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OTRA PARTE, OTRO LADO

Este texto es tardio, lleva retraso. Deberia haberse entregado hace semanas.
La coordinadora editorial, Claudia Reyes, me dej6 un mensaje categérico: ya
no te lo voy a pedir mas, es la ultima vez.

Al parecer hay dos opciones: escribo la presentacion de rigor, la version
acartonada gque no dice nada o dice muy poco, o bien, reflexiono sobre las
circunstancias en las que se llevo a cabo la planeacion e inauguracion de la
exposicion Reconstruccion.

Optar por la primera aplazaria a perpetuidad la entrega, a razén de la infini-
ta apatia que me domina al considerar tal posibilidad. En cambio, puede ser
mas interesante escribir acerca de las dificultades y obstaculos vencidos para
plantear un proyecto museolégico inserto en una conversacion global, cuyo
objetivo es la posibilidad de generar experiencias que animen a la reflexiéon
y al aprendizaje a través del arte contemporaneo.

Puede ser mas productivo reflexionar acerca de un esfuerzo por favorecer el
didlogo entre lo establecido y las nuevas ideas, para propiciar conocimiento
complejo y pensamiento propio. Quiza, al paso, tendria que hablar sobre los
estrechos intereses de ciertos actores de la escena cultural de la ciudad. Pero
no vale la pena detenerse en estas manifestaciones de un conservadurismo
gue busca prevalecer por encima de una perspectiva del arte amplia y ge-
nuina, sostenida por una razonable solvencia intelectual.

Parte del ejercicio, entonces, consiste en reivindicar la contemporaneidad de
las manifestaciones artisticas frente a la friccion que toda nueva trayectoria
experimenta en el medio que la produce. Es, otra vez, la ciclica ruptura con
el establishment intelectual y artistico que todo nuevo arte conlleva. Es la
disposicién a estar en otra parte, a ir a otro lado. Es la fidelidad a la abso-
luta libertad con la que cada creador que aspire a ser habitante pleno de su
época propone su trabajo. Pero es, sobre todo, asumir el reto personal e in-
transferible de, justamente, correr todos los riesgos, decir lo que es preciso.
Existia un mensaje previo, escrito por mi. Anunciaba la peticion de solida-
ridad, de sumarse por una causa compartida, en defensa de un espacio le-
gitimamente conquistado por los hacedores y habitantes de la cultura con-
temporanea. La respuesta no la recuerdo exactamente, fue algo parecido a
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un “Si claro, cuenta con ello porque es de todos, nos incumbe a todos y no
a un grupo de unos cuantos”. Esto decia Abraham Cruzvillegas; el mensaje
se habfa convertido en una conversacion sonora y ahora escuchaba su voz
por el teléfono.

Asi se fragud Reconstruccion, como un gesto solidario, una responsabilidad,
un compromiso por la libertad de expresion, por la exposicion y diversidad
de ideas y de pensamiento, por la pertenencia e inclusién a una localidad
global.

Treinta y un artistas aceptaron la invitacion. Mujeres y hombres que en po-
quisimo tiempo y sin recursos produjeron y se involucraron en un proyecto
que hablaba de su historia personal, que establecia el relato de lo que los
llevd a ser artistas. Hablaba de ellos, del detonador propio que los hizo
decidir una vocacion e involucrarse en el camino de todos los demas. De la
necesidad de leer al mundo y de descifrar y comunicar los mensajes de éste.
El libro da cuenta de la obra de arte o de alguna otra referencia que los
inspird, que los marcéd y los ha acompafado en el tiempo. En los casos en
los que fue posible contar con los permisos de reproduccion de imagen de la
obra original la hemos incluido. Las piezas creadas como resultado de esta rela-
cién son reproducidas y son comentadas por los propios autores. Anexamos
también la carta de invitacion que Abraham Cruzvillegas dirigié a los parti-
cipantes en esta iniciativa, ademas de una entrevista en la que este artista
habla sobre el proyecto y su proceso. Se agregan ciertas imagenes de las
sesiones de trabajo previas que el colectivo de artistas tuvo con Cruzvillegas.

Agradezco mucho a mi querido amigo Abraham por ser complice, por la

generosidad de compartir su tiempo, su conocimiento y experiencia. A los
artistas por su participacion e involucramiento.

Viviana Kuri









SOMEWHERE ELSE

This text is late, behind schedule. It should have been submitted weeks ago.
The publication coordinator, Claudia Reyes, left me a categorical message: This
is the last time, I'm not going to ask you again.

There were apparently two options: | could write the customary foreword, the
formulaic version that says little or nothing, or | could reflect on the circum-
stances in which the planning and inauguration of the exhibition Reconstruccion
were carried out.

The first option would delay delivery ad infinitum, given the immense apathy
that invades me when | consider such a possibility. It may be more interesting,
on the other hand, to write about the difficulties and obstacles overcome in
creating a museum project actually inserted into a global conversation, whose
aim is to generate experiences that encourage reflection and learning through
contemporary art.

It may be more productive to reflect on the effort to favor a dialogue between
established dogmas and new ideas, to foster complex understanding and orig-
inal thought. Perhaps, in passing, one would have to speak about the closely
interwoven interests of certain actors in the city’s cultural scene. But there is
no reason to linger over these manifestations of a conservatism that seeks to
hold sway in the face of a genuine and wide-ranging perspective on art, with
reasonable intellectual underpinnings.

Part of the exercise, therefore, consists of championing the contemporary qual-
ity of artistic expressions in the face of the friction generated by innovations in
the medium that produces them. It is, once again, the cyclical rupture with the
intellectual and artistic establishment that all new art entails. It is the willing-
ness to be somewhere else, to go somewhere else. It is that fidelity to absolute
freedom which informs the work of every artist who aspires fully to inhabit his
or her age. But it is, above all, the acceptance of that personal challenge, which
no artist can avoid, to run all the risks, to express what must be expressed.
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There was a prior message, written by myself. It made a call for solidarity, for
the defense of a space legitimately conquered by the makers and inhabitants of
contemporary culture. | do not recall the exact response, but it was something
like: "Yes, of course, you can count on that, because it concerns us all, not just
a group of a few.” That is how Abraham Cruzvillegas expressed it to me: the
message had turned into an actual conversation and | was listening to his voice
on the telephone now.

And that is how Reconstruccion was born: as a gesture of solidarity, a responsi-
bility, a commitment to freedom of expression, to the diversity and divulgation
of ideas and reflections, to the notion of inclusion and a sense of belonging to
a global locality.

Thirty-one artists accepted the invitation. Women and men who, in a very short
time and with limited resources, involved themselves in a project that dealt with
their own personal histories, that told the stories of what had made them be-
come artists. It is a project that speaks of them, of the catalysts that had made
them decide on a vocation and set out on the path of all the others. Of their
need to read the world and to decipher and communicate its messages.

This books gives an account of the works of art and other references that
inspired them, that marked them, that have accompanied them over time.
Wherever permission was given, reproductions of the original works have been
included. The works newly created out of these relations are reproduced and
commented on by the artists themselves. We also include the letter of invitation
that Abraham Cruzvillegas addressed to the participants in this initiative, as well
as an interview in which he discusses the project and its process. Finally, there
are some images of the prior working sessions of the artists’ collective with
Cruzvillegas.

I would like to thank my dear friend Abraham for being my accomplice in this

endeavor, for his generosity in sharing his time, knowledge, and experience.
And my thanks to all the artists for their participation and involvement.

Viviana Kuri.



RECONSTRUCCION

¢De qué manera nos apropiamos del lenguaje? Cuando nos damos cuenta
de que seguiremos balbuciendo para siempre cosas dichas previamente y de
maneras mas inteligentes, generosas y sencillas, es mas digno y sincero re-
componer el camino, voltear y anudar de nuevo nuestros vinculos afectivos,
nuestras afecciones y limitaciones con aquellas imagenes proteicas y esen-
ciales que dieron cuerpo a nuestras primeras esdrdjulas, nuestros primeros
diptongos, nuestras primeras comas y puntos y aparte.

En un ejercicio inusual por transparente, hace algunos anos, Daniel Guzman,
de la mano de Luis Felipe Ortega, realizdé una serie de representaciones para
el ciclope, imaginando y produciendo esas platénicas referencias de cosas
vistas tal vez solamente en revistas y catdlogos, un poco a la usanza peda-
gogica de la Edad Media y del Renacimiento, en la que el aprendiz recreaba
una obra del maestro de la manera mas fiel posible, procurando atender el
gesto minimo que pudiera incluso dudarse de la autoria del producto.

En aquel conjunto de ensayos plasticos que se llama Remake, Guzman y
Ortega hicieron suyas obras de Bruce Nauman y Nam June Paik, por men-
cionar las mas emblematicas, pero con recursos minimos: sin dinero, bendi-
ciones, padrinazgos, ni apoyos externos abrazaron la historia del arte como
algo cercano y sencillo: uno se transfiguré en fuente, el otro arrastré su
cabeza sobre el piso dibujando una linea, que a su vez era la interpretaciéon
de una partitura de otro artista de manera arbitraria, libre, ligera, feliz.

Toda invenciéon deviene convencién, reza la maxima que confirma que la
informacién es de todxs y que no hay mas ruta que ninguna. En acudir al
sitio de lo comun, al paradigma, a lo establecido, al patrimonio de todxs,
afirmamos nuestra individualidad, nuestra posibilidad de hacer del estereo-
tipo algo que no existia, algo que levita y se extrafia de si mismo, como el
espantapdjaros frente al espejo. Migrar es un derecho humano.

Esta convocatoria reclama de quien quiera hacerla suya, un movimiento
minimo, una mirada complice, esa que escudrifia aquello que aparenta ser
familiar, propio: la obra de arte querida, la que nos hizo pensar ser artis-
tas, la que nos cambi¢ la vida, la que nos sigue dando energia, sorpresas y
preguntas.
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Hagala suya, transférmela al pie de la letra, matela porque la ama, forni-
quela, hagala suya hasta que sudando le susurre al oido ‘quiero mas’. O no.

El Museo de Arte de Zapopan acogera su apropiacion como parte de una
muestra colectiva en la que su posible propuesta conviva con la de otrxs
atrevidxs que pudieran dialogar como estatuas de sal que prefieren observar
el desastre del que han sido parte, antes que descorchar el odre del miedo.
En este camino no hay margen de error, siempre y cuando acepte el reto de
realizar su interpretacién con un minimo de recursos, en tiempo récord y sin
opcidn a hacer las cosas al chingadazo ni a decir “siempre no”.

Atentamente

Abraham Cruzvillegas
Escultor









RECONSTRUCCION

How do we appropriate language? When we realize we are forever babbling
things already said in a simpler, more generous, and more intelligent way, it is
nobler and more sincere to start over again, to turn back and reconnect our
emotional ties, our affections and limitations to those protean and essential
images that shaped our first speech rhythms, our first diphthongs, our first
commas and periods.

A few years ago, in a remarkably transparent exercise, Daniel Guzman, in col-
laboration with Luis Felipe Ortega, realized a series of representations for the
cyclops, producing and imagining those Platonic references of things seen per-
haps only in magazines and catalogues, a little in the manner of the painting
schools of the Middle Ages and Renaissance, when an apprentice would recre-
ate the work of a master as faithfully as possibly, seeking to imitate the slightest
gestures and even raising doubts about the authorship of the result.

In the group of visual essays called Remake, Guzman and Ortega appropri-
ated works by Bruce Nauman and Nam June Paik, to mention only the most
emblematic names, but with minimal resources. Without money, sponsorship,
blessings, or external support, they embraced the history of art as something
simple and near: one of them transformed himself into a fountain, while the
other dragged his head along the floor, tracing a line that was also the interpre-
tation of another artist's score, in free, light, blissfully arbitrary fashion.

Every invention—so they say—becomes a convention, confirming that infor-
mation belongs to all and that no way is better than another. By converging
on the common site, the paradigm, the established pattern, the heritage of all,
we reaffirm our individuality, the possibility of our making from the stereotype
something that never existed before, something that levitates and amazes it-
self, like a scarecrow in front of a mirror. To migrate is a human right.

We are calling on all of you who wish to make it yours, with a minimal move-
ment, a knowing glance, a closer look at what seems to be familiar, your own:
the beloved work of art, the one that made you want to be an artist, that
changed your life, that keeps on energizing, surprising, challenging you. Make
it yours, transform it piece by piece, kill it because you love it, fornicate with it,
make it yours until it whispers, panting, in your ear ‘l want more.” Or don't.
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The Museo de Arte de Zapopan will accept your appropriation as part of a
collective showing in which your own submission is to be exhibited alongside
those of other daring creators capable of dialoguing like pillars of salt who
prefer to observe the disaster of which they are a part before uncorking the
bottle of fear. On this path there is no margin of error, so long as you accept
the challenge of producing your interpretation with a minimum of resources,
in record time, and without the option of doing things ass-backwards or of
backing out at the last moment.

Sincerely,

Abraham Cruzvillegas
Sculptor









Javier Cardenas Tavizon

Lenguaje del color, 2016

Prisma de 70 x 90 cm

Instalacién de 220 x 250 cm

Luz y acrilico cristal rojo, amarillo y azul
Cortesfa del artista

En la pieza de Javier Cardenas se reconoce el trabajo de los artistas Donald Judd y
Dan Flavin, quienes aprovecharon la geometria y la iluminacién para elaborar obje-
tos que jugaran con la percepcion del espectador.

La instalacién fue compuesta por las caras constitutivas de un prisma triangular
elaborado con los colores primarios y proyectado al muro por una ldmpara. Mas
alla de la presencia de elementos fisicos trasltcidos, la obra cobro sentido por la luz
proyectada.

