utilizando como pigmento la cocaina e incluyendo
objetos vinculados al consumo de drogas, como navajas, lima
de ufias y tubos de metal. Vincula asi el clandestino e ilegal
consumo privado de droga con la aceptacion publica y 1a no-
toriedad de las figuras de la cultura de masas que hicieron
uso de ella mediante una parodia de las artes pldsticas, en la
que el pigmento es cocaina, el soporte libros, revistas y tapas
de discos, y los utensilios pictéricos las navajas que se utilizan
para cortar la droga. En estas obras los artistas truecan sus
papeles, de modo que d’Almeida es el que maquilla las image-
nes con los trazos de cocaina para ser fotografiadas poste-
riormente por Oiticica.

This photograph is one of a series devised by the Brazilian ar-
tist Hélio Oiticica during his time in New York in 1973. It takes
the form of 9 installations entitled Quasi-Cinema, Block Experi-
ments in Cosmococa, Programa in Progress, five of which were
created with the participation of the filmmaker Neville
d’Almeida. The present photograph was part of an installation in
which it was projected, together with others, in the form of a
35mm slide combined with a spatial setting and sound. This pho-
tograph corresponds to the installation CC1 Trashiscapes, which
involved a drawing made in cocaine on a copy of the front cover
of the New York Times magazine that had an image of Luis Bu-
fiuel on it. As in all the images from this series, it juxtaposes
images of famous individuals from the world of culture with
drawings made with cocaine, accompanied by objects relating
to drug consumption such as knives, nailfiles and metal tubes.
The work thus associates the clandestine and illegal private
consumption of drugs with the public acceptance and fame of
figures of mass culture who made use of them, through a paro-
dy of the visual arts in which the pigment is cocaine, the su-
pports are made of books, magazine and record sleeves, and

the pictorial implements are the knives used to cut drugs. In
these works the artists exchanged places and it was d’Almeida
who covered the images with traces of cocaine in order for Oiti-
cica to photograph them.
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GABRIEL OROZCO [P. 55]
Palmplate I Plato-palmera I, 2002
Terracota Terracotta
2,5X3550cm

Inv. 37811

OBSERVACIONES O0BSERVATIONS Las obras Palmplate Iy Palmplate
II se exhiben conjuntamente sobre una mesa formada por dos
borriquetas y tablero de madera de origen industrial. Las
Palmplate son cerdmicas en forma de plato circular realizadas
mediante médulos ovalados que dan el nombre a la pieza, Pla-
to-palmera. Las obras cerdmicas de Orozco surgen directa-
mente de la idea de escultura como un contenedor, teniendo
como referente la funcién que adoptan los diferentes objetos
de barro en varias culturas para transportar materiales
esenciales para la supervivencia. Estos objetos nos trasladan
a los momentos primigenios de los intercambios sociales, las
relaciones econdmicas y a la poética de lo cotidiano.

Palmplate I and Palmplate II are shown together on a table
made of two trestles and an industrial wooden board. The Palm-
plates are ceramics in the form of a circular plate made using
the oval forms referred to in the title. Orozco’s works in ceramic
arise directly from the idea of sculpture as container, while
they make reference to the function that different clay objects
have in various cultures in which they are used to transport
materials vital for survival. These objects transport us to the
earliest moments of social exchange and economic relations
and to the aesthetic of the everyday.
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GABRIEL OROZCO [P. 55]
Palmplate II Plato-palmera II, 2002
Terracota Terracotta

3.5%370cm
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GABRIEL OROZCO [P. 56]

Cementerio I Cemetery I, 2002

C-print en papel Fuji Crystal Archive sobre Sintra C-print on
Fuji Crystal Archive paper on Sintra

65 x 98 cm [imagen image]

85,7 x 118,7 cm [papel fotografico photographic paper]

88 x 121 cm [enmarcada framed]
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0BSERVACIONES OBSERVATIONS En esta serie de fotografias to-
madas en el cementerio de Tombucti, Gabriel Orozco conti-
nda con su interés por los objetos, los fendmenos y la mate-
rialidad de lo cotidiano. En ellas pueden verse las vasijas
usadas para el transporte y almacenamiento de alimentos y
agua que son enterradas sobre las tumbas de arena, situadas
aqui para acompanar e identificar al difunto y protegerlo
dentro del vasto paisaje desértico. El interés por captar estos
objetos se relaciona con la propia obra del artista en cuanto a
su preocupacion por el recipiente y los sistemas de transpor-
te, y la creacion de sus propios objetos como los presentados
en la Documenta 11 de Kassel denominados Cazuelas, en las
que queda la impronta del propio sujeto. A través del viaje
como encuentro Orozco capta estas imagenes que reflejan su
propio deseo de investigar con el barro como materia primi-
genia y privilegiada para evocar y modelar un cuerpo.

In this series of photographs taken in the cemetery at Timbuktu,
Gabriel Orozco pursues his interest in the objects, phenomena
and materiality of the ordinary and the everyday. In these ima-
ges the artist depicts the vessels used for transport and stora-
ge of food and water that are buried on the sand tombs in or-
der to accompany and identify the dead person and protect
them in the vastness of the desert landscape. Orozco’s interest
in depicting these objects relates to his work as a whole with
regard to his interest in containers and transport systems and
to the creation of his own objects such as those shown at Docu-
menta 11 in Kassel, entitled Casserole Dishes, in which he left the
mark of the subjet. Through travelling understood as encoun-
ter, Orozco captures these images that reflect his own desire to
investigate clay as a primary material that is particularly
appropriate for suggesting and modeling a body.
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GABRIEL OROZCO [P. 56]

Cementerio II Cemetery II, 2002

C-print en papel Fuji Crystal Archive sobre Sintra C-print on
Fuji Crystal Archive paper on Sintra
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Cementerio III Cemetery III, 2002

C-print en papel Fuji Crystal Archive sobre Sintra C-print on
Fuji Crystal Archive paper on Sintra
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GABRIEL OROZCO [P. 57]

Cementerio IV Cemetery IV, 2002

C-print en papel Fuji Crystal Archive sobre Sintra C-print on
Fuji Crystal Archive paper on Sintra
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85,7 x 118,7 cm [papel fotografico photographic paper]
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tung, XI-2008/111-2009, Zdenek Felix [comisario curator].

BIBLIOGRAFIA BIBLIOGRAPHY Morgan, Jessica (12/2003-01/2004):
«Circles in the Sand», Art Review, n.° 54, pp. 76-79. Criqui,
Jean-Pierre; Scherf, Angeline; Nesbit, Molly (2004): Gabriel
Orozco. Trabajo, Colonia, Walther Konig, p. 47; il. color. Fer,
Briony; Buchloh, Benjamin H.; Steiner, Rochelle (2004): Gabriel
Orozco, Londres, Serpentine Gallery, pp. 82, 85; il. color. Rosen-
zweig, Phyllis; Fineman, Mia (2004): Gabriel Orozco. Photogra-
phs [Hirshhorn Museum and Sculpture Garden, Smithsonian
Institution, Washington DC], Gottingen, Steidl, pp. 163, 171; il.
color. Soler Frost, Pablo et al. (2005): Textos sobre la obra de
Gabriel Orozco, Madrid, Turner, pp. 212-213. Vifiuela, José Maria
et al. (2005): Miradas y conceptos en la Coleccion Helga de Al-
vear [MEIAC, Badajoz], Badajoz, MEIAC, p. 254; il. color. Coutinho,
Barbara; Alvear, Helga de; Kriiger, Werner (2006): Helga de Al-
vear. Conceitos para uma Colec¢do [CCB, Lisboa], Lisboa, CCB,
pp. 8, 39. Temkin, Ann et al. (2009): Gabriel Orozco [MoMA, Nue-
va York; Kunstmuseum, Basilea; Musée national d’art modene,
Centre Georges Pompidou, Paris; Tate Modern, Londres], Lon-
dres/Nueva York, Tate Publishing/MoMA, pp. 171-179. Falcken-
berg, Harald; Felix, Zdenek; Rodriguez, Arturo (2010): Helga de
Alvear und Harald Falckenberg in Dialog [Sammlung Falcken-
berg Phoenix Kulturstiftung, Hamburgo], Hamburgo,
Sammlung Falckenberg Phoenix Kulturstiftung, p. 65; il. color.

TONY OURSLER [P. 201]

Imodium, 1994

Acuarela sobre papel Watercolour on paper
35x28cm

47 x 37 cm [enmarcada framed)]

Inv.37710

TONY OURSLER [P. 2011

Tums, 1994

Acuarela sobre papel Watercolour on paper
35x28cm

47 x 37 cm [enmarcada framed)]

Inv. 37711

TONY OURSLER [P. 201]

Bactine, 1994

Acuarela sobre papel Watercolour on paper
35x28cm

47 x 37 cm[enmarcada framed)]

Inv. 37112

TONY OURSLER [P. 201]

Tampax, 1994

Acuarela sobre papel Watercolour on paper
35x28cm

47 x 37 cm [enmarcada framed]

Inv. 37713

JORGE QUEIROZ [P. 62]

Sin titulo Untitled, 2007

Lapiz, tinta y pastel oleoso sobre papel Pencil, ink and oil
pastel on paper

30x30cm

Inv. 39956

JORGE QUEIROZ [P. 63]

Sin titulo (2) Untitled (2), 2006

Lapices de colores, gouache y pastel sobre papel Coloured
crayons, gouache and pastel on paper

40,5X%30,3cm

Inv. 39609

JORGE QUEIROZ [P. 63]

Sin titulo Untitled, 2007

Lapices de colores, carboncillo y gouache sobre papel
Coloured crayons, charcoal and gouache on paper
40,5x30,3cm

Inv. 39957

JORGE QUEIROZ [P. 65]

Sin titulo Untitled, 2008

Lapiz, gouache y pastel oleoso sobre papel Pencil, gouache
and oil pastel on paper

152 X 174 cm [enmarcada framed]

Inv. 39687

JORGE QUEIROZ [P. 67]

Sin titulo Untitled, 2009

Lapiz, acuarela y gouache sobre papel Pencil, watercolour and
gouache on paper

171x 152 cm [enmarcada framed]

Inv. 40095

MARKUS RAETZ [P. 69]
SI-NO YES-NO, 1996

Latén Brass

8x11,8x15¢Ccm

Ed.4/6

Inv. 36225

THOMAS RUFF [P. 236]
Interieur 7 B, 1980

C-print sobre papel C-print on paper
27,5 X 20,5 cm

29 x 21,5 cm[enmarcada framed]
Ed.5/20

Inv. 36688

OBSERVACIONES 0BSERVATIONS La serie Interieurs fue realizada
entre 1979 y 1983. Fascinado por el trabajo de Eugéne Atget y
Walker Evans, a los cuales descubrié por mediacién Bernd Be-
cher, Thomas Ruff decide realizar estudios fotograficos de los
apartamentos de clase media que le eran familiares desde su
infancia. Principalmente, fotografia su propio apartamento
en Diisseldorf, pero también interiores de apartamentos
—tomas que realizaba durante las visitas a sus padres y pa-
rientes en la Selva Negra—, asi como de los interiores de las
viviendas de sus antiguos compaieros de clase. Se fijo el ob-
jetivo de determinar qué era lo caracteristico de estos inte-
riores. Las fotografias nos muestran las habitaciones con el
maéximo de detalle y distanciamiento, a través de la eleccion
del fragmento, sin manipular o alterar previamente estos
espacios y sin mostrarnos a las personas que las habitaban.
Ruff nos muestra tan solo los objetos y el mobiliario en el que
desarrollaban su vida diaria. Cuando muchos de estos apar-
tamentos donde vivieron sus amigos y su familia fueron re-
formados en consonancia con los gustos de los comienzos de
Tos ochenta, Ruff paré de trabajar en la serie. EL formato
de pelicula utilizado por Thomas Ruff fue 9 x 12 cm, tomada
con una apertura de f-45 y una exposicion larga de mas de
dos minutos.