El artista reconoce que su interés por la biologia y la quimica, asi como por los pro-
cesos de impresiéon de la fotografia que utilizan luz y filtros de color, han sido de
gran importancia para la construccion de su lenguaje artistico.

Language of Color, 2016

Prism: 70 x 90 cm

Installation: 220 x 250 cm

Light and red, yellow, and blue acrylic glass
Courtesy of the artist

This piece by Javier Cardenas acknowledges the work of artists Donald Judd and Dan
Flavin, who use geometry and light to create objects that play with the viewer’s per-
ceptions.

The installation is composed of the various faces of a triangular prism, each one bear-
ing a primary color, projected on the wall by a lamp. Apart from the presence of the
translucent physical elements, the work conveys meaning through the projected light.

The artist has acknowledged that his interest in biology and chemistry, as well as in
the photographic printing processes that use light and color filters, have been of great
importance to the construction of his artistic language.
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Javier Cardenas Tavizon
(Guadalajara, 1976)

Artista independiente, gestor cultural y codirec-
tor del proyecto Sector Reforma desde 2003.
Estudio fotografia en la escuela del Instituto
Cultural Cabafas en Guadalajara, México
(1994), y fotografia, cine y animacién en 8 mm, en
Londres (1999-2001). Su trabajo construye una
visioncriticasobreeltiempoylasociedadparapro-
poner lahistoria secreta delamodernidad partiendo
de la estética de la desaparicion. Como resultado
de procesos de investigacion, rescata fragmentos
de la historia, la ciencia y la filosoffa para profun-
dizar y cuestionar nuestra construccion del mundo.
Su trabajo se presenta como piezas-documento
gue buscan rescatar simbolos de nuestro tiempo
y de la sociedad, como conexiones perdidas de
la historia oficial. Ha participado en mas de 200
exposiciones colectivas (exhibiendo, curando o
haciendo labor de gestién) ademas de contar con
siete muestras individuales. Su trabajo ha sido exhi-
bido en México, Estados Unidos, Canada, Parfs,
Montreal, Uruguay, Alemania, Londres y Espafa.
Actualmente reside en la ciudad de Guadalajara.

Javier Cardenas Tavizon
(Guadalajara, 1976)

Independent artist, cultural promoter, and co-director,
since 2003, of the project Sector Reforma, Javier
Cardenas Tavizon studied photography at the school
of the Instituto Cultural Cabafnas in Guadalajara
(1994) and photography, cinema, and 8mm anima-
tion in London (1999-2001). His work formulates a
critical vision of our time and society, proposing a
secret history of modernity based on the esthetic
of disappearance. Through processes of research,
he salvages fragments of history, science, and phi-
losophy in order to explore and question our con-
struction of the world. His work is presented in the
form of documents that seek to salvage symbols of
our time and society as lost connections, ignored
by official history. He has participated in more than
two hundred collective exhibitions (as artist, curator,
or organizer) and held seven individual exhibitions.
His work has been exhibited in Mexico, the United
States, Canada, France, Uruguay, Germany, England,
and Spain. He currently resides in Guadalajara.



Dan Flavin.
Untitled (Monument for V. Tatlin), 1964







Daniel Guzman (Paul McCarthy)

Looking Out, Skull Card, 1968
Cartén y corddn de poliéster

28.3 x21.6.cm

Cortesia del artista y kurimanzutto

En Looking Out, Skull Card, Paul McCarthy recorté dos huecos en un pedazo de
carton, simulando un par de o0jos, y los suspendi6 en el aire con un hilo de nailon.
Iwona Blazwick relaciona esta pieza temprana al uso posterior de mascaras en los
performances de McCarthy por medio de las cuales integra la cultura popular y de
consumo, remite al género cinematografico del horror —que tanto interesa al artista—,
y aborda estereotipos sin gestos faciales, como la representaciéon de figuras politicas.

En esta obra, Daniel Guzméan reconoce los intereses en comdn gue mantiene con el
artista norteamericano.

Looking Out, Skull Card, 1968
Cardboard and polyester string
28.3x21.6.cm

Courtesy of the artist and kurimanzutto

In Looking Out, Skull Card, Paul McCarthy cut two holes in a piece of cardboard to
imitate a pair of eyes and hung it from a nylon thread. Iwona Blazwick has related this
early work by McCarthy to his use of masks in later performance pieces. These evoke
elements of popular and consumer culture, horror movies (which fascinate McCarthy),
and stereotypes without facial features, as in representations of political figures.

In this work, Daniel Guzman has acknowledged the interests he shares with McCarthy.






Daniel Guzman (Paul McCarthy)

Face, Head, Shoulder Painting-Wall, Black Line
(Mural de rostro, cabeza, hombro, linea negra), 1972
Performance

Cortesfa del artista y kurimanzutto

En el performance Face, Head, Shoulder Painting-Wall, Black Line, de 1972, Paul
McCarthy derramé una lata de pintura negra sobre su cabeza y hombro izquierdo
mientras caminaba pegado al muro de un espacio de exhibicion.

McCarthy afirmé que esta obra reactiva los principios del action painting e implica
un guifio muy especifico a las apariciones de Pablo Picasso pintando en television,
asi como a los movimientos de camara elaborados por Hans Namuth detras de una
ldmina de vidrio para seguir el dripping de Jackson Pollock.

Daniel Guzman repitié el ejercicio elaborado por Paul McCarthy, al derramar una
lata de pintura negra mientras caminaba por el pasillo de ingreso al museo.

Face, Head, Shoulder Painting-Wall, Black Line, 1972
Performance
Courtesy of the artist and kurimanzutto

In the performance piece entitled Face, Head, Shoulder Painting-Wall, Black Line
(1972), Paul McCarthy poured a can of black paint over his head and left shoulder
while he was walking alongside the wall of an exhibition space.

McCarthy stated that his performance reactivated the principles of action painting,
with a specific nod to appearances by Pablo Picasso painting on television and to the
camera movements made by Hans Namuth from behind a sheet of glass to follow
the drip painting of Jackson Pollock.

Daniel Guzman repeated Paul McCarthy’s exercise, pouring a can of black paint over
himself as he walked along the hallway leading into the museum.
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Daniel Guzman (Ciudad de México, 1964)

Guzman se recibid en 1993 de la Escuela Nacional
de Artes Plasticas, en la UNAM. Lector voraz y me-
[6mano incurable, Daniel Guzman digiere, absorbe
y recombina sus referencias literarias y musicales a
discrecién. Su trabajo es de una sinceridad casi au-
tobiografica. Cémics y caricaturas, letras de can-
ciones, iconografia prehispanica, articulos y foto-
grafias de nota roja —residuos de la vida cotidiana
del artista en la Ciudad de México—, se mezclany
reconfiguran como parte de su vocabulario. Sus
dibujos son el resultado de la busqueda constante
y disciplinada, guiada por la intuicién de la mano
que traduce la imaginacion y las referencias del
artista sobre el papel. Sus esculturas, videos e ins-
talaciones son el reflejo de un territorio personal
e intimo, que surge como consecuencia de exami-
nar el paisaje urbano y la cultura en la que se des-
envuelve. Ha recibido varios reconocimientos, in-
cluyendo el Sistema Nacional de Creadores FONCA
(2005). Entre sus exposiciones mas importantes se
encuentran Daniel Guzman: Chromosome Dama-
ge, Drawing Room (Londres, Reino Unido, 2015);
Daniel Guzman: Materia Oscura (Museo de Arte
de Zapopan y Museo de Arte Contemporaneo de
Oaxaca MACO, 2011); Double Album: Daniel Guz-
man and Steven Shearer, (New Museum, Nueva
York y Museo Universitario de Ciencias y Arte MU-
CA-UNAM, Ciudad de México, 2008). Actualmen-
te vive y trabaja en Guadalajara, México.

Daniel Guzman (Mexico City, 1964)

Daniel Guzman graduated in 1993 from the Escuela
Nacional de Artes Plasticas of the Universidad Nacional
Auténoma de México (UNAM). A voracious reader
and an incurable music-lover, Guzman digests, ab-
sorbs, and freely recombines his literary and musical
references. His work is of an almost autobiographical
sincerity. Comics and caricatures, song lyrics, pre-His-
panic iconography, crime page photographs and
articles—residues of the artist’s daily life in Mexico
City—are mixed and reconfigured as part of his vo-
cabulary. His drawings are the product of a constant,
disciplined search, guided by the intuition of a hand
that translates the imaginings and references of the
artist onto paper. His sculptures, videos, and instal-
lations are the reflection of an intimately personal
territory, which emerges from his exploration of the
urban landscape and culture in which he lives. Guz-
man has received numerous distinctions, including
the fellowship of the Sistema Nacional de Creadores
FONCA in 2005. His most important exhibitions in-
clude Daniel Guzman: Chromosome Damage, Draw-
ing Room (London, 2015), Daniel Guzman: Materia
Oscura (Museo de Arte de Zapopan/Museo de Arte
Contemporaneo de Oaxaca MACO, 2011), and Dou-
ble Album: Daniel Guzman and Steven Shearer (New
Museum, New York/Museo Universitario de Ciencias
y Arte MUCA-UNAM, Mexico City, 2008). He currently
lives and works in Guadalajara.









N. Samara Guzman Fernandez

Aqui también pasa igual, 2016
Pintura acrilica sobre muro y vidrio
6.66 x 4.71m

Cortesfa de la artista

Ed Ruscha es reconocido por sus pinturas a base de textos y por sus estudios formales
del paisaje norteamericano.

Para su primera comision publica en Nueva York en el afo 2014, Ed Ruscha presenté el
mural pintado a mano Honey, | Twisted Through More Damn Traffic Today (Carifio, hoy
me topé con mas maldito trafico) en el parque lineal del High Line.

En esta pieza Guzman Fernandez responde con el lema Aqui también pasa igual al
mural de Ruscha, desde una locacion visible para los transetntes del Andador frente al
Museo.

The Same Thing Happens Here, 2016
Acrylic paint on wall and glass

6.66 x4.71m

Courtesy of the artist

Ed Ruscha is known for his paintings based on texts and his formal studies of landscapes
in the United States.

His first public commission, executed in New York in 2014, consisted of the hand-
painted mural Honey, | Twisted Through More Damn Traffic Today in the High Line, a
linear park in Manhattan.

Guzman Fernandez has responded to Ruscha’s mural with the slogan Aqui también
pasa igual (“the same thing happens here”), visible to passersby on the pedestrian
street in front of the museum.




_34

N. Samara Guzman Fernandez
(Ciudad de México, 1988)

Es egresada de la licenciatura en Artes Visuales
de la Universidad de Guadalajara, tiene estudios
en comunicacion y artes audiovisuales. De 2011
a 2014 formd parte de la direccion del espacio
TRAMA Centro. Su practica artistica ronda los
sistemas, las interacciones sociales y energéticas,
la subjetividad, el juego y la falsedad. Entre las
piezas y exposiciones mas representativas en las
que ha participado estan Sin titulo con Rodrigo
Frias (Vitrina del Ex Convento del Carmen,
Guadalajara, 2016); Fan Art (Biblioteca Publica
del Estado de Jalisco, 2015); Not Wild But Still
Life con Rodrigo Frias (La Chambre Blanche,
Québec, 2014); Regrese manana (Museo de Arte
de Zapopan, 2013-2014), y Correo gratis un dia
(Galeria de Comercio, Ciudad de México, 2010).
Ha sido becaria del Programa de Residencias
Artisticas (2014) y del Programa Joévenes Creadores
(2012-2013 y 2015-2016) del Fondo Nacional para
la Cultura y las Artes. Actualmente vive y trabaja
entre la Ciudad de México y Zapopan.

Ed Ruscha.
Honey, | Twisted Through More Damn Traffic Today, 2014

N. Samara Guzman Fernandez
(Mexico City, 1988)

Aqgraduate of the visual arts program of the Universidad
de Guadalajara, N. Samara Guzman Fernandez has
also studied communication and audiovisual arts.
From 2011 to 2014 she was one of the directors
of the exhibition space TRAMA Centro. Her work
explores systems, social and energetic interactions,
subjectivity, play, and falsehood. Among her most
representative works and exhibitions are Sin titulo,
Rodrigo Frias (Vitrina del Ex Convento del Carmen,
Guadalajara, 2016), Fan Art (Biblioteca Publica del
Estado de Jalisco, 2015), Not Wild But Still Life, with
Rodrigo Frias (La Chambre Blanche, Quebec City,
2014), Regrese mafana (Museo de Arte de Zapopan,
2013-2014), and Correo gratis un dia (Galeria de
Comercio, Mexico City, 2010). She has received
grants from the Residencias Artisticas (2014) and
the Jévenes Creadores programs (2012-2013 and
2015-2016) of the Fondo Nacional para la Cultura
y las Artes (FONCA). She currently divides her time
between Mexico City and Zapopan.

WWW.nsamaraguzmanfernandez.com
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[ X J Un encuentro, 2016

0 Aluminio, vidrio, pintura acrilica, madera,
yeso, acero, cartén, malla de mosquitero
S0 180x120x75cm

. Cortesia del artista

La pieza de Adrian S. Bara parte de su identifica-
YY) cion con el trabajo del artista norteamericano Oscar
o0 Tuazon y en particular por su escultura titulada What’s
. a Wall (Qué es una pared), 1975, la cual propone
o0 una reflexion sobre la arquitectura y los procesos de
construccion.

o0 Un encuentro surgié del interés de S. Bara por los

| materiales industriales y se constituyé por un par de
ventanas prefabricadas que apelaban a la relacion de es-
cala con el espectador.

00 Adrian S. Bara

An Encounter, 2016

Aluminum, glass, acrylic paint, wood, plaster, steel,
cardboard, mosquito netting

180 x 120 x 75 cm

Courtesy of the artist

This piece by Adrian S. Bara derives from his identifi-
cation with the work of American artist Oscar Tuazon
and in particular the sculpture entitled What's a Wall
(1975), which invites the viewer to reflect on architec-
ture and construction processes.

A reflection of S. Bard’s interest in industrial materials,
An Encounter is composed of a pair of prefabricated
windows that challenge the viewer’s sense of scale.
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Adrian S. Bara (Ciudad de México, 1982)

La préactica artistica de Adridn S. Bara conjuga su
formacion y ejercicio como cineasta, su interés
por la narrativa visual y su aproximacién empiri-
ca a situaciones cotidianas. Genera su trabajo a
través de la apropiacion de elementos visuales y
materiales extraidos de su entorno inmediato que
interpreta como rastros de un relato de la realidad
contemporanea, dispuestos como fragmentos para
componer nuevas narrativas. Se introduce en am-
bientes especificos para desarrollar su obra a par-
tir de la experiencia, ocupandose de las imagenes,
las dindmicas y los componentes que sirven como
referentes al contexto del que es testigo. Es el
dinamismo de estos encuentros lo que detona la
recomposicion de narrativas y permite que trabaje
con procesos hermenéuticos. Bara ha conforman-
do un cuerpo de obra compuesto por acciones,
imagen fija y en movimiento, reproduccién de ico-
nografia e intervencion de objetos. Vive y trabaja
entre la ciudad de Guadalajara y Nueva York.

Adrian S. Bara (Mexico City, 1982)

The work of Adrian S. Bara combines his training and
practice as a filmmaker, his interest in visual narrative,
and his empirical approach to everyday situations. He
appropriates visual and material elements from his im-
mediate surroundings, interpreting them as traces of an
account of contemporary reality and arranging these
fragments into new narratives. He explores specific
circumstances in order to work from experience, using
images, dynamics, and fragmentary components as
referents to the context of which he is a witness. It is
the dynamism of these encounters that catalyzes the
recomposition of narratives and allows him to work
with hermeneutic processes. Bara has created a body
of work made up of actions, still and moving images,
iconographic reproductions, and interventions into ob-
jects. He divides his time between Guadalajara and
New York City.









Javier Barrios

A Margarita, 2016
Impresion sobre papel
Cortesia del artista

En lugar de interesarse por la obra del reconocido muralista mexicano, Javier Barrios
recopilé en un instructivo una serie de anécdotas clave que invitan a revivir la biogra-
fia de José Clemente Orozco y asf convertirse en el pintor del £/ hombre de fuego.

El mural £/ hombre de fuego de José Clemente Orozco fue elaborado entre 1938
y 1939 a 27 metros del suelo en la Capilla Mayor del Instituto Cultural Cabafas de
Guadalajara.

To Margarita, 2016
Print on paper
Courtesy of the artist

Rather than directly addressing the work of the famous Mexican muralist, Javier Barrios col-
lects in an instruction booklet a series of key anecdotes that invite the viewer to relive
the biography of José Clemente Orozco and so become the painter of Man on Fire.

Orozco's mural Man of Fire was executed in 1938-1939 in the inside dome (27 meters
high) of the main chapel of the Instituto Cultural Cabafas in Guadalajara.

José Clemente Orozco.
Hombre energia (también llamado E/ hombre de fuego), 1938-1939

4



Bienvenido al instructivo para convertirse en el autor de

El hombre de fuego de José Clemente Orozco*

Antes de comenzar, haga un ejercicio de autocritica e introspeccion y piense detenidamente si estd dispuesto
a comprometerse con algo que cambiard radicalmente su vida. Recuerde que una vez adentro, usted anula
cualquier posibilidad de retroceder. Si detecta inseguridad en su decision, por mas minima que ésta sea, tome este
documento, préndale fuego, tire las cenizas al retrete, jale la palanca y no hable sobre esto con absolutamente
nadie. Si simplemente no tiene interés, deje el folleto en el lugar de donde lo tomé.

1 Ahora mismo esta usted comenzando.

A continuacién le presentamos los pasos espe-
cificos a seguir: nada de consejos abiertos y pro-
puestas ambiguas que sélo confunden. He aqui las
acciones que debe realizar para transformarse en
uno de los artistas mexicanos mas importantes de
todos los tiempos: conviértase a partir de hoy en José
Clemente Orozco y logre, al completar esta lista,
pintar £/ hombre de fuego.

2 Tome una venda y solicite a algun conocido suyo de
incalculable confianza que le ate el brazo izquierdo a
su torso hasta el punto en que usted no pueda hacer
uso del mismo ni pueda, tampoco, retirarse el ven-
daje por su cuenta. En caso mds extremo, o mejor
dicho, mas comprometido, ingrese a la escuela de
agronomia y vuélese la mano haciendo uso de dina-
mita durante una practica.

De no cumplir con lo estipulado en este paso, usted
no puede continuar, no desperdicie neuronas y
hagalo de una buena vez.

3 Acumule frustraciones que lo mantengan amargado
varias horas al dia. Puede comenzar, por ejemplo,
sintiéndose frustrado porgue en este momento falta
todavia muchisimo para pintar £/ hombre de fuego.

4 Invollcrese en una secta junto a su esposa (que
preferentemente deberia llamarse Margarita; de no
ser asi, llamele Margarita de todos modos, miéntale
sobre las razones por las cuales le llama asi, pero no
deje de hacerlo, esto acercara el dia en que por fin
pueda pintar E/ hombre de fuego). No hable de esto
con nadie, sea discreto. Por cierto, no descarte las
infidelidades esporadicas.

5 Pase tres afios de vida sana y alegre en el campo, de
preferencia en Ciudad Guzman; esto para que vaya
familiarizandose con sus origenes. Haga esto en el
menor tiempo posible, después de leer este punto.

6 Tome en cuenta que Ciudad Guzman es ahora una
poblacién semiurbana y seguird creciendo, si no se
mueve ahora, esta localidad puede convertirse en
una metrépoli en cuestion de dias.

7 Frecuente prostitutas, programe una cita romantica

con alguna de ellas, espérela con un ramito de flores
en una de las bancas de la Alameda Central y pro-
cure ser sorprendido por algunos amigos cercanos. Al
momento de la confrontacién griteles que son unos
desgraciados. jDesgraciados!

8 Subay baje de un andamio muchas veces.
Q Vaya a explorar los peores barrios de México.

10 Usted debera de ocuparse de que una revolucion

armada lo obligue a posponer planes y proyectos
(mejor aun si es en noviembre). Aproveche el legado
de Zapata en el sureste mexicano, sin embargo, no se
involucre en la causa indigena, pasela bien.

En algin momento entre el paso 1y el 8 tendra
que relacionarse con caricaturistas y empezar a rea-
lizar caricatura politica, actividad a través de la cual
obtendra la persecucion politica que tanto necesita
para aumentar las posibilidades de pintar £/ hombre
de fuego.

Encarguese de sustituir usted mismo varias de sus
obras anteriores y de que una serie de circunstancias
histéricas provoquen la destrucciéon de otras. Al igual
que José Clemente Orozco, debe conocer bien la sen-
sacion de ver su trabajo demolido. Deshagase de la
idea de que las cosas deben permanecer, esto sélo lo
alejara del dia en que por fin sea usted el autor de £/
hombre de fuego.

* Esta primera lista de pasos llega hasta aqui, pues si
realiza todas estas acciones, el resto de los requisitos
sera revelado por si mismo a manera de consecuencia
hasta el dia en que por fin pueda pintar £/ hombre
de fuego. No se desanime, manténgase y no pierda
la calma.



Javier Barrios (Guadalajara, 1989)

Curso la Licenciatura en Artes de la Secretaria de
Cultura de Jalisco (SCJ), actualmente es integrante
del Programa Educativo SOMA. Su trabajo se com-
pone por sefialamientos y apuntes criticos acerca
de las estrategias a través de las cuales operan las
estructuras de poder y las formas de resistencia
que se derivan. Sus dibujos, esculturas e instala-
ciones analizan las interacciones entre los centros y
margenes de diversos sistemas sociales y modelos
economicos. Frecuentemente hace uso de referen-
cias a la historia de México, asi como su cultura
y tradiciones. Dirige el proyecto independiente
Ediciones Barrio Boy'z, en el que publica trabajo
propio y colaboraciones con otros autores. Cuenta
con dos exposiciones individuales, Habitacion de
oro (Paramo, Guadalajara, 2014) y Améxica: Ciu-
dad amurallada (Alianza Francesa de Guadalajara,
2013). Ha participado de manera colectiva en Tes-
tigo del siglo, curada por Viviana Kuri y Humberto
Moro (Museo de Arte de Zapopan, 2014-2015),
Delirios de declive, curada por Paulina Ascencio
(Galeria Curro y Poncho Guadalajara, 2014,), y E/
no hacer (Museo de Arte Contemporaneco No. 8,
Aguascalientes, 2014) entre otras. Vive y trabaja en
la Ciudad de México.

Javier Barrios (Guadalajara, 1989)

Javier Barrios completed an undergraduate degree in
arts though the Secretaria de Cultura de Jalisco (SCJ)
and is currently a member of the Programa Educativo
SOMA. His work consists of signs and critical notes
on the strategies whereby power structures operate
and the forms of resistance derived from them. His
drawings, sculptures, and installations analyze the
interactions between the centers and the peripheries
of various social systems and economic models. He
frequently makes use of references to the history, cul-
ture, and traditions of Mexico. He is the director of the
independent publishing project Ediciones Barrio Boy'z,
which publishes both his own work and his collabora-
tions with other artists. He has held two solo exhibi-
tions—Habitacién de oro (Paramo, Guadalajara, 2014)
and Améxica: Ciudad amurallada (Alianza Francesa de
Guadalajara, 2013)—and participated in the collective
exhibitions Testigo del siglo, curated by Viviana Kuri
and Humberto Moro (Museo de Arte de Zapopan,
2014-2015), Delirios de declive, curated by Paulina
Ascencio (Galeria Curro y Poncho, Guadalajara, 2014),
and El no hacer (Museo de Arte Contemporaneo No.
8, Aguascalientes, 2014), among others. He lives and
works in Mexico City.
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Isa Carrillo



Desconocido / Ausente, 2015

Pintura vinilica sobre muro

Transicion de nueve colores durante el periodo de
exhibicion

270 x 180 cm

Cortesia de la artista

Carrillo toma como referencia una anécdota atri-
buida a Blinky Palermo en la que el artista invita a
un ex compafero estudiantil, cuyo oficio es el de
pintor de brocha gorda, a pintar en su exhibicién y
asi permitirle participar de un circuito al que nor-
malmente no habria tenido acceso.

La artista reflexion6 sobre la gran cantidad de
recursos humanos que se requieren para materia-
lizar la idea de un artista. Desconocido / Ausente
consistio en un poligono que Carrillo cambié de
color durante el transcurso de la exhibicion y en
ocasiones durante el horario de visitas.

Unknown / Absent, 2015

Vinyl paint on wall

Transition through nine colors during the duration
of the exhibition

270 x 180 cm

Courtesy of the artist

Carrillo has taken as a reference an anecdote attributed
to Blinky Palermo: the artist invited a former classmate
of his, who worked as a house painter, to paint in
his exhibition, giving him access to a milieu in which
he would not normally have participated.

The artist reflects on the amount of human resources
required to realize an idea. Unknown / Absent con-
sists of a painted polygon that changes color in the
course of the exhibition, on occasion even during
visiting hours.

Sin titulo / Descanso, 2016

Articulos varios (minibar, cafetera, galletas,

entre otros)

Intervencion en el drea de descanso del museo
para el personal de aseo

Cortesia de la artista

En 1994, Pawel Althamer participd en Germinations
8. European Biennale for Young Artists en la
Galerfa Zacheta de Varsovia. Althamer suministro
a una mujer que trabajaba como custodio en la
galeria, las comodidades que ella consideraba no
tenfa en su trabajo: una cafetera, una silla, una
radio, el derecho a abrir la ventana, el periédico y
una planta. La mujer disfrutdé de estos beneficios
durante el tiempo que duré la exposicion.

Durante la exhibicion, Isa Carrillo replico este acto para
el personal de aseo del Museo de Arte de Zapopan.

Untitled / Rest, 2015

Various articles (minibar, coffeemaker, cookies, etc.)
Intervention in the rest area for the museum
cleaning personnel

Courtesy of the artist

In 1994, Pawel Althamer participated in Germina-
tions 8: European Biennale for Young Artists at the
Zacheta gallery in Warsaw. Althamer provided a
woman working as a janitor with the conveniences
she did not have at work: a coffeemaker, a chair, a
radio, a newspaper, a plant, and the right to open
the window. The woman enjoyed these benefits
for the duration of the exhibition.