The series Interiors was created between 1979 and 1983. Fasci-
nated by the work of Eugéne Atget and Walker Evans, whom he
discovered via Bernd Becher, Thomas Ruff decide to take photo-
graphs of the middle-class flats that he had been familiar with
since childhood. He primarily photographed his own flat in Dus-
seldorf, as well as interiors of flats seen during visits to his pa-
rents and relatives in the Black Forest, as well as the interiors
of flats belonging to former classmates. Ruff set out to deter-
mine what was characteristic about these interiors. His images
depict the rooms with the greatest possible amount of detail
and distance through selected fragments, without manipula-
ting or previously altering these rooms and without including
the people who inhabited them. Instead Ruff solely depicted the
objects and furniture that constituted the settings of their
daily lives. When many of these flats belonging to friends and

family were modernised to conform to the taste of the early
1980s, Ruff terminated his series. Ruff used a 9 x 12cm film for-
mat and a f-45 aperture with a long exposure time of more than
2 minutes.

EXPOSICIONES EXHIBITIONS «Contemporary Visions. Photogra-
phs and Videos from the Collection of Helga de Alvear», Turku,
Waing Aaltonen Museum of Art, X-2004/1-2005, Joanna Kurth
Paivi Kiiski-Finel [comisaria curator].

BIBLIOGRAFIA BIBLIOGRAPHY Winzen, Matthias et al. (2001): Tho-
mas Ruff. 1979 to the Present, Colonia, Walther Konig, p. 178; il.
color [n.° cat. INT15]. Elfving, Taru; Pdivi Kiiski-Finel, Joanna
Kurth y Alvear, Helga de (2004): Contemporary Visions. Photo-
graphs and videos from the Collection of Helga de Alvear [Wainé
Aaltonen Museum of Art, Turku], Keuruu, Otavan Kirjapaino Oy,
pp. 13,22, 62.

THOMAS RUFF [P. 236]
Interieur 11 B, 1980

C-print sobre papel C-print on paper
27,5 X 20,5 cm

29 x 21,5 cm[enmarcada framed)]
Ed.8/20

Inv.36693

EXPOSICIONES EXHIBITIONS «Contemporary Visions. Photogra-
phs and Videos from the Collection of Helga de Alvear», Turku,
W&ind Aaltonen Museum of Art, X-2004/1-2005, Joanna Kurth
P&ivi Kiiski-Finel [comisaria curator].

BIBLIOGRAFIA BIBLIOGRAPHY Durand, Régis; Ruff, Thomas (1997):
Thomas Ruff, Paris, Centre national de la photographie, p. 90;
il. color. Winzen, Matthias et al. (2001): Thomas Ruff: 1979 to the
Present, Colonia, Walther Konig, p. 178; il. color [n.° cat. INT19].
Elfving, Taru; Paivi Kiiski-Finel, Joanna Kurth y Alvear, Helga
de (2004): Contemporary Visions. Photographs and videos from
the Collection of Helga de Alvear [Wain6 Aaltonen Museum of
Art, Turku], Keuruu, Otavan Kirjapaino 0y, pp. 13, 22, 62.

THOMAS RUFF [P. 237]
Interieur 2 C, 1981

C-print sobre papel C-print on paper
27,5 X 20,5 cm

29 x 21,5 cm[enmarcada framed]
Ed.5/20

Inv. 36686

EXPOSICIONES EXHIBITIONS «Contemporary Visions. Photogra-
phs and Videos from the Collection of Helga de Alvear», Turku,
W&ind Aaltonen Museum of Art, X-2004/1-2005, Joanna Kurth
P&ivi Kiiski-Finel [comisaria curator].
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BIBLIOGRAFIA BIBLIOGRAPHY Winzen, Matthias et al. (2001): Tho-
mas Ruff. 1979 to the Present, Colonia, Walther Konig, p. 178; il.
color [n.° cat. INT24]. Elfving, Taru; Péivi Kiiski-Finel, Joanna
Kurth y Alvear, Helga de (2004): Contemporary Visions. Photo-
graphs and videos from the Collection of Helga de Alvear [W&ind
Aaltonen Museum of Art, Turku], Keuruu, Otavan Kirjapaino Oy,
pp. 13, 22, 62.

THOMAS RUFF [P. 237]
Interieur 9 C, 1981

C-print sobre papel C-print on paper
27,5 X 20,5 cm

29 x 21,5 cm [enmarcada framed]
Ed.13/20

Inv. 36687

EXPOSICIONES EXHIBITIONS «Contemporary Visions. Photogra-
phs and Videos from the Collection of Helga de Alvear», Turku,
Wa&ino Aaltonen Museum of Art, X-2004/1-2005, Joanna Kurth
Paivi Kiiski-Finel [comisaria curator].

BIBLIOGRAFiA BIBLIOGRAPHY Wulffen, Thomas et al. (1996): Tho-
mas Ruff, Malmg, Rooseum, p. 19; il. color. Durand, Régis; Ruff,
Thomas (1997): Thomas Ruff, Paris, Centre national de la pho-
tographie, p. 72; il. color. Winzen, Matthias et al. (2001): Thomas
Ruff. 1979 to the Present, Colonia, Walther Konig, p. 179; il. color
[n.° cat. INT31]. Elfving, Taru; Paivi Kiiski-Finel, Joanna Kurthy
Alvear, Helga de (2004): Contemporary Visions. Photographs
and videos from the Collection of Helga de Alvear [Wain Aalto-
nen Museum of Art, Turku], Keuruu, Otavan Kirjapaino Oy,
pp. 13, 22, 62.

JULIAO SARMENTO [P. 75]

I Love you too much (with Crate) Te quiero demasiado (con caja
de embalaje), 2006

Figura de fibra de vidrio y resina sintética, vestido de tela,
arpillera de yute, caja de madera y papel de periédico
Fibre-glass and synthetic resin figure dressed in cloth; hessian;
wooden box and newspaper print

200 x 200 cm[caja box]

133 x 45 x 70 cm [figura figure]

Inv. 39367

EXPOSICIONES EXHIBITIONS «Julido Sarmento. Withholding
Works 1994-2006», Santander, Villa Iris-Fundacién Marcelino
Botin, X-2006/1-2007, James Lingwood [comisario curator];
«0cultos. Dos autores de la coleccion Helga de Alvear», Cace-
res, Palacio de Mayoralgo, IV-2007/V-2007; «I is He, I are They?
The Reflexion Approach as a Construction of Otherness», Mey-
mac, Abbaye Saint André Centre d’Art Contemporain, VI-2007/
XI-2007; «Grande Hazana! Con Muertos! Enfrentamiento y
violencias en el arte contemporaneo», Cérdoba, Sala Puerta
Nueva, Fundacion Provincial de Artes Plasticas «Rafael Boti»,
XII-2009/1-2010, Mariano Navarro [comisario curator].

BIBLIOGRAFIA BIBLIOGRAPHY Lingwood, James; Westcott, Ja-
mes; Lageira, Jacinto (2006): Juliao Sarmento. Withholding.
Works 1994-2006 [Fundacién Marcelino Botin, Santander],
Santander, Fundacién Marcelino Botin, pp. 11, 15, 25, 34-35,
152-153, 175; il. color. Pinto de Almeida, Bernardo (12/2005-
01/2006): «El principio del placer», Arte y Parte, n.° 66, Ma-
drid, p. 42; il. color. Rodriguez, Julian (2007): Helga de Alvear.
Espacios deshabitados / ocultos [Palacio del Mayoralgo, Cace-
res], Caceres, Junta de Extremadura, p. 23; il. color. Navarro,
Mariano et al. (2010): Grande Hazana! Con Muertos! Enfrenta-
mientos y violencias en el arte contempordneo [Sala Puerta
Nueva, Cérdoba], Cérdoba, Fundacién Provincial de Artes
Plasticas «Rafael Boti», Universidad de Cordoba, Fundacion El
Monte, p. 27; il. color.

GREGOR SCHNEIDER [P. 169]

Total isolierter, toter raum. Giesenkirchen Habitacion muerta,
totalmente aislada. Giesenkirchen Totally isolated, dead
Room. Giesenkirchen, 1989-1991/2000

8 fotografias a color 8 colour photographs

18 x 13 cm (x 8), 42 x 32 cm (x 8) [enmarcadas framed]
Ed.4/6

Inv. 36487

0BSERVACIONES 0BSERVATIONS Firmado, titulado y fechado en el
reverso del enmarcado, en acrilico blanco: «TOTAL ISOLIERTER
TOTER RAUM/GIESENKIRCHEN 1989-91/ SCHNEIDER 1[ndimero rodea-
do por un circulo] 4/6» [en cada una de las ocho fotografias
que componen la obra, variando tnicamente el nimero que
aparece en un circulo y que identifica el nimero de cada foto-
grafia dentro del conjunto]. En el angulo inferior izquierdo del
paspartd, a 1dpiz negro: «TOTAL ISOLIERTER TOTER RAUM / GIESEN-
KIRCHEN 1989-91».

Conjunto de ocho fotografias que muestra la u r 8 (Umbauter
Raum - Habitacion construida 8) realizada por el artista en la
localidad alemana de Giesenkirchen, cerca de su ciudad natal,
Rheydt. Las fotografias captan, a modo de secuencia tempo-
ral,la transicion desde el portal de la casa hasta el interior de
la Habitacion muerta, totalmente aislada. Nos va mostrando
las diferentes capas de la puerta de acceso a la misma: una
gruesa masa de hormigén, fibra de vidrio y plomo, y finalmen-
te el material que recubre toda la estancia: espuma insonori-
zada, que creando una cdmara anecoica donde la luz esta au-
sente y donde el sonido es absorbido, impidiendo cualquier
comunicacion con el exterior. El artista muestra asi, a través
de la secuencia fotografica, el paso de un dmbito familiar o
supuestamente seguro—como puede ser una casa residen-
cial de clase media—, que da paso, sorprendentemente, a otro
espacio, oscuro y tenebroso, relacionado con la muerte, como
es la habitacion construida.

Signed, titled and dated on the back of the frame in white
acrylic: “TOTAL ISOLIERTER TOTER RAUM/ GIESENKIRCHEN 1989-91/SCH-
NEIDER 1 [number surrounded by a circle] 4/6”[in each of the 8

photographs of which the work consists, the only difference be-
ing the number that appears in the circle and which identifies
each photograph within the group]. At the lower left corner of
the mount, in black pencil: “TOTAL ISOLIERTER TOTER RAUM/GIE-
SENKIRCHEN 1989-917

This is a group of eight photographs that depicts the ur 8 (Um-
bauter Raum—built room 8) created by the artist in the German
town of Giesenkirchen, near his native city of Rheydt. In the
manner of a temporal sequence, the photographs capture
the transition from the front door to the interior of the Totally
isolated, dead room. They show the different layers of the door
that leads into it: a solid block of concrete, to fibre-glass and
lead, and finally arrive at the sound-absorbing foam that covers
the entire room, creating a sound-proof room without any light
and in which the sound in absorbed, preventing any communi-
cation with the outside. Using this photographic sequence Sch-
neider thus illustrates the surprising transition from a family
space of a presumably safe type such as a middle-class home, to
a dark, shady space associated with death, represented by the
built room.