Isa Carrillo has replicated this intervention for the
janitorial personnel of the Museo de Arte de Zapopan.
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Isa Carrillo (Guadalajara, 1982)

En su produccién artistica utiliza frecuentemente
elementos provenientes de seudociencias y memorias
particulares de individuos especificos, con el afan
de mostrar un lado oculto presente en la vida de
las personas. Su obra propone re-significar expe-
riencias basadas en la exploracién de la grafo-
logia, quiromancia, astrologia y de oraculos como
el I-Ching, los cuales utiliza como instrumentos de
trabajo. Ha expuesto individual y colectivamente
en el Museo Taller José Clemente Orozco (Gua-
dalajara), Museo de Arte de Zapopan, Museo de
la Ciudad de Guadalajara, Museo Diego Rivera
Anahuacalli (Ciudad de México), Museo de los
Pintores Oaxaquefos (Oaxaca), entre otros. Fue
becaria del programa Jovenes Creadores 2009-
2010, por parte del Fondo Nacional para la Cul-
tura y las Artes (FONCA), por el Consejo Estatal
para la Culturay las Artes (CECA) 2013-2014 y por
el Programa de Estimulos a la Creacion y Desa-
rrollo Artistico (PECDA) 2015-2016. En 2014 fue
beneficiaria del Programa Proyecta Jalisco, por
parte de la Secretaria de Cultura, para la publica-
cion del libro de artista Fuera de los asuntos del
mundo, y del Programa Anual de Open Studios
PAOS Residencias, en 2015. Actualmente vive y
trabaja en Guadalajara.

Isa Carrillo (Guadalajara, 1982)

Isa Carrillo frequently uses elements of pseudo-sci-
ence and the private memories of specific individ-
uals in order to show the hidden sides of people’s
lives. Her work seeks to give new meaning to expe-
riences through the exploration of graphology, palm-
istry, astrology, and divination methods such as the
I-Ching, which she uses as tools in her work. She has
exhibited individually or collectively at the Museo
Taller José Clemente Orozco (Guadalajara), the
Museo de Arte de Zapopan, the Museo de la Ciudad
de Guadalajara, the Museo Diego Rivera Anahuacalli
(Mexico City), and the Museo de los Pintores Oaxa-
quenos (Oaxaca), among other venues. She received
a Jovenes Creadores grant for the period 2009-2010
from the Fondo Nacional para la Cultura y las Artes
(FONCA) and grants from the Consejo Estatal para la
Cultura y las Artes (CECA) for the period 2013-2014
and the Programa de Estimulo a la Creacién y Desar-
rollo Artistico (PECDA) for the period 2015-2016. In
2014 she received financing through the Programa
Proyecta Jalisco of the Secretaria de Cultura for the
publication of the artist’s book Fuera de los asuntos
del mundo and a grant from the Programa Anual de
Open Studios PAOS Residencias in 2015.

Dibujos cortesfa de Isa Carrillo

galeriatiroalblanco.com/artista/isa-carrillo/









Paula Roseyén

Sin titulo, 2016
Carboncillo, papel y libro de texto
Cortesia de la artista

Al tratar de seleccionar una obra de arte para la
exposicion, Paula Roseyon recuerda la imagen de
un paisaje azul con nubes blancas en la portada
del libro de Geografia de sexto afio de primaria. La
pintura Volcanes, 1952, de Dr. Atl, forma parte de
un extenso cuerpo de obra elaborado tras sus cami-
natas y viajes de estudio por el campo mexicano.

La obra Sin titulo, 2016, se compone por los pri-
meros estudios formales de Paula Roseyon alre-
dedor de Volcanes.

“Vi mis primeras obras de arte durante la pri-
maria, estaban impresas en las portadas de los
libros de texto gratuito. Recordaba una imagen
gue no lograba descifrar pero me fascinaba: un
paisaje azul con nubes blancas...”

“Después de mucho dibujar descubri que lo que
mejor expresaba al volcan era una hoja de papel
arrugada”.

Untitled, 2016
Charcoal, paper, and textbook
Courtesy of the artist

In attempting to select a work of art for the exhibition,
Paula Roseyodn recalled the image of blue landscape
with white clouds on the cover of her sixth-grade
geography textbook. The painting Volcanoes (1952)
by Dr. Atl belongs to an extensive body of work pro-
duced by the artist following hikes and study trips in
the Mexican countryside.

Untitled (2016) is composed of Paula Roseyon's first
formal studies inspired by Volcanoes.

"I saw my first works of art in primary school,
reproduced on the covers of free textbooks. |
recalled an image that fascinated me, though |
was unable to decipher its meaning: a blue land-
scape with white clouds...”

“After a lot of drawing, | discovered that what
best expressed the volcano was a sheet of crum-
pled paper.”

Los volcanes (06 ENE 2016), 2016
Impresién en offset
Cortesia de la artista

El interés de Dr. Atl por la observacion de la natu-
raleza lo llevd a estudiar con profundidad la vul-
canologia y a fomentar la practica de la pintura al
aire libre.

A pesar de haber dado por concluida su partici-
pacion al elaborar Sin titulo, 2016, Paula Roseyon
decidié continuar con su investigacion y trasla-
darse al Estado de México para observar los vol-
canes Popocatépetl e Iztaccihuatl. La experiencia al
caminar y recolectar informacion, la llevd a retra-
tarlos y reproducir juegos de postales impresas que
al ser apiladas se asemejaban a la pareja de vol-
canes.

The Volcanoes (06 JAN 2016), 2016
Offset print
Courtesy of the artist

Dr. Atl's interest in observing nature led him to make
a thorough study of volcanology and to promote the
practice of open-air painting.

Although Paula Roseyon initially considered her par-
ticipation complete with Untitled (2016), she decided
to continue her explorations by going to observe the
Popocatépetl and Iztaccihuatl volcanoes up close in
Estado de México. The experience of hiking and col-
lecting information led her to portray the volcanoes
using sets of printed postcards which, piled on top of
one another, resemble the pair of volcanoes.
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Paula Roseyén (Zapopan, 1987)

Estudiante de la licenciatura en Artes Visuales por la Universidad de Guadalajara.
Becaria del Programa de Estimulos a la Creacion y Desarrollo Artistico (PECDA 2009-
2010). Su trabajo se ha expuesto de manera colectiva en la Sala Judrez, LARVA; el
Instituto Potosino de Bellas Artes (San Luis Potosi), y en la Galeria David Alfaro Siqueiros
de la Facultad Popular de Bellas Artes (Michoacan). Vive y trabaja en Guadalajara.

Paula Roseyon (Zapopan, 1987)

A graduate of the visual arts program of the Universidad de Guadalajara, Paula Roseyén
received a grant from the Programa de Estimulo a la Creacion y Desarrollo Artistico
(PECDA) for the period 2009-2010. She has participated in collective exhibitions at the Sala
Judrez, LARVA, in Guadalajara, the Instituto Potosino de Bellas Artes in San Luis Potos,
and the Galeria David Alfaro Siqueiros of the Facultad Popular de Bellas Artes in Morelia,
Michoacan. She lives and works in Guadalajara.



Gerardo Murillo, Dr. Atl.
Volcanes, 1952
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.-‘ Alejandro Fournier

}"“ Lux Reflection (One and Three Mirrors)

(Lux Reflection (Uno y tres espejos), 2016

Espejos, madera, rotulo, recorte de vinil
> ‘\ ‘ Escultura 1.50 x 1.10 m
P Rotulo 1.50 x 1.10 m
Vinil a muro 90 x 60 cm
k \ Cortesfa del artista
NN\ | |
— Alejandro Fournier se interesa por la obra One and Three Chairs (Una y tres sillas) de
h‘!.‘ Joseph Kosuth, asi como por el vocabulario geométrico de Sol LeWitt.

. = La instalacion Lux Reflection (One and Three Mirrors) se integré por tres elementos:
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una escultura elaborada con materiales reflejantes, un rétulo que replicaba la ima-
gen negativa del objeto y la definicion cientifica del concepto de reflejo.

- ' ‘ Lux Reflection (One and Three Mirrors), 2016
m s Mirrors, wood, sign, vinyl cutout
= Sculpture 1.5 x 1.1 m
}‘.\‘] Sign 1.5 x 1.1 m
Vinyl on wall 90 x 60 cm
i‘ Courtesy of the artist
k.‘\'ﬂ Alejandro Fournier is interested in Joseph Kosuth's One and Three Chairs and in the
ﬁ = geometrical vocabulary of Sol LeWitt.
h' “ ‘ The installation Lux Reflection (One and Three Mirrors) is composed of three elements: a
sculpture made out of reflecting materials, a sign replicating the negative image of the
.-‘ object, and the scientific definition of the concept of reflection.
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Alejandro Fournier
(Guadalajara, México, 1977)

Artista multidisciplinario, desde 1997 se ha dedi-
cado a las artes donde integra distintos medios en
la produccién de su obra. Licenciado en Merca-
dotecnia (ITESO), practica autodidacta y distintos
cursos de Fotografia y Arte, interesado en la rela-
cién del arte y la ciencia, arte relacional, comuni-
tario y el futurismo, la aplicacion de metodologias
de investigacion y aplicacion a distintos ejes de la
historia, su obra busca plasmar distintos mensajes
en el tiempo. Ha formado parte en mas de 250
exhibiciones de arte contemporaneo en galerias
y museos en México y el extranjero entre indivi-
duales, colectivas y las realizadas por el colectivo
Sector Reforma (Co-direccion: Javier Cardenas
Tavizon, Santino Escatel, Alejandro Fournier) del
2003 a la fecha (www.sectorreforma.org ) dedi-
cado también a su proyecto de alter ego: Joe From
Wisconsin (www.joefromwisconsin.com) como una
extension de su obra. Realizador de obras perma-
nentes en espacio publico; ha obtenido multiples
apoyos para realizar sus proyectos por FONCA,
CECA, Programa al Estimulo a la Creacién Artis-
tica, PAC, Gobierno del Estado, asi como multi-
ples residencias en el extranjero y seleccionado en
distintas Bienales de arte contemporaneo y festi-
vales de video y arte sonoro. Forma parte de Artist
Pension Trust (APT) y recientemente del Sistema
Nacional de Creadores de Arte (SNCA, FONCA,
2016). Radica en Guadalajara y Mélaga.

Alejandro Fournier
(Guadalajara, México, 1977)

A multidisciplinary artist, Alejandro Fournier has a
degree in marketing and has taken several photog-
raphy and art courses, but is largely self-taught. Inte-
grating different media in his work, he is interested in
the relationship between art and science, relational
art, communitarianism, and futurism, as well as
research methodologies and their application along
different axes of history. His work seeks to formulate
various messages in time. He has participated in more
than 250 contemporary art exhibits in galleries and
museums in Mexico and abroad. Since 2003, he has
also devoted his efforts to an alter ego project, Joe
from Wisconsin, as an extension of his own work. He
has received financial aid from the Fondo Nacional
para la Culturay las Artes (FONCA), the Consejo Estatal
para la Cultura y las Artes (CECA), the Programa al
Estimulo a la Creacién y Desarrollo Artistico (PECDA),
the Patronato de Arte Contemporaneo A.C., and the
government of the state of Jalisco. His work has been
selected for various contemporary art biennials and
video and sound art festivals. He belongs to the Artist
Pension Trust (APT) and recently became a member
of the Sistema Nacional de Creadores de Arte (SNCA-
FONCA, 2016). He divides his time between Guadala-
jara and Malaga, Spain.

www.alejandrofournier.com









César Castillo

Morder la propia carne, 2016

150 x 100 cm

Estampa de sangre sobre muro resultante
de la accién de morder el cuerpo
Cortesfa del artista

La pieza Morder la propia carne ha sido construida al tomar como referencia Trademarks,
1970, de Vito Acconci, una accion en la que el artista muerde su brazo para después
entintarlo y dejar una impresién sobre la pared.

Interesado por anular los soportes materiales en su practica artistica y lograr la creacion
de obras que sean resultado del agotamiento fisico y mental, César Castillo realizd
una estampa matematica en los muros del museo utilizando su propia sangre como
pigmento.

Biting One’s Own Flesh, 2016

150 x 100 cm

Print using the artist’s blood obtained
by biting his own body

Courtesy of the artist

Biting One’s Own Flesh was created with reference to Trademarks (1970) by Vito Acconci, an
action in which the artist bit his own arm before inking it and leaving the imprint on a
wall.

Interested in eliminating material supports from his artistic practice and creating works
that are purely the result of mental and physical exhaustion, César Castillo has produced
a geometrical print on the wall of the museum using his own blood as pigment.

i
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César Castillo (Guadalajara, 1988)

César Castillo ingresa a la Escuela de Artes de la Universidad de Guadalajara en 2007,
misma que abandona en 2010. Continta su formacién tomando cursos vy talleres
con artistas nacionales. Sus inquietudes artisticas estan basadas en los procesos
tanto cognitivos del ser humano como de ejecucion del acto artistico, siendo la
abstraccion una de sus exploraciones mas recurrentes. Los soportes en que trabaja
van desde los muros y el lienzo, hasta la exploraciéon de nuevos polimeros. Ha parti-
cipado en diez exposiciones colectivas y tres exposiciones individuales.

César Castillo (Guadalajara, 1988)

César Castillo studied at the art school of the Universidad de Guadalajara for three years,
from 2007 to 2010. He has continued his training by taking courses and workshops with
Mexican artists. His artistic concerns embrace both human cognitive processes and the
execution of the artistic act, which he explores mainly through abstraction. He has worked
in both mural painting and on canvas, also exploring new types of polymers. He has par-
ticipated in ten collective exhibitions and held three solo shows.
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Edgar Cobian

Bueno, habia hecho una cinta de sonidos en el estudio. Y la cinta dice una y
otra vez: “Fuera de la habitacion, fuera de mi mente”. Dije eso de un montdn de
formas diferentes: cambié la voz y lo distorsioné, lo grité y lo farfullé y lo gruhi.
(Bruce Nauman, 1968), 2016

Instalacién sonora

Pista de audio en bucle, reproductor y altavoces

Cortesia del artista

En 1968, Bruce Nauman grabo una cinta que repetia la frase: “Fuera de la habitacion,
fuera de mi mente”, distorsionando la voz. La obra fue instalada con altavoces empo-
trados en una pequefia habitacion donde era posible escuchar la cinta.