EXPOSICIONES EXHIBITIONS «Miradas y conceptos en la Coleccion
Helga de Alvear», Caceres, Centro Cultural San Jorge, IV-
2003/VI-2003; «Miradas y conceptos en la Coleccién Helga de
Alvear», Badajoz, MEIAC, IV-2005/1X-2005; «Helga de Alvear
und Harald Falckenberg in Dialog», Hamburgo, Sammlung Falc-
kenberg Phoenix Kulturstiftung, XI-2008/111-2009, Zdenek
Felix [comisario curator].

BIBLIOGRAFIA BIBLIOGRAPHY Loock, Ulrich (12/2001): «Das tote
Haus u r», Parkett, n.° 63, Zurich, Parkett-Verlag AG, pp. 133,
135-137, 143. Loock, Ulrich (2005): Gregor Schneider [Museu
Serralves, Oporto], Oporto, Fundacao de Serralves, pp. 29-36;
il. color. Moriente, David (2007): «La ficcién distdpica de Gre-
gor Schneider», Anuario del Departamento de Historia y Teoria
del Arte, n.° 19, Madrid, UAM, pp. 189-208. Vifuela, José Maria
et al. (2005): Miradas y conceptos en la Coleccion Helga de Al-
vear [MEIAC, Badajoz], Badajoz, MEIAC, pp. 334-337; il. color. Falc-
kenberg, Harald; Felix, Zdenek; Rodriguez, Arturo (2010): Helga
de Alvear und Harald Falckenberg in Dialog [Sammlung Falcken-
berg Phoenix Kulturstiftung, Hamburgo], Hamburgo,
Sammlung Falckenberg Phoenix Kulturstiftung, pp. 130-131; il.
color.

THOMAS SCHUTTE [P. 219]

Maquette for Hotel for the Birds Maqueta para el Hotel para
pdjaros, 2006

Metacrilato, acero y madera Perspex, steel and wood

230 X 105 X 100 cm

Inv. 40407

OBSERVACIONES O0BSERVATIONS La obra de Thomas Schiitte Hotel
for the Birds finalmente denominada por el artista Model for a
Hotel (2007) realizada en cristal, aluminio y acero, y de

509 X 520,5 X 493 cm, fue creada para ser expuesta piblica-
mente en el proyecto Fourth Plinth en Trafalgar Square’s de
Londres. Para este cuarto plinto disefiado por Sir Charles Ba-
rry en 1841, que debia haber servido como soporte a la esta-
tua ecuestre del monarca William IV, y que finalmente no llegé
a ejecutarse, la Royal Society of Art comenz6 desde 1999 a se-
leccionar proyectos de artistas contemporaneos destinados a
ocupar ese espacio vacio. Desde entonces se han expuesto
obras de Mark Wallinger, Bill Woodrow, Rachel Whiteread, Da-
vid Beckham, Marc Quinn, la mencionada de Thomas Schiitte
en 2007 y, a partir de 2009, Antony Gormley y Yinka Shoniba-
re. Para 2012 y 2013 se han seleccionado los proyectos de Elm-
green & Dragset y Katharina Fritsch respectivamente.
Posteriormente la obra Model for a Hotel fue montada y ex-
puesta en «Thomas Schiitte: Modelle und Ansichten, 1980-2010»
celebrada en el Kunst- und Ausstellungshalle der Bundesrepu-
blik Deutschland entre el 15 de julio al 1 de noviembre de 2010.
Esta maqueta es un modelo de 1a obra instalada en Trafalgar
Square, de la que hay otras dos datadas en 2003.

Thomas Schiitte’s work Hotel for the Birds, which the artist ulti-
mately entitled Model for a Hotel (2007), is made from glass, alu-
minium and steel and measures 509 x 520.5 x 493 cm. It was
created as part of the Fourth Plinth project for Trafalgar Square
in London. The fourth plinth in the Square was designed by Sir
Charles Barry in 1841 as what must have been the base for an
equestrian statue of King William IV that was not executed. In
1999 the Royal Society of Art began to select projects by con-
temporary artists to occupy this empty plinth. Since then the
plinth has been the base for works by Mark Wallinger, Bill Woo-
drow, Rachael Whiteread, David Beckham, Marc Quinn, Thomas
Schiitte in 2007 and Antony Gormley and Yinka Shonibare from
20009. Projects by Elmgreen & Dragset and Katharina Fritsch
have been selected for 2012 and 2013, respectively.

Model for a Hotel was subsequently installed and exhibited in
“Thomas Schiitte: Modelle and Ansichten, 1980-2010"; held at
the Kunst- und Ausstellungshalle der Bundesrepublik Deutsch-
land between 15 July and 15 November 2010.

This maquette is a model of the work installed in Trafalgar
Square, of which there are two others dated 2003.

Thomas Schiitte comenté sobre esta obra:
Son como nifios pequefios que dejan sus marcas en el paisa-
je. Casi todo el mundo esta trabajando a esta mega escala,
puede que se deba a que los promotores necesiten hacer
algo emblematico.
Los edificios de los muelles de Londres me dan risa. No hay
ninguna razon que justifique la existencia de estas cosas
tan extranas.
Resulta obsceno desde el punto de vista social. Pero en lo
que a mi concierne, me proporcionan muchos temas de
los que hablar. Me lo paso bomba.
El poder ya no esta representado por un rey o una figura ais-
Tada; funciona a través de un sistema o de muchas redes dife-
rentes que se superponen que no suelen ser visibles sino
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estar ocultas. Asi que la estructura de poder es basicamente
anénima y resulta imposible ponerle cara, ni tan siquiera un
cuerpo.

Discussing the work, Schiitte commented:
They are like kids putting their mark on the landscape. Aimost
everybody everywhere is working on this mega scale, perhaps
because of the needs of the developers to get a face for
themselves.
The buildings in London Docklands make me laugh. There is no
reason why there are all these funny things in the world.
It is obscene if you see it from the social side. But, for me,
they are feeding me with subjects. I am just laughing.
Power is no longer represented by a king or a single figure; it
operates through a system or many, many different, overlap-
ping nets which tend not to be visible but to be hidden away.
So the power structure is basically anonymous and it"s im-
possible to give it a face or even a body.

BIBLIOGRAFIA BIBLIOGRAPHY Ezard, John (12/12/2003): «An eye-
opener with nods to Bob Dylan, overambitious architects and
pigeons», The Guardian, Londres, s.p. [recurso digital digital
source). Sooke, Alastair (03/11/2007) «Art versus the pigeons»,
The Telegraph, Londres, s.p. [recurso digital digital source].
Searle, Adrian (08/11/2007): «It is like a jewel», The Guardian,
Londres, s.p. [recurso digital digital source]. Hubbard, Sue
(15/11/2007): «Art for the people», Newstatesman, Londres,
s.p. [recurso digital digital source]. Schumacher, Rainald
(2010): Thomas Schiitte. Big Buldings. Modelle und Ansichten.
Models and Views. 1980-2010 [Kunst- und Ausstellungshalle der
Bundesrepublik Deutschland, Bonn], Bonn, Kunst- und Ausste-
Tlungshalle der Bundesrepublik Deutschland, p. 245; il. color.

ALLAN SEKULA [PP. 194-195]

The Rechristened Exxon Valdez Awaiting Sea Trials after Repairs.
National Steel and Shipbuilding Company, San Diego, August 1990
& Lead Fish. Variant of a Conference Room Designed for the Chiat/
Day Advertising Agency. Architect: Frank Gehry. Installation at the
Museum of Contemporary Art, Los Angeles, May 1988. Serie «Fish
Story» (Special Edition) El rebautizado Exxon Valdez esperando
Tos ensayos en el mar despu€s de las reparaciones. National
Steel and Shipbuilding Company, San Diego, agosto 1990 &
Lead Fish. Variante de una sala de juntas disefiada para la
Chiat/Day Advertising Agency. Arquitecto: Frank Gehry. Insta-
lacion en el Museum of Contemporary Art, Los Angeles, mayo
1988. Serie «Fish Story» (edicion especial), 1988-1990/2002

2 Cibachromes

72,5 X 100 cm; 71 X 86,5 cm [enmarcadas framed)]

Ed.1/5

Inv. 37412

0BSERVACIONES OBSERVATIONS La serie Fish Story fue mostrada
en la Documenta 11 de Kassel en 2002. Ese afio Allan Sekula
realiz6 la Special Edition de esta serie. Sobre ella el artista ha
senalado lo siguiente:

[...] aborda el tema del espacio maritimo, el mundo de los
puertos, los barcos y de las costas maritimas, que ya esta
codificado dentro de una larga serie de representaciones
literarias y pictéricas y como sede de la transformacion
global y radical en el periodo histérico presente.

The series Fish Story was exhibited at Documenta 11 in Kassel in
2002. That year Allan Sekula produced the Special Edition of
this series. The artist has noted the following on the work:
[..] it treats maritime space-the world of harbors, ships, and the
littoral edges of the sea-as already encoded within a long history
of Tliterary and pictorial representations and as the site of radi-
cal and global transformation in the present historical period.

EXPOSICIONES EXHIBITIONS «Miradasy conceptos en la Coleccion
Helga de Alvear», Caceres, Centro Cultural San Jorge, IV-
2003/VI-2003; «Miradas y conceptos en la Coleccién Helga de
Alvear», Badajoz, MEIAC, IV-2005/1X-2005; «Helga de Alvear.
Conceitos para uma Coleccéo», Lisboa, CCB, VI-2006/X-2006.

BIBLIOGRAFIA BIBLIOGRAPHY Sekula, Allan (1997): «On fish story:
The Coffin Learn to Dance», Camera Austria n.° 59-60, Graz, Edi-
tion Camera, pp. 49-59. Sekula, Allan; Buchloh, Benjamin H. D.
(2002): Allan Sekula. Fish Story [Witte de With, Réterdam; Fotogra-
fiska Museet in Moderna Museet, Estocolmo; Tramway, Glasgow;
Le Channel, Scéne nationale and Museé des Beaux Arts et de la
Dentelle, Calais; Santa Monica Museum of Art, Santa Monica],
Diisseldorf, Richter Verlag, pp. 18-19, 30; il. color [n. cat. 8-9]. Se-
kula, Allan (2003): «Fish Story», Quaderns, n.° 239, Barcelona,
Col-legi dArquitectes de Catalunya, pp. 30-55. Vinuela, José Maria
et al. (2005): Miradas y conceptos en la Coleccion Helga de Alvear
[MEIAC, Badajoz], Badajoz, MEIAC, pp. 322-323; il. color. Coutinho,
Barbara; Alvear, Helga de; Kriiger, Werner (2006): Helga de Alvear.
Conceitos para uma Coleccdo[CCB, Lisboal, Lisboa, CCB, pp. 8-9, 38.

ALLAN SEKULA [P. 196]

Koreatown. Los Angeles. April 1992. Serie “Fish Story” (Special
Edition), 1992/2002

Cibachrome

101,5 x 73,5 cm [enmarcada framed]

Ed.1/5

Inv. 37500

BIBLIOGRAFIA BIBLIOGRAPHY Sekula, Allan (1997): «On fish story:
The Coffin Learn to Dance», Camera Austria n.° 59-60, Graz,
Edition Camera, pp. 49-59. Sekula, Allan; Buchloh, Benjamin H.
D.(2002): Allan Sekula. Fish Story [Witte de With, Réterdam; Fo-
tografiska Museet in Moderna Museet, Estocolmo; Tramway,
Glasgow; Le Channel, Scéne nationale and Museé des Beaux-
Arts et de 1a Dentelle, Calais; Santa Monica Museum of Art,
Santa Mdnical, Diisseldorf, Richter Verlag, pp. 24, 30;il. color
[n.° cat. 14]. Garrido Armendariz, Lola (2003): Realidad y repre-
sentacion. Coleccionar paisaje hoy [Fundacion Foto Colectania,
Barcelona], Madrid, Fundacidn Foto Colectania, pp. 88-89; il.
color. Sekula, Allan (2003): «Fish Story», Quaderns n.° 239, Bar-
celona, Col-legi d’Arquitectes de Catalunya, pp. 30-55.

ALLAN SEKULA [P. 197]

Bo’sun Driving the Forward Winch. Mooring at ECT/Sea Land
Terminal, Maasviatke, Port of Rotterdam, November, 1993. Serie
“Fish Story” (Special Edition) Bo’sun utilizando el cabestrante
delantero. Amarre en ECT/Sea Land Terminal, Maasvlatke,
puerto de Roterdam, noviembre de 1993. Serie “Fish Story”
(edicion especial), 1993/2002

2 Cibachromes

65 x 170 cm [enmarcada framed]

Ed.1/5

Inv. 37496

BIBLIOGRAFIA BIBLIOGRAPHY Sekula, Allan (1997): «On fish story:
The Coffin Learn to Dance», Camera Austria n.° 59-60, Graz,
Edition Camera, pp. 49-59. Sekula, Allan; Buchloh, Benjamin
H. D.(2002): Allan Sekula. Fish Story [Witte de With, Réterdam;
Fotografiska Museet in Moderna Museet, Estocolmo; Tram-
way, Glasgow; Le Channel, Scéne nationale and Museé des
Beaux-Arts et de la Dentelle, Calais; Santa Monica Museum
of Art, Santa Monica, Diisseldorf, Richter Verlag, pp. 68-69,
76; il. color [n.° cat. 39-40]. Sekula, Allan (2003): «Fish Story»,
Quaderns n.° 239, Barcelona, Col-legi d’Arquitectes de Cata-
Tunya, pp. 30-55.

ALLAN SEKULA [P. 198]

Kaiser Steel Mill Being Dismantled After Sale to Shougang Steel,
People’s Republic of China. Fontana, California. December 1993.
Serie “Fish Story” (Special Edition) Desmantelamiento de la
aceria Kaiser despu€s de su venta a Shougang Steel,
Republica Popular de China. Fontana, California. Diciembre
de 1993. Serie “Fish Story” (edicion especial), 1993/2002

2 Cibachromes

72,5 x 100 cm (x 2) [enmarcadas framed]

Ed.1/5

Inv. 37497

BIBLIOGRAFIA BIBLIOGRAPHY Sekula, allan (1997): «On fish story:
The Coffin Learn to Dance», Camera Austria, n.° 59-60, Graz,
Edition Camera, pp. 49-59. Sekula, Allan; Buchloh, Benjamin
H. D.(2002): Allan Sekula. Fish Story [Witte de With, Réterdam;
Fotografiska Museet in Moderna Museet, Estocolmo; Tra-
mway, Glasgow; Le Channel, Scéne nationale and Museé des
Beaux-Arts et de la Dentelle, Calais; Santa Monica Museum
of Art, Santa Ménica], Diisseldorf, Richter Verlag, pp. 172, 182;
il. color [n.° cat. 86-87]. Sekula, Allan (2003): «Fish Story»,
Quaderns n.° 239, Barcelona, Col-legi d’Arquitectes de Cata-
Tunya, pp. 30-55.

ALLAN SEKULA [P. 199]

Inclinometer & Panorama, Mid Atlantic. Serie “Fish Story” (Special
Edition), 1993/2002

2 Cibachromes

66 X 160 cm y 85,5 x 160 cm [enmarcadas framed]

Ed.1/5

Inv. 37411

EXPOSICIONES EXHIBITIONS «Seestiicke. Von Max Beckmann bis
Gerhard Richter», Hamburgo, Hamburger Kunsthalle, VI-2007/
IX-2007.

BIBLIOGRAFIA BIBLIOGRAPHY Sekula, Allan (1997): «On fish story:
The Coffin Learn to Dance», Camera Austria n.° 59-60, Graz,
Edition Camera, pp. 49-59. Sekula, Allan; Buchloh, Benjamin H.
D.(2002): Allan Sekula. Fish Story [Witte de With, Réterdam; Fo-
tografiska Museet in Moderna Museet, Estocolmo; Tramway,
Glasgow; Le Channel, Scéne nationale and Museé des Beaux-
Arts et de la Dentelle, Calais; Santa Monica Museum of Art,
Santa Ménica], Diisseldorf, Richter Verlag, pp. 56-57, 76; il. co-
Tor [n.° cat. 27-28]. Sekula, Allan (2003): «Fish Story», Quaderns
n.° 239, Barcelona, Col-legi d’Arquitectes de Catalunya, pp. 30-
55. Kramer, Felix; Faass, Martin; GaBner, Hubertus (2007): Sees-
tiicke. Von Max Beckmann bis Gerhard Richter [Hamburger
Kunsthalle, Hamburgo], Minich, Hirmer Verlag.

ETTORE SPALLETTI [P. 175]

Grigiazzurro Gris azulado, 2001

Impasto de color y pan de oro sobre tabla Colour impasto and
gold leaf on panel

150 X 150 X 4,2 CM

Inv. 39155

EXPOSICIONES EXHIBITIONS «So What? Una seleccion de la Colec-
cién Helga de Alvear», Madrid, II-2009.

ETTORE SPALLETTI [P. 173]

Tiepido, Celeste Claro, Celeste, 2005

Impasto de color sobre tabla Colour impasto on panel
40X 40X 4,1¢cm

Inv. 39770

RUDOLF STINGEL [PP. 212-213]

Sin titulo Untitled, 2003

2 paneles de Celotex-Tuff-R, madera y aluminio 2 panels of
Celotex-Tuff-R, wood and aluminium

242,5 X 467 cm

Inv. 37962

EXPOSICIONES EXHIBITIONS «Miradas y conceptos en la Coleccion
Helga de Alvear», Badajoz, MEIAC, IV-2005/IX-2005.

BIBLIOGRAFIA BIBLIOGRAPHY VifAuela, José Maria et al. (2005):
Miradas y conceptos en la Coleccion Helga de Alvear [MEIAC,
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Badajoz], Badajoz, MEIAC, pp. 168-169; il. color. Heiser, Jorg
(2006): «Rudolf Stingel. Medium and Membrane», Parkett,
n.° 77, Parkett-Verlag AG, p. 124; il. color.

ADRIANA VAREJAO [PP. 215-217]

Parede com incisdes a la Fontana Paredes con incisiones a lo
Fontana Walls with Incisions in the Manner of Fontana, 2002
(leo sobre tela y poliuretano en soporte de aluminio y
Madera 0il on linen and polyurethane on an aluminium and
wood support

195 X 260 cm (X 3)

Inv. 37383; 37421; 37422

EXPOSICIONES EXHIBITIONS «Miradas y conceptos en la Coleccion
Helga de Alvear», Caceres, Centro Cultural San Jorge, IV-
2003/VI-2003; «Adriana Varejao. Chambre d’echos / Echo
Chamber», Paris, Fondation Cartier pour T'art contemporain,
111-2005/VI-2005; Lisboa, CCB, X-2005/1-2006, Hervé Chandés
[comisario curator]; «Miradas y conceptos en la Coleccion
Helga de Alvear», Badajoz, MEIAC, IV-2005/1X-2005.

BIBLIOGRAFIA BIBLIOGRAPHY Mosquera, Gerardo (2002): Adriana
Varejdo. Secos e Molhados [Galeria Soledad Lorenzo, Madrid], Ma-
drid, Galeria Soledad Lorenzo, pp. 7, 22-27; il. color. Sollers, Phi-
lippe; Herkenhoff, Paulo (2005): Adriana Varejéo. Chambre
d "échos / Echo Chamber [Fondation Cartier pour T'art contem-
porain, Paris; CCB, Lisboa], Paris, Fondation Cartier pour 1"art
contemporain/Actes Sud, pp. 20, 24, 50-53; il. color. Vifiuela,
José Maria et al. (2005): Miradas y conceptos en la Coleccion Hel-
ga de Alvear [MEIAC, Badajoz], Badajoz, MEIAC, pp. 258-261; il. color.
Brunetto, Carlos J.; Martin, Nuria S. (2008): Arte brasilefio en
Espaiia. Pintura y fotografia, Madrid, Fundacién Cultural Hispa-
no Brasilena, p. 63; il. color. Castro Flérez, Fernando (02/2008):
«Cuando vivir de la adversidad es una tradicion. Notas sobre el
arte contempordaneo brasilefio», Revista de Cultura Brasilena,
n.° 6, Madrid, Embajada de Brasil en Madrid, p. 6. Amador, Fer-
nanda Spanier (2009): Entre prisées da imagem, imagens da
prisdo: um dispositivo tecno-poético para uma clinica do trabalho
[tesis doctoral dissertation defense], Porto Alegre, Universida-
de Federal do Rio Grande do Sul, pp. 11-13, 231; il. color.

JEFF WALL [P. 43]

The Giant Gigante, 1992

Cibachrome sobre metacrilato en caja de luz de aluminio
Cibachrome on perspex in an aluminium light box

49 X 58 x 13,8 cm

Ed.2/8

Inv. 35780

0BSERVACIONES 0BSERVATIONS Elformato de pelicula fotogréfica
utilizado por Jeff Wall en esta fotografia fue 4 x 5°". El esce-
nario de laimagen es la Odegaard Undergraduate Library, Uni-
versity of Washington, Seattle.

Phil Smith [asistente]; Ewan McNeil [construccién del decora-
do]; Stephen Waddel [montaje digital]

En estd imagen manipulada digitalmente, que corresponde a
To que Jeff Wall denomina fotografia cinematografica, nos
muestra a una mujer desnuda de avanzada edad en el interior
de la Odegaard Undergraduate Library, a una escala monu-
mental respecto de las referencias espaciales en las que se
inscribe. Los usuarios de la biblioteca parecen ignorar o estar
habituados a su presencia. Irénicamente, el fotdgrafo ha juga-
do con el contraste de valores que se producen al introducir
Ta figura de la mujer desnuda, no solo en cuanto a la ruptura
de escala, sino también por la confrontacién de lo puablico
frente a lo privado, lo perfecto y lo imperfecto. El artista fi-
nalmente consigue que lo que mas choque al espectador sea
Ta propia imagen de la mujer respecto de su entorno, pero no
desde el punto de vista de la proporcién o la escala, sino por
Tos valores culturales que atribuimos a cada elemento. El ar-
tista también relaciona la obra con el continuo aprendizaje
que la vida nos impone, convirtiéndose la mujer madura des-
nuda en una especie de alegoria sobre el conocimiento o la
memoria, de ahi que relacione esta imagen con otras dos de
sus obras, Abundance (1985) y The Thinker (1986).