Edgar Cobian compuso una pieza sonora con esta frase, que fue colocada en un
espacio de transito del museo.

Well, I had made a tape of sounds in the studio. And the tape says over and over
again, “Get out of the room, get out of my mind.” | said it a lot of different ways: |
changed my voice and distorted it. | yelled it and growled it and grunted it. (Bruce
Nauman, 1968), 2016

Sound installation

Audio loop, audio player, and speakers

Courtesy of the artist

In 1968, Bruce Nauman recorded a tape on which the phrase "“Get out of the room, get out
of my mind” was repeated with distortions of his voice. The work was installed in a small
room where the tape was heard through speakers embedded in the walls.

This sound installation by Edgar Cobian, which uses the phrase, can be heard in one of
the transit areas of the museum.
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Edgar Cobian (Guadalajara, 1978)

Es Licenciado en Artes Visuales por la Universidad
de Guadalajara. Fue becario del Programa Jévenes
Creadores del Fondo Nacional para la Cultura y
las Artes, FONCA (2011-2012). Actualmente es
miembro del colectivo Gabinete Homo Extrate-
rrestre. Su obra explora las posibilidades simbo-
licas de la imagen y su dislocacién mediante la
superposicion de referentes extraidos de campos
como la politica, el arte, la cultura popular o su
historia personal. Generalmente desde una inten-
cionalidad parédica animada en un punto entre la
ironia y la nostalgia. Utiliza diferentes formatos y
soportes para la produccién de su obra: pintura,
dibujo, escultura, fotografia, video y sonido. Ha
participado en los espacios de exhibicion: Tin Sheds
Gallery (Sydney, Australia); Kasteel Oud-Rekem
(Liden, Belgica); Death Be Kind Gallery (Melbourne,
Australia); Casey Kaplan Gallery (New York, NY);
Laboratorio Clemente Jacgs (Guadalajara, México)
y Casa del Lago (Ciudad de México). El registro de
parte de su obra aparece en Peeping Tom’s. Digest
#2, Mexico. An exploration of the Mexican con-
temporary art scene (2011). Hoy reside y trabaja
en Guadalajara.

Edgar Cobian (Guadalajara, 1978)

A graduate in visual arts from the Universidad de Gua-
dalajara, Edgar Cobian received a Jévenes Creadores
grant for the period 2011-2012 from the Fondo Nacional
para la Cultura y las Artes (FONCA). He is currently
a member of the collective Gabinete Homo Extrater-
restre. His work explores the symbolic possibilities of the
image and its dislocation by means of the superposi-
tion of references from the fields of politics, art, and
popular culture, as well as his own personal history. There
is generally a parodic intention in his work, tinged with
irony and nostalgia. He works in a range of media,
including drawing, sculpture, photography, video,
and sound. He has exhibited at the Tin Sheds Gallery
(Sydney, Australia), the Kasteel Oud-Rekem (Leiden,
Belgium), the Death Be Kind Gallery (Melbourne, Aus-
tralia), the Casey Kaplan Gallery (New York), the Lab-
oratorio Clemente Jacgs (Guadalajara), and the Casa
del Lago (Mexico City). A registry of part of his work
has appeared in Peeping Tom’s Digest #2, Mexico. An
exploration of the Mexican contemporary art scene
(2011). He currently lives and works in Guadalajara.









Santino Escatel

Representacion de un fendmeno fisico luminis-
cente de caracter natural en estrecho callejon
de pobreza coloreada por el cual todo lo que
transita a través de él se tife de color azul al
volver a la melancolia, 2015

Acrilico sobre lienzo, ladrillo y pigmento en
polvo

2.30 x 1.40 m

Cortesfa del artista

A pesar de que los monocromos azules de Yves
Klein podrian parecer una referencia lé6gica al
lienzo de Santino Escatel, el artista reconoce su
interés particular por la obra de Ugo Rondinone
de 1999 titulada /t’s late and the wind carries
a faint sound as it moves through the trees.
It could be anything. The jingling of little bells
perhaps, or the tiny flickering out of tiny lives. |
stroll down the sidewalk and close my eyes and
open them and wait for my mind to go perfectly
blank. Like a room no one has ever entered, a
room with doors or windows. A place where
nothing happens.’

Santino Escatel sintetiza una experiencia afectiva
presente en el largo titulo de su obra, mediante dos
objetos que destacan por su economia simbdlica.

Representation of a natural luminescent
physical phenomenon in a narrow alleyway of
colored poverty where everything that passes
through it is tinged with the color blue, return-
ing to sadness, 2015

Acrylic paint on canvas, bricks, and powdered
pigment

23x1.4m

Courtesy of the artist

Although Yves Klein's monochrome blues might
seem the logical reference of Santino Escatel’s
canvas, the artist has acknowledged his partic-
ular interest in a work by Ugo Rondinone enti-
tled It’s late and the wind carries a faint sound
as it moves through the trees. It could be any-
thing. The jingling of little bells perhaps, or the
tiny flickering out of tiny lives. | stroll down the
sidewalk and close my eyes and open them and
wait for my mind to go perfectly blank. Like a
room no one has ever entered, a room with-
out doors or windows. A place where nothing
happens (1999).

Santino Escatel synthesizes the emotional expe-
rience described in the long title of his work by
means of two objects that stand out by their
symbolic economy.

"Es tarde y el viento produce un sonido tenue mientras se mueve por los arboles. Podria ser cualquier cosa. Tal vez el tintineo de pequefias
campanas, o quiza el diminuto parpadeo de diminutas vidas. Camino por la banqueta y cierro mis 0jos y los abro y espero que mi mente se
quede en blanco. Como una habitacién a la que nadie ha entrado. Una habitacion con puertas y ventanas. Un lugar donde nada pasa.



_66

Santino Escatel (Guadalajara, 1976)

Con estudios en Arquitectura, el trabajo de Esca-
tel se centra en las manifestaciones colectivas y
urbanas. Construye, de-construye y re-construye
las capas organizacionales e ideoldgicas del hom-
bre, a las que atribuye un caracter simbélico y sig-
nificativo para ser reflexionadas. Su obra genera
potentes estimulos visuales transformando diver-
sos materiales a través de oficios como la carpin-
teria, herreria, labrado sobre piedra, pintura, foto-
graffa o dibujo. Proyectos en espacio publico como
La melancolia; Hipermnesia, fin de la modernidad,
Postales para una ciudad contemporanea o Plaza,
hipotesis de construccion césmica; constituyen un
fuerte legado visual en el imaginario latinoame-
ricano. Exposiciones destacadas: Después de la
melancolia; Salén Acme No. 5; Interiores (El Sana-
torio, Bogota, Colombia); Subversiva (Gijén, Espa-
fa); El centro de las cosas (Galeria Metropolitana
UAM, Ciudad de México); Alegorias de la migra-
cion (LABoral, Gijon, Espafa, e Instituto Cultural
Cabanas, Jalisco, México); Nadie recuerda todo,
(Museo de la Ciudad de Guadalajara). Apoyos y
becas: Programa de Estimulo a la Creacién y al
Desarrollo Artistico (PECDA 2015), y Fondo Nacio-
nal para la Culturay las Artes (FONCA 2007-2014),
entre otros. Ha colaborado en las firmas arquitec-
tonicas FR-EE y el Estudio Carme Pinds.

Santino Escatel (Guadalajara, 1976)

The work of Santino Escatel, who was trained as an
architect, focuses on collective and urban manifesta-
tions. He constructs, deconstructs, and reconstructs
the organizational and ideological layers of society,
to which he attributes a meaningful symbolic char-
acter that calls for reflection. His work creates pow-
erful visual stimuli, transforming various materials
through techniques such as carpentry, ironwork,
stone-carving, painting, photography, and drawing.
Public space projects such as La melancolia, Hiperm-
nesia, fin de la modernidad, Postales para una ciudad
contemporanea, and Plaza, hipdtesis de construccion
cosmica have left a strong visual legacy to the Latin
American imaginary. Exhibitions of Escatel’s work
include Después de la melancolia (Salon Acme No. 5,
and Interiores (El Sanatorio, Bogota, Colombia), Sub-
versiva (Gijon, Spain), El centro de las cosas (Galeria
Metropolitana UAM, Mexico City), Alegorias de la
migracion (LABoral, Gijon, Spain, and the Instituto
Cultural Cabanas, Guadalajara), and Nadie recuerda
todo (Museo de la Ciudad de Guadalajara). He has
received grants from the Programa de Estimulo a la
Creacién y al Desarrollo Artistico (PECDA) in 2015 and
the Fondo Nacional para la Cultura y las Artes (FONCA)
for the period 2007-2014. He has collaborated with
the architectural firms FR-EE and Estudio Carme Pinés.

www.santinoescatel.com
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Modnica Escutia

Raiz para dos, 2016
Performance

Fotografia de Maj Lindstrém
Medidas variables

Cortesia del artista

Las piezas T42, Sombrero para dos y Trafico de Mona Hatoum son esculturas que se
distinguen por la unién de pares de utensilios mundanos como tazas, sombreros y
maletas tal como si fueran siameses.

La historia némada, el exilio y las circunstancias geopoliticas han afectado la
producciéon de Hatoum, quien en sus esculturas traslada su experiencia de vida a
objetos de uso cotidiano.

Durante la exhibicion, Moénica Escutia unié a dos personas por medio de las ufias
de sus manos.
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Moénica Escutia (Mazatlan, Sinaloa, 1969)

Estudié grafico y multimedia en The Art Institute of
California, San Diego y pintura en el taller del maes-
tro Torreblanca. Su obra resalta la crudeza de los
elementos fisicos que la conforman; el valor de la
obra se desplaza dentro de su propia materialidad
a sus elementos reales, visuales, tangibles y no ha-
cia las ilusiones o efectos que logra producir. Ha
exhibido su trabajo desde 1992 hasta la fecha en el
Museo de Arte Moderno de la Ciudad de México,
el Museo de Arte de Zapopan, el Museo de Arte
Contemporaneo de Mérida, Yucatan; el Museo de
la Cerveceria de Monterrey en la seleccién Il Bienal
FEMSA; el Oceanside Museum of Art (California);
Landensbank, (Hamburgo, Alemania), y el Museo
Raul Anguiano (Guadalajara). En junio de 2010
realizd una pieza permanente de arte publico en
las Ruinas del Monasterio Rleggisberg, en Bern,
Suiza. Ha tenido el apoyo para proyectos en ar-
tes plasticas otorgadas por el Gobierno de Jalisco.
Ha trabajado en proyectos dirigidos por los cura-
dores Guillermo Santamarina, Patrick Charpenel,
Rubén Méndez y Cristian Silva. Vive y trabaja en
Guadalajara.

Monica Escutia (Mazatlan, Sinaloa, 1969)

Monica Escutia studied graphic art and multimedia
at the Art Institute of California in San Diego and
painting in the Torreblanca workshop. Her work em-
phasizes the rawness of the physical elements out of
which it is made: the value of the work moves within
its own materiality to its real, visual, tangible elements
and not toward the illusions or effects it manages to
produce. Since 1992, Escutia has exhibited her work
at the Museo de Arte Moderno de in Mexico City,
the Museo de Arte de Zapopan, the Museo de Arte
Contemporaneo in Mérida, Yucatan, the Museo de
la Cerveceria in Monterrey (as part of the 3rd Bienal
FEMSA), the Oceanside Museum of Art in California,
the Landesbank in Hamburg, Germany, and the Mu-
seo Raul Anguiano in Guadalajara. In June of 2010
she created a permanent piece of public art amidst
the ruins of the Rieggisberg monastery in Bern, Swit-
zerland. She has collaborated on projects directed
by curators Guillermo Santamarina, Patrick Charp-
enel, Rubén Méndez, and Cristian Silva. She lives and
works in Guadalajara.

cargocollective.com/monicaescutia



Mona Hatoum.
Traffic, 2002
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Claudia Cisneros

Caminamos de manera exagerada

alrededor del perimetro de un cuadrado, 2016
Video, performance

Cortesia de la artista

En en el video Walking in an Exaggerated Manner Around the Perimeter of a Square
(Caminando de manera exagerada alrededor del perimetro de un cuadrado), 1967-1968,
se ve a Bruce Nauman realizar cuidadosos movimientos de cadera al caminar en un
cuadrado trazado en el piso de su estudio.

En un acto en vivo pensado como un experimento alrededor de la teorfa de la imagen,
Claudia Cisneros abri¢ un dialogo performatico al completar los movimientos que no
son capturados por la cdmara en el video original de Nauman.

Walking in an Exaggerated Manner
around the Perimeter of a Square, 2016
Video, performance

Courtesy of the artist

In the video Walking in an Exaggerated Manner around the Perimeter of a Square (1967-
1968), Bruce Nauman is recorded making deliberately careful movements with his hips
as he walks around a square drawn on the floor of his studio.

In this live action, conceived as an experiment in the theory of the image, Claudia
Cisneros opens a performative dialogue, completing the movements not captured by
the camera in Nauman'’s original video.
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Claudia Cisneros (Guadalajara, 1986)

Trabaja con dibujo y performance. Reflexiona el
lenguaje como problema temporal asi como la
relacién entre cuerpo e imagen. Aborda de ma-
nera constante al otro como concepto lingdistico, al
doble como entidad psiquica y al espectador como
parte complementaria de una conversacion. Ha
participado en exhibiciones colectivas en México,
Alemania y Estados Unidos. De manera individual
cuenta con muestras en Guadalajara, Ledn y Ciu-
dad de México. Entre las que destacan Estudios
sobre Narciso (Cuarto de proyectos SOMA, Ciudad
de México, 2013). Estudio Abierto 4: Maquina del
tiempo (Museo de Arte de Zapopan, 2014). Peli-
cula pintura: Las habitaciones nos dan la forma y su
forma recibe la imagen de su conocimiento, (Biquini
Wax, Ciudad de México, 2015), Descargas_1 (Crater
invertido, Ciudad de México, 2015). Descargas_2
(Foro LARVA, Guadalajara, 2016). Actualmente vive
y trabaja en Guadalajara.

Claudia Cisneros (Guadalajara, 1986)

Claudia Cisneros works with drawing and performance.
She reflects on language as a temporal problem and
on the relation between body and image. Her work
deals constantly with the other as a linguistic concept,
with the double as a psychic entity, and with the
spectator as a complementary part of a conversation.
She has participated in collective exhibitions in Mex-
ico, Germany, and the United States and held indi-
vidual shows in Guadalajara, Ledn, and Mexico City,
including Estudlios sobre Narciso (Cuarto de proyectos
SOMA, Mexico City, 2013), Estudio Abierto 4. Maqui-
na del tiempo (Museo de Arte de Zapopan, 2014),
Pelicula pintura: Las habitaciones nos dan la forma
y su forma recibe la imagen de su conocimiento
(Biquini Wax, Mexico City, 2015), Descargas_1 (Crater
invertido, Mexico City, 2015), and Descargas_2 (Foro
LARVA, Guadalajara, 2016). She currently lives and
works in Guadalajara.









Cristian Franco

Heridas de batalla comtn, 2016
Video y libro

17" 58"

Cortesia del artista

Cristian Franco toma como referencia la pintura Mace (Mazo), 1983, del artista nor-
teamericano Jean-Michel Basquiat, en la que se representan los elementos principales
de un torneo medieval.

En Heridas de batalla comun, Franco intenta traducir los graficos de la pintura de
referencia, en una produccion audiovisual. A partir de los elementos presentes en Mace,
el artista elaboré un dibujo a manera de partitura sobre las paginas de un volumen
enciclopédico para nifos.

El libro fue después utilizado como guién para la realizacion de un videoclip donde
la improvisacién y alteracion cobraron un papel significativo.

Mutual Battle Wounds, 2016
Video and book

17" 58"

Courtesy of the artist

Christian Franco has taken as his reference the painting Mace (1983) by American art-
ist Jean-Michel Basquiat, in which the main elements of a medieval tournament are
represented.

In Mutual Battle Wounds, Franco has attempted to translate the visual elements of the
painting into audiovisual form. Using the elements in Mace, he has created a sort of
score notated on the pages of a children’s encyclopedia.

The book was then used as the screenplay of a video in which both improvisation and
altercation played significant roles.

“‘
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Cristian Franco (Tecate B.C. México, 1980)

Estudié Artes Visuales en la Escuela de Artes Plas-
ticas de la Universidad de Guadalajara (1998-2002)
y en la Escuela Superior de Arte de la Habana,
Cuba. El objetivo de su trabajo es generar estra-
tegias de simulacién y engafio. Ha participado en
multiples exposiciones, entre las que se encuen-
tran: Festival Transitio Mx (2004); Lisbon Architec-
ture Triennial (2007); Everything Must Go (Galeria
Casey Kaplan, Nueva York, 2011); La gente detras
de las paredes, proyecto en colaboracion con
Daniel Guzman y José Luis Sanchez Rull (Galeria
Plataforma, Guadalajara, 2012); Arte y Politica (El
Cubo, Centro Cultural Tijuana, 2012); Victor Huerta
(Museo de Arte Carrillo Gil, Gabinete de video, Ciudad
de México, 2013); The Manna Machine (Museo de
Arte de Zapopan, 2016). Entre 2002 y 2012 dirigi6é
el proyecto Homeless enfocado al disefio informal
e intervencion artistica en espacios publicos. Actual-
mente es codirector del Dofa Pancha Fest con sede
en Guadalajara, Jalisco y San Diego, California.
Reside y trabaja en Guadalajara. Divide su tiempo
entre la practica artistica y la docencia.

Cristian Franco (Tecate B.C. México, 1980)

Cristian Franco studied visual arts at the Universidad
de Guadalajara (1998-2002) and at the Instituto Supe-
rior de Arte in Havana, Cuba. The aim of his work is to
generate strategies of simulation and deceit. He has
participated in numerous exhibitions, including Festival
Transitio Mx (2004), the Lisbon Architecture Triennial
(2007), Everything Must Go (Casey Kaplan Gallery,
New York, 2011), La gente detras de las paredes, in
collaboration with Daniel Guzman and José Luis San-
chez Rull (Galeria Plataforma, Guadalajara, 2012), Arte
y Politica (El Cubo, Centro Cultural Tijuana, 2012),
Victor Huerta (Museo de Arte Carrillo Gil, Mexico City,
2013), and The Manna Machine (Museo de Arte de
Zapopan, 2016). From 2002 to 2012 he directed the
project Homeless, which focused on informal design
and artistic intervention in public spaces. He is cur-
rently the director of the Dona Pancha Fest, based
in Guadalajara and San Diego. He lives and works in
Guadalajara, dividing his time between teaching and
practice.
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Jean-Michel Basquiat.
Mace, 1983






Angel Garcia Avalos

Sin titulo, 2016

Espejo circular y luz solar
2mao

Cortesfa del artista

La pieza Your Sun Machine (Tu maquina solar), 1997, del artista Olafur Eliasson, per-
tenece a una serie de proyectos realizados en torno al sol y que en conjunto llevan
el nombre de Investigaciones Heliotropicas. En esta obra hizo un agujero en el techo
de la galeria permitiendo que la luz solar transitara por el espacio.

En Sin titulo, 2016, Angel Garcia colocd un espejo circular recargado sobre el muro
frente a la entrada de la exhibicion. A ciertas horas, el dispositivo permitié la entrada
de la luz del sol, que traspasaba las puertas de cristal y recorria puntualmente el
espacio, interactuando con las obras expuestas.

Untitled, 2016

Circular mirror and sunlight
2mo

Courtesy of the artist

Your Sun Machine (1997) by Olafur Eliasson belongs to a series of projects collectively
entitled Heliotrope Investigations, all of which deal with the theme of the sun. In this
particular work, a hole let into the roof of the gallery filters sunlight into the space.

Angel Garcia’s Untitled (2016) consists of a circular mirror leaning against a wall across
from the entrance to the exhibition. At certain times of the day, the object reflects the
light streaming in through the glass doors around the rest of the space, where it interacts
with the works on display.
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Angel Garcia Avalos (Puerto Vallarta, 1987)

Licenciado en Artes Visuales por la Universidad de
Guadalajara. Su trabajo como artista problematiza
la relacién entre la realidad y la ficcion; sus inte-
reses como artista estan centrados en demostrar
que estos dos dmbitos estan siempre moviéndose
de aqui para alla: ;como surge la verdad?, ;qué se
necesita para que algo sea verdad?, ;por qué hay
sucesos U objetos que rompen con la realidad? Re-
cientemente se dedica a revisar la relacién entre
politica, educacién y arte. Sus exposiciones colec-
tivas mas representativas son: Casa de cultura, cu-
rada por Alan Sierra (Sala Juan Soriano de la Casa
de la Cultura Jalisciense, Guadalajara, 2013), y José
Guadalupe, curada por Viviana Kuri (Sala Judrez de
Laboratorio de Arte Variedades, Guadalajara, 2013).
Actualmente combina la produccién con la docen-
cia, desde hace dos afios labora como profesor de
la Licenciatura en Artes Visuales de la Universidad
de Guadalajara, Campus de Puerto Vallarta.

Angel Garcia Avalos (Puerto Vallarta, 1987)

Angel Garcia Avalos is a graduate of the visual arts
program of the Universidad de Guadalajara. His work
explores issues concerning the relation of reality to fic-
tion, focusing on showing how these two spheres are
always moving to and fro: How does truth emerge?
What is necessary in order for something to be true?
Why are there events and objects that break with re-
ality? Recently he has examined the interrelations of
politics, education, and art. The most representative
collective exhibitions in which he has participated are
Casa de cultura, curated by Alan Sierra (Sala Juan
Soriano, Casa de la Cultura Jalisciense, Guadalajara,
2013) and José Guadalupe, curated by Viviana Kuri
(Sala Juarez, Laboratorio de Arte Variedades, Guada-
lajara, 2013). He currently combines his artistic work
with teaching. For the last two years he has been a
professor in the undergraduate visual arts program
at the Puerto Vallarta campus of the Universidad de
Guadalajara.



Olafur Eliasson.
Your Sun Machine (Tu maquina solar), 1997




Presentacién en vivo del tema musical Reconstruccion,
escrito por Abraham Cruzvillegas e interpretado por el grupo Cercada Nortefia.



Reconstruccion

Fuera de la habitacién, fuera de mi mente
desintegrando la composicion geométrica
la ceguera blanca y lechosa que describe
la posibilidad de considerar al accidente

Saludaste a los perros y sigues con vida:

un trozo de cartén que cuelga de una cuerda
partida para descomponerla, retorcerla y

un estrecho callejon de pobreza coloreada

Como la ciencia, la fisica y la astronomia,
hace un agujero en el techo de la sala

de primera intencién, la mayor cantidad

le permitia no perder la intensidad del color

Esmalte acrilico sobre tela de algodén

gue entreteje y habla de su historia némada,
mordia su propia carne, a la cual convertia
en afos de cocina sin salir todavia a la luz

O podria ser ‘AQUI TAMBIEN PASA IGUAL’,

la torre Eiffel, el Cristo Redentor, el Big Ben
doblados y apilados de manera excepcional.
Participaran mis padres, mi sobrino y yo

Pienso en el birote como pienso en mi:
este nuevo material de reflejo llamadointernet;
una serie de ventanas prefabricadas...
las sillas pierden toda funcion utilitaria

expresaba al volcan, era una hoja arrugada,
avisenme para conseguir uno y llevarlo.

No es lo mismo esperanza que optimismo.
No es lo mismo optimismo que esperanza.

Out of my room, out of my mind
disintegrating the geometric composition
the milky-white blindness that describes
the possibility of looking at the accident

You greeted the dogs and are still alive:

a piece of cardboard hanging from a string
split to twist and break it up

a narrow alleyway of colorful poverty

As science, physics, and astronomy
make a hole in the living room ceiling
the greater amount, at first,
maintained the vividness of the colors

Acrylic enamel on cotton canvas

that intertwines and tells it nomad story
biting its own flesh, which it transformed
to years of kitchen without seeing the light

Or it could be 'THE SAME THING HERE,’

the Eiffel Tower, Christ the Redeemer, Big Ben,
remarkably folded and piled up.

My parents, my nephew, and | will take part

| think of the birote as | think of myself:
this new reflective material, the web;

a series of prefabricated windows...
chairs lose their utilitarian function

to express the volcano, a crumpled sheet
let me know if you need one, I'll get it.
Hope is not the same as optimism.
Optimism is not the same as hope.






Cynthia Gutiérrez

Sin titulo, 2016
9.5x%x20.5x12.5cm

Telas utilizadas para limpiar durante el proceso
de montaje de la exposicion

Cortesfa de la artista y de Proyecto Paralelo

Ohne Titel (Sin titulo), 1988, del artista aleman Andreas Slominski, se compone por
cuadros de tela para sacudir o limpiar sin haber sido previamente utilizados. Estos son
colocados en un pedestal blanco, doblados y apilados con gran cuidado, uno encima
de otro.

En Sin titulo, 2016, Cynthia Gutiérrez repite el montaje de Slominski pero con telas
que fueron usadas para limpiar durante el montaje de la exposicién.

Untitled, 2016
9.5x%x20.5x%x12.5cm

Cloths used to clean during the setup of the exhibition
Courtesy of the artist and of Proyecto Paralelo

Ohne Titel (Untitled, 1988), by German artist Andreas Slominski, is composed of cloths
for cleaning and dusting that have not been used before. They are placed on a white
pedestal, carefully folded and piled one on top of another.

In Untitled (2016), Cynthia Gutiérrez replicates Slominski's composition, but with cloths
that were used for cleaning during the setup of the exhibition.
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Cynthia Gutiérrez (Guadalajara, 1978)

El trabajo de Cynthia Gutiérrez denota una bus-
gueda constante por analizar la memoria en dis-
tintos niveles, generando tensiones o fisuras en los
esquemas preestablecidos. Sus reflexiones y proce-
sos parten de situaciones de conflicto, cuya vulne-
rabilidad permite el desplazamiento en multiples
direcciones. A partir de fragmentos, reconfigura
imagenes que alteran trayectos habituales y des-
estabilizan estructuras ofreciendo alternativas que
operan simultaneamente entre realidad y ficcion.
Articula elementos histéricos desde una nueva pos-
tura con cronologias distorsionadas que evidencian
la imposibilidad de generar recuerdos precisos y
revelan la fugacidad de la historia. Exposiciones
individuales: Coreografia del colapso (Proyecto Para-
lelo, Ciudad de México, 2014), Notas de carnaval
(Museo de Arte de Zapopan, Jalisco, 2011). Mues-
tras colectivas: Objectsfoodrooms (Proyecto Parale-
lo, Ciudad de México, 2015), Como fantasmas que
vienen de las sombras... y en las sombras, se van
(Espacio de Arte Contemporaneo, Ciudad de Mé-
xico, 2015), Celemania (Frac des Pays de la Loire,
Francia, 2014), la Bienal de Berlin 8 (KW Institute
for Contemporary Art, Alemania, 2014), Crossing
Boundaries, Il Bienal Internacional de Arte Joven de
Moscu (Rusia, 2014). Residente en el Frac des Pays
de la Loire (Francia, 2014) y A+D (LABoral Centro de
Arte, Espafa, 2009). Becaria del programa Jovenes
Creadores del Fondo Nacional para la Cultura y
las Artes (FONCA 2013-2014). Reside y trabaja en
Guadalajara.