For this photograph Jeff Wall used 4 x 5” film. The setting is the
Odegaard Undergraduate Library, University of Washington,
Seattle.

Phil Smith [assistant]; Ewan McNeil [set construction]; Stephen
Waddel [digital editing]

This digitally manipuated image, which corresponds to what
Wall has termed cinematographic photography, depicts an el-
derly, nude woman in the Odegaard Undergraduate Library on a
monumental scale in comparison to the spatial references
around her. The Tibrary users seem unaware of her or accusto-
med to her presence. Ironically, the photographer has played
with the contrast of values that have resulted from the intro-
duction of the nude figure, not just regarding the break in the
normal scale but also through the juxtaposition of the public
and the private, the perfect and the imperfect. The result is
that what ultimately most shocks the viewer is the image of the
women in relation to the setting, not with regard to the propor-
tion or scale but rather due to the cultural values that we attri-
bute to each element. The artist also relates the work to the
ongoing process of learning that life involves, turning the el-
derly, nude woman into a sort of allegory of knowledge or me-
mory. As such, it relates to two further works by the artist,
Abundance (1985) and The Thinker (1986).

EXPOSICIONES EXHIBITIONS «Contemporary Visions. Photogra-
phs and Videos from the Collection of Helga de Alvear», Turku,
Waino Aaltonen Museum of Art, X-2004/1-2005, Joanna Kurth
Péivi Kiiski-Finel [comisaria curator]; «Helga de Alvear und
Harald Falckenberg in Dialog», Hamburgo, Sammlung Falcken-
berg Phoenix Kulturstiftung, XI-2008/111-2009, Felix Zdenek
[comisario curator].

BIBLIOGRAFIA BIBLIOGRAPHY Newman, Michael et al (1994): Jeff
Wall, Tilburgo, De Pont Foundation, pp. 18-19. Platt, Ron et al
(1994): The Gost in the Machine, Cambridge, MIT, p. 13.
Rouse, Ylva; Lebredo Stals, José. (1994): Jeff Wall, Madrid,
MNCARS, pp. 6, 15; il. color. Wall, Jeff; Millar, Jeremy (02/1994-
03/1994): «Digital Phantoms», Creative Camera, n.° 326, p.
25. Boogerd, Dominic van den (10/1994): «Digitale allego-
rieén. Over de fotobeelden van Jeff Wall», Metropolis M, n.°
5, p. 34. Migayrou, Frédéric (1995): Jeff Wall: Simple indica-
tion, Bruselas, Ante Post a.s.b.l., pp. 133-134; il. b/n. Marti-
nez-Collado, Ana (01/1995-02/1995): «Jeff Wall: Reina So-
fia», Flash Art, vol. 28, n.° 180, s.p. Duve, Thierry de; Pelenc,
Arielle; Groys, Boris (1996): Jeff Wall, Londres, Phaidon, pp.
21-23; il. color. Baltz, Lewis (06/1996): «Jeff Wall, peintre de
la vie moderne», L “Architecture d "Aujourd “hui, n.° 305,
Boulogne - Billancourt, pp. 13, 15. Durden, Mark (06/1996):
«Spectacle and Illumination. Jeff Wall», Portafolio, n.° 23,
Edimburgo, Portafolio Gallery, pp. 50-51; il. b/n. Brougher,
Kerry (1997): Jeff Wall, Los Angeles, The Museum of Contem-
porary Art, pp. 118-119; il. color. Doswald, Christoph (2000):
«Missing Link — Close the Gap!», Cimal Arte Internacional,
Valencia, n.° 52, p. 49, il. color. Newman, Michael (2002):
«Jeff Wal’s The Giant», Lost in the Archives, Toronto, pp. 38-
39. Elfving, Taru; Paivi Kiiski-Finel, Joanna Kurth; Alvear,
Helga de (2004): Contemporary Visions. Photographs and Vi-
deos from the Collection of Helga de Alvear [Wdind Aaltonen
Museum of Art, Turku], Keuruu, Otavan Kirjapaino 0y, pp. 13,
21, 63; il. color. Pérez, David ed. (2004): La certeza vulnera-
ble. Cuerpo y fotografia en el siglo XXI, Barcelona, Gustavo
Gili, p. 321; il. b/n. Visher, Theodora et al. (2005): Jeff Wall:
Catalogue Raisonné 1978-2004 [Schaulager Basel, Basilea y
Tate Modern, Londres], G6ttingen, Steidl, pp. 25, 126-127,
341; il. color [n.° cat. 48]. Falckenberg, Harald; Felix, Zdenek;
Rodriguez, Arturo (2010): Helga de Alvear und Harald Falc-
kenberg in Dialog [Sammlung Falckenberg Phoenix Kulturs-
tiftung, Hamburgo], Hamburgo, Sammlung Falckenberg
Phoenix Kulturstiftung, pp. 56-57; il. color.

JEFF WALL [PP. 44-45]

Untitled (Production photo, A Sudden Gust of Wind,
Richmond, B.C., Winter 1993) Sin titulo (Foto de
produccion, una rafaga stbita de viento, Richmond,
B.C., invierno 1993), 1993

Fotografias color Colour photographs

39 x34 cm(x 8)

Inv. 35681

LAWRENCE WEINER [P. 179]

A Change of What (New Moons) Un cambio de qué (Nuevas
lunas), 1989

Lapiz, tinta y acuarela sobre papel Pencil, ink and watercolour
on paper

50 X 50 cm

Inv.36414

0BSERVACIONES 0BSERVATIONS «El trabajo que hago nunca es
metaférico, aunque el proceso acabe siendo metaférico. No
me relaciono de esa manera con el lenguaje, como si fuera un
material que requiriera determinados conocimientos técni-
cos. Consigo representar la escultura sin tener un sentido
muy desarrollado de la composicién... No creo en el idealismo
de los estructuralistas. No creo que la cultura sélo pueda
comprenderse diseccionando su lenguaje. No ofrezco nunca
mensajes o notas. Me limito a mostrar una configuracion, una
construccion. Mi trabajo se convierte en algo mas metaférico
a través del publico, que lo usa segln sus necesidades y sus
deseos» (Lawrence Weiner, entrevista con Delfim Sardo, 2009)

“The work that I do is never metaphorical, although the process
ends up becoming metaphorical. I don’t engage with language
in this way, as a material that requires technical knowledge. I
manage to represent sculpture without having a great sense of
composition... I don’t believe in the idealism of the structura-
lists. I don’t believe that culture can be understood merely by
dissecting its language. I never provide messages or notes. I
merely show a configuration, a construction. My work becomes
metaphorical through the public, who use it according to their
needs, their desires.” (Lawrence Weiner, interview with Delfim
Sardo, 2009)

LAWRENCE WEINER [P. 179]

A Change of What (New Planet) Un cambio de qué (Nuevo
planeta), 1989

Ldpiz, tinta y acuarela sobre papel Pencil,ink and watercolour
on paper

50 X 50 cm

Inv. 36415

LAWRENCE WEINER [P. 180]

The World Stopped Twirling EI mundo dejé de girar, 2007
Técnica mixta sobre papel Mixed technique on paper
100 X 80 cm

Inv. 39520

LAWRENCE WEINER [P. 181]

The World Stood Still El mundo se detuvo, 2007
Técnica mixta sobre papel Mixed technique on paper
100 X 80 cm

Inv. 39521
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LAWRENCE WEINER [P. 181]

The Earth Begins to Move La tierra se empieza a mover, 2007
Técnica mixta sobre papel Mixed technique on paper

100 x 80 cm

Inv. 39522

JANE & LOUISE WILSON [P. 1171
Measure obsolescere I, 2009

Bronce esmaltado Enamelled bronze

183 x2,5Xx0,5¢cm

Inv. 40347

0BSERVACIONES 0BSERVATIONS Esta obra forma parte del pro-
yecto titulado Unfolding the Aryan Papers (2009-2010) produ-
cido por la Animate Projects, el British Film Institute y el
Archivo Kubrick, instalado en el London College of Communi-
cation. Las obras que forman parte de este proyecto surgen
de la investigacion realizada en el Archivo Kubrick, centrada
en la documentacion existente sobre la pelicula Aryan Papers
que Stanley Kubrick no Tlegé a realizar. Basada en la novela
autobiogréfica Wartime Lies (1989) de Louis Begley, narra
como una familia judia sobrevivié al Holocausto pasandose
por catdlicos. El grupo de obras de este proyecto se compone
de una pelicula, Unfolding the Aryan Papers, las piezas fotogra-
ficas en color The Oddments Rooms, el grupo de fotografias
Stills from Kubrick — Ealing Archive y piezas escultéricas en
bronce con forma de varas de medir a tamano real tituladas
Measure obsolescere. Estas varas protagonizan el grupo de fo-
tografias del Ealing Archive—que formaban parte del archivo
de interiores de los estudios Ealing— tomadas entre los ainos
1939-1940, que Kubrick conservé como documentacion para
su pelicula y en las que las varas se usan como referencia para
medir los espacios

This work is part of the project entitled Unfolding the Aryan Pa-
pers (2009-2010), set up by Animate Projects, the British Film
Institute and the Kubrick Archive, based at the London College
of Communicatioon. The works that constitute the project are
based on research into the Kubrick Archive, focusing on the do-
cumentation relating to Kubrick’s film Aryan Papers (never ac-
tually made).The plot is based on the autobiographical novel
Wartime Lies (1989) by Louis Begley, which tells how a Jewish fa-
mily survived the Holocaust by pretending to be Catholics. The
group of works in the project consists of a film, Unfolding
the Aryan Papers, the colour photographs known as The 0dd-
ments Rooms, the group of photographs Stills from Kubrick — Ea-
ling Archive, and bronze sculptural pieces entitled Measure obso-
Jescere in the form of real-size carpenters’ rulers. These rulers
appear in the group of photographs of the Ealing Archive, which
was part of the archive of photographs of interiors of the Ea-
ling Studios, taken between 1939 and 1940. Kubrick had kept
them as documentation for his film. In the photographs the ru-
lers appear as a reference for measuring the rooms.

EXPOSICIONES EXHIBITIONS «Jane & Louise Wilson. Tempo sus-
penso», Santiago de Compostela, CGAC, X-2010/1-2011, Isabel
Carlos[comisaria curator].

BIBLIOGRAFIA BIBLIOGRAPHY Castro Florez, Fernando
(10/04/2010): «Desplegar el trauma», ABC Cultural, Madrid,
p. 34. Vozmediano, Elena (02/04/2010): «Jane & Louise Wilson,
pruebas de vestuario», El Cultural.es, Madrid, s.p. Hafe Pérez,
Miguel von; Carlos, Isabel (2011): Jane & Louise Wilson. Tempo
suspenso [CGAC, Santiago de Compostela], Santiago de Com-
postela, Xunta de Galicia; Conselleria de Cultura e Turismo;
CGAC, pp 64, 65, 68, 71, 74.

JANE & LOUISE WILSON [P. 117]
Measure obsolescere II, 2009

Bronce esmaltado Enamelled bronze

183X 2,5X0,5¢cm

Inv. 40345

0BSERVACIONES 0BSERVATIONS Esta obra forma parte del pro-
yecto titulado Unfolding the Aryan Papers (2009-2010) impul-
sado por la Animate Projects, el British Film Institute y el Ar-
chivo Kubrick, instalado en el London College of
Communication.