Cynthia Gutiérrez (Guadalajara, 1978)

The work of Cynthia Gutiérrez seeks to analyze mem-
ory on different levels, generating tensions or fissures
in pre-established patterns. Her reflections and pro-
cesses start from situations of conflict whose vulner-
ability allows for displacement in multiple directions.
Out of fragments, she reconfigures images that mod-
ify habitual paths and destabilize structures, offering
alternatives that operate simultaneously within fiction
and reality. Historical elements are articulated from a
new vantage point, with distorted chronologies that
demonstrate the impossibility of generating precise
memories, revealing the fleeting nature of all history.
In addition to the individual exhibitions Coreografia
del colapso (Proyecto Paralelo, Mexico City, 2014) and
Notas de carnaval (Museo de Arte de Zapopan, 2011),
she has participated in the collective shows Objects-
foodrooms (Proyecto Paralelo, Mexico City, 2015), Como
fantasmas que vienen de las sombras... y en las som-
bras, se van (Espacio de Arte Contemporaneo, Mexico
City, 2015), Celemania, as part of the Frac des Pays de
la Loire in France, 2014, the 8th Berlin Biennial (KW
Institute for Contemporary Art, 2014), and Crossing
Boundaries, at the 2nd Moscow International Biennale
for Young Art (2014). She has held residencies at Frac
des Pays de la Loire (2014) and A+D (LABoral Cen-
tro de Arte, Spain, 2009) and has received a Jévenes
Creadores grant from the Fondo Nacional para la Cul-
tura y las Artes (FONCA) for the period 2013-2014.
Cynthia Gutiérrez lives and works in Guadalajara.



Andreas Slominski.
Ohne Titel (Sin titulo), 1988






Luisa Fernanda Gutiérrez

Nada dura para siempre, el viento y el sol lo saben, 2016
Video digital

Dimensiones variables

Cortesia de la artista

En la fotografia en blanco y negro Der Fleck auf dem Spiegel, den der Atemhauch
schafft (La marca en el espejo que deja la respiracién), 1977, Dieter Appelt probo el
antiguo método para verificar si una persona sigue viva al soplar su aliento frente a
un espejo y retratarse.

En el video de Luisa Fernanda Gutiérrez sus familiares mas cercanos van dejando su
marca vital frente a una superficie reflejante.

Nothing Lasts Forever, As the Wind and the Sun Know, 2016
Digital video

Variable dimensions

Courtesy of the artist

Dieter Appelt's 1977 black-and-white photograph Der Fleck auf dem Spiegel, den der
Atemhauch schafft (The Mark on the Mirror Made by the Breath) tested the time-hon-
ored method of verifying whether a person is alive by observing the traces of his or her
breath on a mirror.

In this video by Luisa Fernanda Gutiérrez, her closest family members leave their vital
traces on a reflective surface.
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Luisa Fernanda Gutiérrez Medina
(Zacapu, Michoacan, 1988)

Comenzd sus estudios en la Universidad de Gua-
dalajara en la licenciatura en Artes Visuales con
orientacién en fotografia. Actualmente, concluye
la maestria en Artes Visuales en la Universidad
Nacional Auténoma de México. Su trabajo parte
de la concepcién del arte como un medio en el
cual es posible detonar situaciones que de ser de
otra manera, no existirian. Su proceso artistico esta
enteramente relacionado con su entorno. Desde
hace algunos afos, desarrolla una investigacion
tedrico-préactica en relacion con el vinculo entre el
hombre contemporaneo y la naturaleza, este pro-
yecto desemboca en la intervencién de espacios
naturales ubicados en las inmediaciones del estado
de Michoacan. Su trabajo incluye fotografia, video
e instalacion. Ha expuesto de manera individual en
la Galeria Plataforma Arte Contemporaneo y colec-
tivamente en el Museo de Arte de Zapopan (MAZ),
y en la Sala David Alfaro Siqueiros de la Escuela Po-
pular de Bellas Artes, entre otros espacios. Recien-
temente realizé una estancia de investigacion en
el Centro de Arte y Naturaleza en Huesca, Espafia.

Luisa Fernanda Gutiérrez Medina
(Zacapu, Michoacéan, 1988)

Luis Fernanda Gutiérrez Medina began her studies in
the visual arts program of the Universidad de Gua-
dalajara, with an emphasis on photography. She is
currently completing a master’s degree in visual arts
at the Universidad Nacional Auténoma de México.
Her work starts from a conception of art as a means
of catalyzing situations which, if they were different,
would not exist. Her artistic processes are entirely
connected to her surroundings. For several years
now, she has carried out theoretical and practical
research into the links between contemporary human
beings and nature. The project has led to interven-
tions into natural spaces in the state of Michoacan.
Her work uses photography, video, and installation.
She has exhibited individually at the Galeria Plata-
forma Arte Contemporaneo and collectively at the
Museo de Arte de Zapopan and the Sala David Alfaro
Siqueiros of the Escuela Popular de Bellas Artes. She
recently completed a research fellowship at the Cen-
tro de Arte y Naturaleza in Huesca, Spain.










Enrique Hernandez

Fahrenheit 451, 2014
12x 19 x7cm

Papel

Cortesia del artista

Ensayo sobre la cequera, 2014
Acrilico sobre papel

240 x 240 cm

Cortesfa del artista

La extincion del paisaje (de la serie Tarkovski),
2016

Oleo y esmalte sobre MDF

61 x 48 cm

Cortesia del artista

Enrigue Hernandez toma como referencia a Cua-
drado negro sobre blanco, 1915 y Composicion supre-
matista: blanco sobre blanco, 1918, de Kazimir
Malévich, consideradas el grado cero de la pintura,
asi como las novelas Farenheit 451, 1953, del escritor
norteamericano Ray Bradbury y Ensayo sobre la
ceguera, 1995, de José Saramago.

Las pinturas de pequeio formato y que representan
paisajes fueron sumergidas en pintura blanca o
negra, de manera que sélo pueden verse parcial-
mente; mientras los libros fueron sometidos a una
accién especifica para hablar de su propio conte-
nido. Farenheit 451 fue quemado y Ensayo sobre la
ceguera intervenido al punto de la invisibilidad con
pintura acrilica.

Fahrenheit 451, 2014
12x19x7cm
Paper

Courtesy of the artist

Essay on Blindness, 2014
Acrylic paint on paper
240 x 240 cm

Courtesy of the artist

The Extinction of the Landscape (from the series
Tarkovsky), 2016

Oil and enamel on MDF

61 x 48 cm

Courtesy of the artist

Enrique Herndndez has taken as his references
Kazimir Malevich's Black Square (1915) and Suprema-
tist Composition: White on White (1918), both con-
sidered degree zero of the art of painting, along
with the novels Fahrenheit 451 (1953) by American
author Ray Bradbury and Blindness (Ensaio sobre a
Cegueira, 1995) by José Saramago.

These small-format landscape paintings have been
submerged in black or white paint so that they can
only be partially made out, while the books were
subjected to specific processes associated with their
content. Fahrenheit 451 was burned and Blindness
was covered in acrylic paint to the point of its almost
becoming invisible.
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Enrique Hernandez (Guadalajara, 1975)

A través de su obra, propone una reflexion sobre
la relacion que establecemos con el mundo y con
nuestra realidad. Su obra es mas una reconstruc-
cién de lo real, que una representacion de la reali-
dad, teniendo como objetivo crear un discurso del
proceso de apropiacion y distorsion, examinando la
forma en que nos involucramos y consumimos las
imagenes y la manera en que éstas repercuten en
la cultura de masas con alusiones al cine, a la ar-
quitectura, a la ciudad, a la historia del arte y a los
sistemas sociales y politicos. Entre sus exposiciones
destacan: Las ultimas cosas (Galeria Tiro al Blanco,
Guadalajara, 2014); Sin domicilio fijo (Casa-Taller
José Clemente Orozco, Guadalajara, 2010); Levia-
tdn (Museo de Arte Raul Anguiano, Guadalajara,
2014); Referencia cruzada. Enrique Herndndez y
Arturo Soto (Galeria Arte TalCual, Ciudad de Mé-
xico, 2012). Beneficiario de las becas: Programa
de Estimulo a la Creacion y al Desarrollo Artistico
(PECDA); Jovenes Creadores 2008 y 2010, y Crea-
dores con trayectoria 2011, del Fondo Nacional
para la Cultura y las Artes (FONCA), y Consejo Es-
tatal para la Cultura y las Artes 2013 (CECA). Vive
y trabaja en Guadalajara.

Enrique Hernandez (Guadalajara, 1975)

Enrique Herndndez reflects in his work on the relations
we establish with the world and with our circumstanc-
es. His work is rather a reconstruction of reality than a
representation of it. He aims to create a discourse of
this process of appropriation and distortion, by exam-
ining the way we consume and involve ourselves with
images and how images have repercussions on mass
culture through allusions to film, architecture, the city,
art history, and social and political systems. His exhi-
bitions include Las Utimas cosas (Galeria Tiro al Blan-
co, Guadalajara, 2014), Sin domicilio fijo (Casa-Taller
José Clemente Orozco, Guadalajara, 2010), Leviatan
(Museo de Arte Raul Anguiano, Guadalajara, 2014),
and Referencia cruzada. Enrique Hernandez y Artu-
ro Soto (Galeria Arte TalCual, Mexico City, 2012). He
has received a grant from the Programa de Estimulo a
la Creacion y al Desarrollo Artistico (PECDA), Jévenes
Creadores grants for the years 2008 and 2010, and
Creadores con trayectoria grants from the Fondo Na-
cional para la Culturay las Artes (FONCA) in 2011 and
the Consejo Estatal para la Cultura y las Artes (CECA)
in 2013. He lives and works in Guadalajara.



Kazimir Malévich.
Cuadrado negro, 1915
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Héctor Jiménez

Sin titulo (21 de diciembre - 4 de enero), 2015 - 2016
Postales con paisajes de Sinaloa, enviadas desde Sinaloa
durante dos semanas al Museo de Arte de Zapopan
Cortesia del artista

La serie | Am Still Alive (Sigo vivo) de On Kawara comenzd en 1969 con el envio de
un telegrama en el que el artista especificaba que se encontraba vivo, esta serie se
prolongd a lo largo de tres décadas. De la misma forma, Kawara envié postales en loca-
ciones y horarios diversos en las que detallaba aspectos de su vida diaria.

Héctor Jiménez aprovecho un viaje habitual al pueblo de sus abuelos maternos en el
estado de Sinaloa. Las postales fueron enviadas al museo desde distintos lugares de
Sinaloa y finalmente fueron recibidas para ser instaladas a lo largo de la exhibicion.

Untitled (December 21 - January 4), 2015 - 2016
Postcards of landscapes in Sinaloa, sent to the

Museo de Arte de Zapopan from Sinaloa for two weeks
Courtesy of the artist

The series | Am Still Alive by On Kawara was begun in 1969 with a telegram sent by the
artist in which he declared he was still alive. The series continued over a period of three
decades. In the same way, Kawara sent postcards from different places at different times,
describing aspects of his daily life.

Héctor Jiménez has drawn on one of his regular visits to the village in the state of Sinaloa
where his maternal grandparents live. The postcards were sent to the museum from
various places in Sinaloa and put on display in the course of the exhibition.
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Héctor Jiménez Castillo (Veracruz, 1992)

Estudia el ultimo semestre de la licenciatura en
Artes Visuales. Desarrolla su trabajo en diferentes
formatos dependiendo las necesidades de cada
proyecto. Tiene un interés honesto por conocer de
primera mano cémo la historia oficial ha modifica-
do su biografia y la de los demas. Desarrolla piezas
en las que se pone en juego lo biografico y la vida
publica; relacionando lo intimo con lo cotidiano.
Colabora activamente con la Compafia Opcional
en piezas de teatro, organiza y gestiona la clinica
de arte contemporaneo Fiesta, Familia, Estado y
es socio cofundador del espacio Republica Inde-
pendiente de Tetlan (RIT). Ha realizado residencias
en el Museo Universitario del Chopo y Lab13 enla
Ciudad de México. Reside en Guadalajara, Jalisco.

Héctor Jiménez Castillo (Veracruz, 1992)

Héctor Jiménez Castillo studied the final semester of
an undergraduate program in visual arts. He works in
a variety of formats, depending on the needs of each
project. He has an honest interest in understanding
firsthand how official history has modified his own life
story and those of others. He creates works in which
he puts into play biographical elements and aspects
of public life, relating the intimate and the everyday.
He collaborates actively with the Compania Opcional
on theater pieces, organizes and promotes the Fiesta,
Familia, Estado art clinic, and is a founding partner
of the exhibition space Republica Independiente de
Tetlan (RIT). He has held residencies at the Museo Uni-
versitario del Chopo and Lab13 in Mexico City. He lives
in Guadalajara.
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On Kawara.
28 ABR. 68.
Temperaturas de hoy en el Valle de México: Maxima, 25.7 Minima, 10.4, 1968







Felipe Manzano

The Raymond Pettibon Experience, 2016
Tinta sobre papel

Dimensiones variables

Cortesia del artista

El trabajo de Raymond Pettibon se caracteriza por el
uso de una imagineria basada en la cultura popular
americana y la presencia de textos donde el artista
comparte sus pensamientos o cita frases de obras
clasicas de la literatura y el cine.