This work is part of the project entitled Unfolding the Aryan Pa-
pers (2009-2010), set up by Animate Projects, the British Film
Institute and the Kubrick Archive, based in the London College
of Communication.

EXPOSICIONES EXHIBITIONS «Jane & Louise Wilson. Tempo sus-
penso», Santiago de Compostela, CGAC, X-2010/1-2011, Isabel
Carlos [comisaria curator].

BIBLIOGRAFIA BIBLIOGRAPHY Castro Florez, Fernando
(10/04/2010): «Desplegar el trauman», ABC Cultural, Madrid,
p. 34. Hafe Pérez, Miguel von; Carlos, Isabel (2010): Jane &
Louise Wilson. Tempo suspenso [Folleto exp. CGAC, Santiago de
Compostela], Santiago de Compostela, CGAC, 16 pp. Vozmedia-
no, Elena (02/04/2010): «Jane & Louise Wilson, pruebas de ves-
tuario», El Cultural.es, Madrid, s.p.

JANE & LOUISE WILSON [P. 117]
Measure obsolescere III, 2009

Bronce esmaltado Enamelled Bronze

183 x2,5X0,5¢cm

Inv. 40346

0BSERVACIONES 0BSERVATIONS Esta obra forma parte del pro-
yecto titulado Unfolding the Aryan Papers (2009-2010) impul-
sado por la Animate Projects, el British Film Institute y el Ar-
chivo Kubrick, instalado en el London Collage of
Communication.

This work is part of the project entitled Unfolding the Aryan Pa-
pers (2009-2010), set up by Animate Projects, the British Film

Institute and the Kubrick Archive, based in the London College
of Communication.

EXPOSICIONES EXHIBITIONS «Jane & Louise Wilson. Tempo sus-
penso», Santiago de Compostela, CGAC, X-2010/1-2011, Isabel
Carlos[comisaria curator].

BIBLIOGRAFIA BIBLIOGRAPHY Castro Florez, Fernando
(10/04/2010): «Desplegar el trauma», ABC Cultural, Madrid,
p. 34. Vozmediano, Elena (02/04/2010): «Jane & Louise Wilson,
pruebas de vestuario», El Cultural.es, Madrid, s.p. Hafe Pérez,
Miguel von; Carlos, Isabel (2011): Jane & Louise Wilson. Tempo
suspenso [CGAC, Santiago de Compostela], Santiago de Com-
postela, Xunta de Galicia; Conselleria de Cultura e Turismo;
CGAC, pp 64, 65, 68, 71, 74.

JANE & LOUISE WILSON [P. 117]
Measure obsolescere IV, 2009

Bronce esmaltado Enamelled bronze

183 X 2,5 X 0,5¢cm

Inv. 40348

0BSERVACIONES 0BSERVATIONS Esta obra forma parte del pro-
yecto titulado Unfolding the Aryan Papers (2009-2010) impul-
sado por la Animate Projects, el British Film Institute y el
Archivo Kubrick, instalado en el London Collage of Communi-
cation.

This work is part of the project entitled Unfolding the Aryan Pa-
pers (2009-2010), set up by Animate Projects, the British Film
Institute and the Kubrick Archive, based in the London College
of Communication.

EXPOSICIONES EXHIBITIONS «Jane & Louise Wilson. Tempo sus-
penso», Santiago de Compostela, CGAC, X-2010/1-2011, Isabel
Carlos[comisaria curator].

BIBLIOGRAFIA BIBLIOGRAPHY Castro Flérez, Fernando
(10/04/2010): «Desplegar el traumax, ABC Cultural, Madrid, p. 34.
Vozmediano, Elena (02/04/2010): «Jane & Louise Wilson, pruebas de
vestuario», E] Cultural.es, Madrid, s.p. Hafe Pérez, Miguel von; Car-
los, Isabel (2011): Jane & Louise Wilson. Tempo suspenso [CGAC, San-
tiago de Compostela], Santiago de Compostela, Xunta de Galicia;
Conselleria de Cultura e Turismo; CGAC, pp 64, 65, 68,71,74.

JANE & LOUISE WILSON [P. 118]

Stills From The Kubrick-Ealing Archive. Civilian Activities, Maciek
Play Situations Fotos del Archivo Kubrick-Ealing. Actividades
civiles, Maciek Play Situations, 2010

4 fotografias digitales b/n sobre papel 4 b/w digital
photographs on paper

28 x19 cm; 29 X 27 cm; 28 X 23 cm; 29 X 31¢m

Ed.1/4

Inv. 40354

0BSERVACIONES 0BSERVATIONS Esta obra forma parte del pro-
yecto titulado Unfolding the Aryan Papers (2009-2010) im-

pulsado por la Animate Projects, el British Film Institute y
el Archivo Kubrick, instalado en el London Collage of Com-
munication.

This work is part of the project entitled Unfolding the Aryan Pa-
pers (2009-2010), set up by Animate Projects, the British Film
Institute and the Kubrick Archive, based in the London College
of Communication.

EXPOSICIONES EXHIBITIONS «Jane & Louise Wilson. Tempo sus-
pensox, Santiago de Compostela, CGAC, X-2010/1-2011, Isabel
Carlos[comisaria curator].

BIBLIOGRAFIA BIBLIOGRAPHY Castro Florez, Fernando
(10/04/2010): «Desplegar el trauma», ABC Cultural, Madrid,
p. 34. Vozmediano, Elena (02/04/2010): «Jane & Louise Wilson,
pruebas de vestuario», E] Cultural.es, Madrid, s.p. Hafe Pérez,
Miguel von; Carlos, Isabel (2011): Jane & Louise Wilson. Tempo
suspenso [CGAC, Santiago de Compostela], Santiago de Com-
postela, Xunta de Galicia; Conselleria de Cultura e Turismo;
CGAC, pp 64, 65,68,71,74.

JANE & LOUISE WILSON [P. 120]

Stills From The Kubrick-Ealing Archive. Bus, Tram, Train, Bike,
Fotos del Archivo Kubrick-Ealing. Bus, tren, bici, 2010

4 fotografias digitales b/n sobre papel 4 b/w digital
photographs on paper

28 x 21,5 cm; 28 x 22,5 cm; 28 x 22 cm; 28 x 21 cm

Ed.1/4

Inv. 40353

0BSERVACIONES 0BSERVATIONS Esta obra forma parte del pro-
yecto titulado Unfolding the Aryan Papers (2009-2010) impul-
sado por la Animate Projects, el British Film Institute y el
Archivo Kubrick, instalado en el London Collage of Communi-
cation.

This work is part of the project entitled Unfolding the Aryan Pa-
pers (2009-2010), set up by Animate Projects, the British Film
Institute and the Kubrick Archive, based in the London College
of Communication.

EXPOSICIONES EXHIBITIONS «Jane & Louise Wilson. Tempo sus-
pensox, Santiago de Compostela, CGAC, X-2010/1-2011, Isabel
Carlos[comisaria curator].

BIBLIOGRAFIA BIBLIOGRAPHY Castro Flérez, Fernando
(10/04/2010): «Desplegar el trauma», ABC Cultural, Madrid,
p. 34. Vozmediano, Elena (02/04/2010): «Jane & Louise Wilson,
pruebas de vestuario, £ Cultural.es, Madrid, s.p. Hafe Pérez,
Miguel von; Carlos, Isabel (2011): Jane & Louise Wilson. Tempo
suspenso [CGAC, Santiago de Compostela], Santiago de Com-
postela, Xunta de Galicia; Conselleria de Cultura e Turismo;
CGAC, pp 64, 65, 68,71, 74.
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JANE & LOUISE WILSON [P. 119]

Stills From The Kubrick-Ealing Archive. House Interiors,
Apartments and Slum Interiors Fotos del Archivo Kubrick-
Ealing. Interiores de casas, interiores de pisos y viviendas
insalubres, 2010

4 fotografia digital b/n sobre papel 4 b/w digital photographs
on paper

30 X 30 cm; 27 x 27 cm(x 3)

Ed.1/4

Inv. 40349

0BSERVACIONES 0BSERVATIONS Esta obra forma parte del pro-
Yyecto titulado Unfolding the Aryan Papers (2009-2010) impul-
sado por la Animate Projects, el British Film Institute y el Ar-
chivo Kubrick, instalado en el London Collage of Communication.

This work is part of the project entitled Unfolding the Aryan Pa-
pers (2009-2010), set up by Animate Projects, the British Film
Institute and the Kubrick Archive, based in the London College
of Communication.

EXPOSICIONES EXHIBITIONS «Jane & Louise Wilson. Tempo sus-
penso», Santiago de Compostela, CGAC, X-2010/1-2011, Isabel
Carlos [comisaria curator].

BIBLIOGRAFIA BIBLIOGRAPHY Castro Florez, Fernando
(10/04/2010): «Desplegar el trauma», ABC Cultural, Madrid,
p. 34. Vozmediano, Elena (02/04/2010): «Jane & Louise Wilson,
pruebas de vestuario», E] Cultural.es, Madrid, s.p. Hafe Pérez,
Miguel von; Carlos, Isabel (2011): Jane & Louise Wilson. Tempo
suspenso [CGAC, Santiago de Compostela], Santiago de Com-
postela, Xunta de Galicia; Conselleria de Cultura e Turismo;
CGAC, pp 64, 65,68, 71,74.

JANE & LOUISE WILSON [P. 119]

Stills From The Kubrick-Ealing Archive. Civilian Vehicles, Streets
and Sings Fotos del Archivo Kubrick-Ealing. Vehiculos civiles,
calles y seiales, 2010

4 fotografias digitales b/n sobre papel 4 b/w digital
photographs on paper

26 X 27 cm; 26 X 26 cm (x 2); 27 x 28 cm

Ed.1/4

Inv. 40351

0BSERVACIONES 0BSERVATIONS Esta obra forma parte del pro-
yecto titulado Unfolding the Aryan Papers (2009-2010) impul-
sado por la Animate Projects, el British Film Institute y el Ar-
chivo Kubrick, instalado en el London Collage of
Communication.

This work is part of the project entitled Unfolding the Aryan Pa-
pers (2009-2010), set up by Animate Projects, the British Film
Institute and the Kubrick Archive, based in the London College
of Communication.

EXPOSICIONES EXHIBITIONS «Jane & Louise Wilson. Tempo sus-
penso», Santiago de Compostela, CGAC, X-2010/1-2011, Isabel
Carlos [comisaria curator].

BIBLIOGRAFIA BIBLIOGRAPHY Castro Flérez, Fernando
(10/04/2010): «Desplegar el trauma», ABC Cultural, Madrid,
p. 34. Vozmediano, Elena (02/04/2010): «Jane & Louise Wilson,
pruebas de vestuario», E] Cultural.es, Madrid, s.p. Hafe Pérez,
Miguel von; Carlos, Isabel (2011): Jane & Louise Wilson. Tempo
suspenso [CGAC, Santiago de Compostela], Santiago de Com-
postela, Xunta de Galicia; Conselleria de Cultura e Turismo;
CGAC, pp 64, 65, 68, 71, 74.

JANE & LOUISE WILSON [P. 121]

Stills From The Kubrick-Ealing Archive. Specific Scenes Fotos del
Archivo Kubrick-Ealing. Escenas especificas, 2010

5 fotografias digitales b/n sobre papel 5 b/w digital
photographs on paper

27 X19 cm; 23 X 27 €m; 33 X 22 ¢m; 26 X 36 cm; 23 X 28 cm
Ed.1/4

Inv. 40355

OBSERVACIONES O0BSERVATIONS Esta obra forma parte del pro-
yecto titulado Unfolding the Aryan Papers (2009-2010) impul-
sado por la Animate Projects, el British Film Institute y el Ar-
chivo Kubrick, instalado en el London Collage of Communication.

This work is part of the project entitled Unfolding the Aryan Pa-
pers (2009-2010), set up by Animate Projects, the British Film
Institute and the Kubrick Archive, based in the London College
of Communication.

EXPOSICIONES EXHIBITIONS «Jane & Louise Wilson. Tempo sus-
penso», Santiago de Compostela, CGAC, X-2010/1-2011, Isabel
Carlos[comisaria curator].

BIBLIOGRAFIA BIBLIOGRAPHY Castro Flérez, Fernando
(10/04/2010): «Desplegar el trauma», ABC Cultural, Madrid,
p. 34. Vozmediano, Elena (02/04/2010): «Jane & Louise Wilson,
pruebas de vestuario», E] Cultural.es, Madrid, s.p. Hafe Pérez,
Miguel von; Carlos, Isabel (2011): Jane & Louise Wilson. Tempo
suspenso [CGAC, Santiago de Compostela], Santiago de Com-
postela, Xunta de Galicia; Conselleria de Cultura e Turismo;
CGAC, pp 64, 65, 68, 71, 74.

JANE & LOUISE WILSON [P. 122]

Stills From The Kubrick-Ealing Archive. Props and Dressing Fotos
del Archivo Kubrick-Ealing. Atrezzo y decoracion, 2010

4 fotografias digitales b/n sobre papel 4 b/w digital
photographs on paper

31X 24 cm; 30 X 25 €M; 31 X 24,5 ¢cm; 31X 25 cm

Ed.1/4

Inv. 40350

0BSERVACIONES 0BSERVATIONS Esta obra forma parte del pro-
yecto titulado Unfolding the Aryan Papers (2009-2010) impul-
sado por la Animate Projects, el British Film Institute y el
Archivo Kubrick, instalado en el London Collage of Communi-
cation.

This work is part of the project entitled Unfolding the Aryan Pa-
pers (2009-2010), set up by Animate Projects, the British Film
Institute and the Kubrick Archive, based in the London College
of Communication.

EXPOSICIONES EXHIBITIONS «Jane & Louise Wilson. Tempo sus-
penso», Santiago de Compostela, CGAC, X-2010/1-2011, Isabel
Carlos[comisaria curator].

BIBLIOGRAFIA BIBLIOGRAPHY Castro Flérez, Fernando
(10/04/2010): «Desplegar el trauma», ABC Cultural, Madrid,
p. 34. Vozmediano, Elena (02/04/2010): «Jane & Louise Wilson,
pruebas de vestuario», E] Cultural.es, Madrid, s.p. Hafe Pérez,
Miguel von; Carlos, Isabel (2011): Jane & Louise Wilson. Tempo
suspenso [CGAC, Santiago de Compostela], Santiago de Com-
postela, Xunta de Galicia; Conselleria de Cultura e Turismo;
CGAC, pp 64, 65, 68, 71, 74.

JANE & LOUISE WILSON [P. 123]

Stills From The Kubrick-Ealing Archive. Shops, Offices & Street
Vendors Fotos del Archivo Kubrick-Ealing. Tiendas, oficinas
¥ vendedores ambulantes, 2010

4 fotografias digitales b/n sobre papel 4 b/w digital
photographs on paper

29 x 23 cm(x 2); 29 x 28 cm; 28 x 29 cm

Ed.1/4

Inv. 40352

0BSERVACIONES 0BSERVATIONS Esta obra forma parte del pro-
yecto titulado Unfolding the Aryan Papers (2009-2010) impul-
sado por la Animate Projects, el British Film Institute y el Ar-
chivo Kubrick, instalado en el London Collage of Communication.

This work is part of the project entitled Unfolding the Aryan Pa-
pers (2009-2010), set up by Animate Projects, the British Film
Institute and the Kubrick Archive, based in the London College
of Communication.

EXPOSICIONES EXHIBITIONS «Jane & Louise Wilson. Tempo sus-
pensox, Santiago de Compostela, CGAC, X-2010/1-2011, Isabel
Carlos[comisaria curator].

BIBLIOGRAFIA BIBLIOGRAPHY Castro Flérez, Fernando
(10/04/2010): «Desplegar el trauma», ABC Cultural, Madrid,
p- 34. Vozmediano, Elena (02/04/2010): «Jane & Louise Wilson,
pruebas de vestuario», E] Cultural.es, Madrid, s.p. Hafe Pérez,
Miguel von; Carlos, Isabel (2011): Jane & Louise Wilson. Tempo
suspenso [CGAC, Santiago de Compostela], Santiago de Com-
postela, Xunta de Galicia; Conselleria de Cultura e Turismo;
CGAC, pp 64, 65, 68,71, 74.
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BIBLIOGRAFIA
BIBLIOGRAPHY

Esta Bibliografia comprende una bibliografia general,
una bibliografia por autores y una centrada en
catdlogos sobre la Coleccion Helga de Alvear.

Para la bibliografia general se han seleccionado
libros y catélogos en torno a temas relacionados
con el entorno conceptual de la exposicion, con las
diferentes cuestiones que abordan las obras de los
autores elegidos para la exposicion, los movimientos
en los que se encuadran o el contexto histérico o
geografico de partida. La ordenacion de los mismos
es alfabética por apellido.

La Bibliografia por Autores incluye una
seleccion centrada en las ediciones publicadas
desde los afos noventa hasta la actualidad, asi como
aquellos catdlogos de exposicion en los que se cita
o reproducen las obras participantes en la presente
muestra. Se ordena alfabéticamente por apellido del
artista e internamente por cronologia.

La bibliografia sobre la coleccion comprende los
catdlogos editados con motivo de exposiciones sobre
sus fondos y se organiza cronolégicamente.

The bibliography comprises a general bibliography,
a bibliography by artist, and one on catalogues of the
Coleccion Helga de Alvear.

The general bibliography features a selection
of books and catalogues on subjects relating to the
exhibition’s conceptual background and the various
issues that form the subject-matter or discourse of
the works by the artists selected for the exhibition, the
movements to which they relate and their historical
or geographical starting-point. This bibliography is
ordered alphabetically by surname.

The bibliography by artist comprises a selection
of titles that focus on publications from the 1990s
until the present, and on exhibition catalogues that
refer to or reproduce works in the present exhibition.
It is ordered alphabetically by the artists’ surnames,
and internally by date. In the case of an exhibiton
catalogue, the venue is given in square brackets after
the title.

The bibliography on the collection comprises
catalogues published in conjunction with exhibitions
on its holdings and is ordered chronologically.

GENERAL GENERAL

AMADOR, Fernanda Spanier (2009): Entre prisoes da
imagem, imagens da prisdo: um dispositivo tecno-poético
para uma clinica do trabalho [tesis doctoral dissertation
defense], Oporto Alegre, Universidade Federal do Rio
Grande do Sul.

BARRO, David; LEDO, Agar [eds.] (2005): Seducidos por el
accidente[Fundacion Luis Seoane, A Coruna], A Corufa,
Fundacion Luis Seoane.

BELTING, Hans; BUDDENSIEG, Andrea (2009): The Global
Art World, Audiences, Markets and Museums, Ostfildern,
Hatje Cantz.

BOURRIAUD, Nicolas et al. (2008): Estratos. Proyecto Arte
Contempordneo Murcia 2008 [Centro Parraga, Murcia],
Murcia, Comunidad Auténoma de la Regién de Murcia.

BRUNETTO, Carlos J.; MARTIN, Nuria S.(2008): Arte
brasilefio en Espania. Pintura y fotografia, Madrid,
Fundacién Cultural Hispano Brasilefia.

CAMPANY, David (2003): Art and Photography, Londres,
Phaidon.

CISCAR CASABAN, Consuelo; CALVO SERRALLER, Francisco
(2007): Speed 1[IVAM, Valencia], Madrid, IVAM.

DUVE, Thierry de (1996): Kant After Duchamp, Cambridge
(Massachusetts), MIT Press.

FOGLE, Douglas et al. (2003): The Last Picture Show: Artists
Using Photography, 1960-1982, Minnesota, Walker Art
Center.

FOSTER, Hall (1996): The Return of the Real, Cambridge
(Massachusetts), MIT Press.

GARRIDO ARMENDARIZ, Lola (2003): Realidad y
representacion. Coleccionar paisaje hoy [Fundacion Foto
Colectania, Barcelona], Madrid, Fundacién Foto
Colectania.

GROYS, Boris (2008): Art Power, Cambridge
(Massachusetts), MIT Press.

KAPROW, Allan (2003): The Blurring of Art into Life,
Berkeley, University of California Press.

LAGERIA, Jacinto (2010): La déréalisation du monde —
Rédlité et fiction en conflit, Paris, Editions Jacqueline
Chambon/Actes Sud.

LEE, Pamela (2001): Object to be Destroyed, Cambridge
(Massachusetts), MIT Press.

LIPPARD, Lucy; SIX YEARS (1973): The Dematerialization
of the Art Object from 1966 to 1972, Berkeley, University
of California Press.

LLORCA, Pablo; STANGE, Raimar (2004): Arte Termita
contra Elefante Blanco. Comportamientos actuales del
dibujo [Fundacién ICO, Madrid], Madrid, Fundacion ICO.

LLORCA, Pablo; NAVARRO, Mariano (2007): Imdgenes
mdgicas [Sala Puerta Nueva, Cordoba], Cérdoba,
Fundacion Provincial de Artes Plasticas Rafael Boti.

NANCY, Jean-Luc et al. (2003): NosOtros. PHE03, Madrid,
La Fabrica.

NAVARRO, Mariano et al. (2010): Grande Hazarna! Con
Muertos! Enfrentamientos y violencias en el arte
contempordneo [Sala Puertanueva, Cérdoba], Cordoba,
Diputacion de Cordoba.

PARRENO, José Maria; PARDO, José Luis (2008): Frdgil
[Museo de Arte Contemporéneo Esteban Vicente,
Segovia), Segovia, Museo de Arte Contemporaneo
Esteban Vicente.

PAZ, Marga; MARCHAN FIZ, Simén (2007): Speed 2 [IVAM,
Valencia), Madrid, IVAM.

PEREZ, David [ed.] (2004): La certeza vulnerable. Cuerpo
y fotografia en el siglo xx1, Barcelona, Gustavo Gili.

RANCIERE, Jacques (2000): Le Partage du sensible,
Esthétique et politique, Paris, La Fabrique Editions.

RICO, Pablo J.(2003): + - 25 arios de arte en Espana [IVAM,
Valencia), Valencia, IVAM.

SOLANS, Piedad et al. (2003): Arquitecturas excéntricas
[Koldo Mitxelena Kulturunea, San Sebastian], San
Sebastian, Diputacion Foral de Giplzcoa.

DAHLBERG, Jonas et al. (2006): Espacio interior / Inner
Space[Sala de Exposiciones Alcala 31, Madrid] Madrid,
Consejeria de Cultura y Turismo.

VV.AA.(2007): Coleccion Norte de Arte Contempordneo,
Cantabria, Gobierno de Cantabria.

VV.AA.(2010): Art | 41| Basel, Basilea, MCH Swiss
Exhibition.

ELLEGOOD, Anne; FOGLE, Douglas; LONG, Charles (2011): All
of This and Nothing [Hammer Museum, Los Angeles], Los
Angeles, Hammer Museum.
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ARTISTAS ARTIST

Pep Agut
AGUT, Pep (1990): Pep Agut, Lisboa, Galeria Graca Fonseca.

AGUT, Pep (1990): Pep Agut, Barcelona, Galeria Antoni
Estrany.

PREVOST, Jean-Marc et al. (1999): Carceri-Jardins publics.
Pep Agut [Musée departemental d’art contemporain,
Rochechouart; Frac Languedoc-Roussillon, Mont-
pellier], Rochechouart, Musée départemental d’art
contemporain; Montpellier Frac Languedoc-Roussillon.

BREA, José Luis et al. (2000): Pep Agut. Als actors
secundaris [MACBA, Barcelona], Barcelona, MACBA.

MURRIA, Alicia (2000): «Entrevista con Pep Agut.
Alos actores secundarios», Ldpiz, n.° 163, Madrid,
Publicaciones de Estética y Pensamiento.

Helena Almeida

FRANCA, José-Augusto; SOUSA, Ernesto de (1982): Helena
Almeida [Fundagao Calouste Gulbenkian, Lisboa, Lisboa,
Fundacao Calouste Gulbenkian.

PERNES, Fernando; MOLDER, Maria Filomena; SOUSA,
Ernesto de (1996): Helena Almeida: Dramatis persona,
variagbes e fuga sobre um corpo[Museu Serralves, Oporto],
Oporto, Fundacao de Serralves.

CARLOS, Isabel; VANDERLINDEN, Barbara (1997): Helena
Almeida, Milan, Electa.

CORRAL, Maria de et al. (2000): Helena Almeida
[CGAC, Santiago de Compostela; MEIAC, Badajoz],
Santiago de Compostela, CGAC; Badajoz, MEIAC.

SARDO, Delfim (2004): Helena Almeida [CCB, Lisboal,
Lishoa, CCB.

CARLOS, Isabel; PHELAN, Peggy (2005): InTus: Helena
Almeida, Lisboa, Instituto das Artes-Ministério
da Cultura.

MOLINA, Angela (2005): Helena Almeida: aprender a ver /
Learning to See, Oporto, Mimesis.

SARDO, Delfim (2006): Caderno de Campo[Galeria Filomena
Soares, Lishoa; MEIAC, Badajoz], Lisboa, Galeria
Filomena Soares.

CARLOS, Isabel (2007): Helena Almeida habla con Isabel
de Carlos, Madrid, La Fabrica/Fundacién Telefonica.

CARLOS, Isabel (2008): Helena Almeida: Tela rosa para
vestir [Fundacién Telefénica, Madrid], Madrid, Fundacién
Telefonica.

Francis Aljs

ALYS, Francis (2004): Francis Aljis. The Modern Procession,
Nueva York, Public Art Fund.

BIESENBACH, Klaus Peter; SABAU, Luminita (2004):
Francis Aljis: Blue Orange 2004: Kunstpreis der Deutschen
Volksbanken und Raiffeisenbanken / Art Prize of The
German Cooperative Banks [Martin-Gropius-Bau, Berlin]
Colonia, Walther Kdnig; Berlin, Martin-Gropius-Bau.

LUTGENS, Annelie; DISERENS, Corinne (2004): Francis Aljs.
Walking Distance From the Studio [Kunstmuseum,
Wolfsburgo; Musée des Beaux-Arts, Nantes; MACBA,
Barcelona], Wolfsburgo, Kunstmuseum.

MOSQUERA, Gerardo; FISHER, Jean; ALYS, Francis (2004):
Over here. International Perspectives on Art and Culture,
Nueva York, New Museum of Contemporary Art;
Cambridge (Massachusetts), MIT Press.

ALYS, Francis; LINGWOOD, James; LAMPERT, Catherine
(2005): Francis Aljs. Seven Walks [Portman Square,
Londres; The National Portrait Gallery, Londres], Londres,
Artangel.

MONSIVAIS, Carlos (2005): E] centro histdrico de la ciudad
de México [MACBA, Barcelona], Barcelona, MACBA.

CONSTANTINI, Eduardo F. et al. (2006): Francis Alys.

A Story of Deception / Historia de un desengano. Patagonia
2003-2006 [MAMBA-Coleccidn Constantini, Buenos Aires],
Buenos Aires, Fundacién Eduardo F. Constantini.

FERGUSON, Russell (2007): Francis Aljs: Politics
of Rehearsal [Hammer Museum, Los Angeles], Los Angeles,
Hammer Museum; Géttingen, Steidl.

MEDINA, Cuauhtémoc; FERGUSON, Russell; FISHER, Jean
(2007): Francis Aljs, Londres/Nueva York, Phaidon.

COOKE, Lynne; FUNCKE, Bettina (2008): Francis Alys.
Fabiola. An Investigation [Dia Art Foundation, Nueva York],
New Haven, Yale University Press.

GOETZ, Ingvild; LOCKEMANN, Karsten; URBASCHEK,
Stephan (2008): Francis Aljs, Munich, Sammlung Goetz.

COOKE, Lynne; SALAZAR, Maria José; STEWART, Susan
(20009): Fabiola [MNCARS, Madrid; Abadia de Santo
Domingo de Silos; The Hispanic Society of America, Nueva
York; LACMA, Los Ange]es; The National Portrait Gallery,
Londres], Madrid, MNCARS.

Vasco Aratjo

ARAUJO, Vasco (2004): Vasco Aratijo. Dilema / Dilemma
[Museo Serralves, Oporto, Galerie Gabrielle Maubrie,
Paris], Oporto, Fundacao de Serralves.

HENRIQUES, Paulo; SILVERIO, Joao, PEREZ-ORAMAS, Luis
(2005): Linceste. Vasco Aratijo [Museo Nacional do Azulejo,
Lisboa; Galeria Filomena Soares, Lisboal, Lisboa, Galeria
Filomena Soares.

CARLOS, Isabel; SILVERIO, Jodo (2006): Hereditas. Vasco
Aradjo[Museu do Caramulo, Caramulo], Lishoa, Assirio
and Alvim.

PANERA CUEVAS, F. Javier; WELCHMAN, John C.; MELO,
Alexandre (2006): Vasco Aratijo. Pathos [DA2 Domus
Artium, Salamancal], Salamanca, Fundacién Salamanca
Ciudad de Cultura.

WELCHMAN, John (2007): Vasco Aratijo, Lisboa, Adiac
Portugal/Corda Seca.

BONNEFQY, Francoise; BONNEVIE, Claire; RODRIGUEZ,
Maria Inés (2008): Vasco Aratijo. Eco, 2008 [Jeu de Paume
—Concorde, Paris], Paris, Jeu de Paume.

MELO, Alexandre; RIBEIRO, Ana Isabel; BENITE, Joaquim
(2009): Vasco Aratijo. Happy Days [Casa da Cerca—Centro
de Arte Contemporanea, Almada], Almada, Casa da Cerca/
Festival de Almada.

VALE, Paulo Pires do (2010): Vasco Aradjo. Debret, Lishoa,
Assirio and Alvim/Galeria Filomena Soares.

ARAU0JO, Vasco; TELLEZ, Javier (2010): Mais que a vida /
Mds que la vida / Larger than Life[Fundacao Calouste
Gulbenkian, Lisboa; MARCO, Vigo], Lisboa, Fundagao
Calouste Gulbenkian; Vigo, MARCO.

Richard Artschwager

ARMSTRONG, Richard (1989): Richard Artschwager, Madrid,
Ministerio de Cultura.

ARTSCHWAGER, Richard (1992): New Works 1991/92, Berlin,
Galerie Franck + Schulte.

HENTSCHEL, Martin (1993): Richard Artschwager.
Archipelago [Portikus, Francfort], Francfort, Portikus.

ARTSCHWAGER, Richard (1994): Richard Artschwager
[Fondation Cartier, Paris], Paris, Fondation Cartier pour
1"art contemporain.

KLIEGE, Melitta et al. (2001): Richard Artschwager. Up and
Across [Neues Museum, Niremberg; Serpentine Gallery,
Londres y MAK, Viena], Niremberg, Neues Museum.

NOEVER, Peter et al. (2002): Richard Artschwager. The
Hydraulic Door Check [MAK, Viena], Viena, MAK; Colonia,
Walther Konig.

GRIGOTEIT, Ariane; HUTTE, Friedhelm (2003): Richard
Artschwager: auf und nieder, kreuz und quer / Richard
Artschwager: Up and Down, Back and Forth [Deutsche
Guggenheim, Berlin], Bonn, VG-Bild-Kunst.

SCHWARZ, Dieter (2003): Richard Artschwager. Texts and
Interviews, Winterthur, Kunstmuseum; Diisseldorf,
Richter.

SCHWARZ, Dieter; SEMFF, Michael (2003): Richard
Artschwager. Zeichnungen 1960-2002 / Drawings 1960-
2002 [Kunstmuseum Winterthur; Krefelder Kunstmuseen,
Krefeld; Staatliche Graphische Sammlung Manich],
Diisseldorf, Richter.

GUADAGNINI, Walter (2004): Richard Artschwager. Grafiche
e multipli[Palazzo Santa Margherita, Sale Nuove,
Modena], Cinisello Balsamo, Silvana.

YAU, John (2008): Richard Artschwager, Nueva York,
Gagosian Gallery

NOLAN, David; WORTH, Alexi (2008). Richard Artschwager.
Objects as Images of Objects, Nueva York, David Nolan
Gallery.

John Baldessari

CRANSTON, Meg; BALDESSARIL, John (1993): Lamb /
Cordero. John Baldessari[IVAM, Valencia], Valencia, IVAM.

BALDESSARI, John (1999): The Metaphor Problem Again.
John Baldessari, Colonia, Walther Konig.

BELLI, Gabriella; WESKI, Thomas; CRANSTON, Meg (2000):

John Baldessari [MART, Trento], Milan, Skira.
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BALDESSARI, John (2005): John Baldessari: A Different
Kind of Order (Arbeiten 1962-1984) [MUMOK, Viena], Viena,
MUMOK; Colonia, Walther Konig.

BASHKOFF, Tracey; BALDESSARI, John (2005): Somewhere
Between Almost Right and not Quite (with Orange).

John Baldessari [Deutsche Guggenheim, Berlin], Nueva
York, Guggenheim Museum Publications; Berlin, Deutsche
Guggenheim.

PAKESCH, Peter; BUDAK, Adam (2005): John Baldessari:
Life’s Balance: Werke 84-04/ Works 84-04 [Kunsthaus
Graz], Colonia, Walther Kénig.

BALDESSARI, John (2006): Prima Facie: Marilyn’s Dress:
A Poem (In Four Parts). John Baldessari, Colonia, Walther
Konig.

CESARCO, Alejandro (2007): Retrospective. John Baldessari,
Colonia, Walther Kénig.

GRONERT, Stefan; VEGH, Christina (2007): John Baldessari:
Music [Kunstmuseum Bonn], Colonia, Walther Kénig.

HOFFMAN, Jens (2007): John Baldessari. Noses & Ears, etc.
[Cristina Guerra Contemporary Art, Lisboa], Lisboa, Cristina
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