En The Raymond Pettibon Experience, Felipe Man-
zano elaboré réplicas de las imagenes de Pettibon a
mano, bajo el criterio de producir la mayor cantidad
de dibujos sin dominar la técnica.

The Raymond Pettibon Experience, 2016
Ink on paper

Variable dimensions

Courtesy of the artist

Raymond Pettibon’s work is characterized by the use
of an imaginary based on American pop culture and
the inclusion of texts in which the artist shares his
thoughts or quotes phrases from classic works of lit-
erature and film.

In The Raymond Pettibon Experience, Felipe Manza-
no creates replicas of Pettibon’s images by hand, in
the aim of producing the greatest possible number of
drawings without mastering the technique.

Reconstruccion IKB, 2016

Pigmento sobre bastidor, libro quemado,
postal, llavero, espejo, trapo y muro
Dimensiones variables

Cortesia del artista

Manzano hace referencia a la supuesta negociacion
del artista Yves Klein con las autoridades francesas
para patentar un tono especifico de color azul co-
nocido como International Klein Blue (IKB).

Luego de asistir a las sesiones de trabajo con Abra-
ham Cruzvillegas y conversar con los artistas invi-
tados, Felipe Manzano elaboro réplicas tefidas de
azul ultramar de los proyectos exhibidos en la mues-
tra Reconstruccion, destacados por ser pequenos y
portables.

Reconstruction IKB, 2016

Pigment on frame, burned book, postcard, key-
chain, mirror, rag, and wall

Variable dimensions

Courtesy of the artist

Manzano refers here to the alleged negotiations un-
dertaken by artist Yves Klein with the French author-
ities to patent a specific tonality of blue known as
International Klein Blue (IKB).

After some work sessions with Abraham Cruzville-
gas and conversations with the guest artists, Felipe
Manzano created small, portable, navy-blue-tinged
replicas of the other works included in the exhibition.






Felipe Manzano (Ciudad de México, 1977)

Egreso6 de la licenciatura en Artes Visuales por la
Universidad de Guadalajara. Gran parte de su obra
consiste en la apropiacion de la simbologia eco-
némica-politica del poder y del arte, para fusionar
ambos mundos de forma critica. Con desenfado,
su trabajo reciente abre una reflexién sobre el arte
y su historia para redimensionar su importancia,
explorando asi mismo el vinculo entre ambos. Ha
participado en distintas exposiciones dentro y fue-
ra de México, entre las que destacan, E/ tiempo
circular (Impronta, Guadalajara, 2015). Blurry Vi-
sion (Galeria Curro y Poncho, Guadalajara, 2010);
Cataclysm & Challenge (Abarrotera Mexicana,
Guadalajara, 2010); Outpost Cup (Vista Hermosa
Park, Los Angeles CA, 2010); Artemergente Bie-
nal Nacional de Monterrey (Centro de las Artes,
Monterrey, 2010). Vacios Urbanos (Pabelléon de
México, Trienal de Arquitectura, Lisboa, Portugal,
2007). Asimétrica, afinidades y discrepancias, Accio-
nes Artisticas Colectivas en Guadalajara 1959-2006,
(Instituto Cultural Cabanas, Guadalajara). Vive y
trabaja en Guadalajara.

Felipe Manzano (Mexico City, 1977)

Felipe Manzano graduated from the visual arts pro-
gram of the Universidad de Guadalajara. A large
part of his work consists of the appropriation of
the economic and political symbols of power and
of art, which he fuses from a critical stance. His re-
cent work reflects freely on art and art history in
order to redimension their importance while explor-
ing the links between them. He has participated in
exhibitions both in Mexico and abroad, including £/
tiempo circular (Impronta Casa Editora, Guadalajara,
2015), Blurry Vision (Galeria Curro y Poncho, Gua-
dalajara, 2010), Cataclysm & Challenge (Abarrotera
Mexicana, Guadalajara, 2010), Outpost Cup (Vista
Hermosa Park, Los Angeles, 2010), Artemergente
Bienal Nacional de Monterrey (Centro de las Ar-
tes, Monterrey, 2010), Vacios Urbanos (Mexican
Pavilion at the Lisbon Architecture Triennial, 2007),
and Asimétrica, afinidades y discrepancias: Acciones
Artisticas Colectivas en Guadalajara 1959-2006 (Insti-
tuto Cultural Cabanas, Guadalajara). He lives and
works in Guadalajara.
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Lourdes Martinez

Arkhé-Birote, 2016
Técnica muy mixta
Dimensiones variables
Cortesia del artista

Lourdes Martinez consideré dos obras como referencia para la elaboracién de sus
acciones. Mis manos son mi corazén, 1991, de Gabriel Orozco, en la que el artista
documento la forma adquirida por un pedazo de barro antes y después de ser apre-
tado por sus manos. Y el performance Incision (Incision), 1978, de Marina Abramovic
y Ulay, en el que una liga sostiene al artista serbio y le impide acercarse a ella a pesar
de que se encuentre a unos metros de distancia.

Lourdes presentd Arkhé-Birote en dos actos. Remojo piezas de pan birote en una
cubetay las exprimié con sus manos para impactarlas en las paredes del patio. En un
segundo momento, la artista utilizé una liga instalada en el lado opuesto para soste-
ner su cuello mientras intentaba acercarse a los pedazos de pan seco sobre el muro.

Arkhé-Birote, 2016
Highly mixed media
Variable dimensions
Courtesy of the artist

Lourdes Martinez has taken two works as a reference for her actions: Mis manos son
mi corazén (My Hands Are My Heart, 1991) by Gabriel Orozco, in which the artist doc-
umented the shape acquired by a piece of clay before and after being squeezed in his
hands; and the performance Incision (1978), by Serbian artists Marina Abramovi¢ and
Ulay, in which Ulay is restrained by a large elastic band, which prevents him from reaching
Abramovi¢, though the two are just a couple of meters apart.

Lourdes Martinez presented Arkhé-Birote in two acts. First she moistened pieces of the
traditional local bread known as birote in a pail of water and then squeezed out the
moisture with her hands and stuck the pieces of bread onto a wall of the patio. In the
second part, she put an elastic band (fastened to the opposite wall) around her neck
and tried in vain to reach the pieces of dried bread on the wall.
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Lourdes Martinez (Guadalajara, 1985)

Dedicada a la produccion artistica, gestién, pro-
duccién y difusién de eventos y exhibiciones de
arte contemporaneo. Desde 2011 ha participado
en diversas exhibiciones colectivas dentro y fuera
de México asi como en cuatro muestras indivi-
duales. Entre las muestras colectivas se encuen-
tran Fuerzas basicas en el Museo de la Ciudad,
Margenes del cuerpo en TRAMA Centro, Casa de
cultura en Galeria Juan Soriano, Fiesta, Familia ,
Estado en colaboracion con Laboratorio de Arte
996 y el Museo de la Ciudad, y una colectiva en el
museo virtual Guggenheim Aguascalientes. Entre
las muestras individuales se encuentra #VidaOxxo
(2013-2016) la cual dio un giro a través de un gesto
procesual que ha contado con la colaboracién de
artistas de varios puntos del globo.

Lourdes Martinez (Guadalajara, 1985)

In addition to her practice as an artist, Lourdes
Martinez works in the organization, production, and
promotion of contemporary art events and exhibitions.
Since 2011 she has participated in various collective
shows in Mexico and abroad, as well as holding four
solo exhibitions. The collective exhibitions include
Fuerzas basicas at the Museo de la Ciudad de Guada-
lajara, Margenes del cuerpo at TRAMA Centro, Casa
de cultura at the Galeria Juan Soriano, Fiesta, Familia,
Estado, in collaboration with 996: Laboratorio de Arte
and the Museo de la Ciudad de Guadalajara, and an
exhibition at the Guggenheim Aguascalientes virtual
museum. Her individual exhibitions include #VidaOxxo
(2013-2016), which involved the collaboration of art-
ists from around the world in its gestural process.

www.lourdesmtz.com



Gabriel Orozco.
Mis manos son mi corazoén, 1991







Luis Rodrigo Medina

Piel pintura o Merda d‘artista, 2009-2016
128 bastidores y 249 cuadros fallidos
250 x 310 x 527 cm

Cortesia del artista

La pieza Merda d’artista (Mierda de artista), 1961, del artista italiano Piero Manzoni
consiste en noventa latas cilindricas de metal que contienen, segun la etiqueta fir-
mada por el autor, mierda de artista.

En su pieza, Medina desmonta y reagrupa por partes toda su produccién descartada.
Los lienzos y bastidores apilados proponen la construccién de un objeto nuevo, libre
de la lectura previa al trabajo del artista.

Skin Painting, or Merda d’artista, 2009-2016
128 frames and 249 failed paintings

250 x 310 x 527 cm

Courtesy of the artist

Merda d'artista (Artist's Shit, 1961) by the Italian artist Piero Manzoni consists of ninety
cylindrical cans containing, according to the label signed by the author, artist’s shit.

In his work, Medina dismantles and regroups his entire discarded production. The piled-
up canvases and frames configure a new object, free of the reading that existed prior
to the artist's work.
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Luis Rodrigo Medina (Guadalajara, 1973)

Creci6 en el seno de una familia dedicada al arte,
situacion que le permitié incursionar desde tem-
prana edad en disciplinas como: escultura, pintura,
musica y dibujo. Realizd estudios en la Escuela de
Artes Plasticas de la Universidad de Guadalajara y
en la Escuela Nacional de Artes Plasticas en México.
En 1999 recibe una beca para estudiar en la Es-
cuela Nacional Superior de Bellas Artes, Francia.
En el 2000 gana el primer lugar en el Salén de
Octubre-Gran Premio Omnilife. Entre sus exposi-
ciones individuales destacan: Construccion (Museo
de la Cancilleria, 2016); Deconstruccion (Galeria
Luis Adelantado México, 2012), Invisible Orchestra
(Héléne Bailly Galerie, 2012, Paris); Never Back to
School (Luis Adelantado Miami, 2008); Révolution
Blues (Galerie Bailly Contemporain, Paris); Nifios
Rojos (Luis Adelantado Valencia); Rouge (Istambul
Contemporary, Article Gallery, 2006, Estambul).
Entre las colectivas cabe subrayar: Vibra dptica
(Galeria Kritku, 2005, Praga), Museo Nacional de
Arte de Rumania (Bucarest, 2004); XVIlI Encuentro
Nacional de Arte Joven (Museo de Arte Carrillo Gil,
1996, Ciudad de México).

Luis Rodrigo Medina (Guadalajara, 1973)

Luis Rodrigo Medina grew up in an artistic family and
has been involved in sculpture, painting, drawing, and
music from an early age. He studied at the Escuela de
Artes Plasticas of the Universidad de Guadalajara and
the Escuela Nacional de Artes Plasticas in Mexico City.
In 1999 he received a scholarship to study at the Ecole
nationale supérieure des beaux-arts in France. In 2000
he won first place at the Salén de Octubre-Gran Pre-
mio Omnilife. His individual exhibitions include Con-
struccion (Museo de la Cancilleria, 2016), Deconstruc-
cion (Galeria Luis Adelantado México, 2012), Invisible
Orchestra (Héléne Bailly Galerie, Paris, 2012), Never
Back to School (Luis Adelantado Miami, 2008),
Révolution Blues (Galerie Bailly Contemporain, Paris),
Nifos Rojos (Luis Adelantado Valencia), Rouge (Istan-
bul Contemporary Article Gallery, 2006). Collective
exhibitions in which he has participated include Vibra
optica (Galerie Kritiku, Prague, 2005), a show at the
National Museum of Art in Bucharest, Rumania, in
2004, and the 17th Encuentro Nacional de Arte Joven
(Museo de Arte Carrillo Gil, Mexico City, 1996).



Retrato de Piero Manzoni con Merda d‘artista, 1961

10







Mario Navarro

[ ﬂ Future Islands, 2016

Dimensiones variables
Intervencion in situ
Cortesfa del artista y de Proyecto Paralelo

Michael Thonet experimenté desde 1830 con nuevas técnicas para laminar y curvar
la madera. La silla Thonet n° 14 de 1859 (conocida como Kaffeehausstuhl Nr. 14,
silla de café n° 14) sigue siendo hoy muy popular, con una produccién de mas de 30
millones hasta 1930. En México es conocida cologquialmente como la silla austriaca.

Al insertar un trio de sillas austriacas en las columnas del espacio de exhibicion, Mario
Navarro remite a las practica de artistas como Luciano Fabro, Roman Ondak, Michelan-
gelo Pistoletto, Robert Rauschenberg y Simon Starling, cuestionando la funcién del —_
diseno y los planteamientos del modernismo.

Future Islands, 2016

Variable dimensions

Site-specific intervention

Courtesy of the artist and Proyecto Paralelo

Michael Thonet started experimenting in the 1830s with new techniques to bend and
laminate wood. The No. 14 café chair (Kaffeehausstuhl Nr. 14), designed by Thonet in
- . 1859, was reproduced more than thirty million times by 1930 and remains popular to
this very day. In Mexico it is popularly known as the “Austrian chair.”

= By inserting a trio of Austrian chairs between the columns of the exhibition space, Mario
Navarro recalls the practice of artists such as Luciano Fabro, Roman Ondék, Michelangelo
|5 - Pistoletto, Robert Rauschenberg, and Simon Starling, questioning the function of design

and the postulates of modernism.
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Mario Navarro (Tijuana, 1984)

Es arquitecto por el Instituto Tecnolégico de Estudios Superiores de Occidente (ITESO)
de Guadalajara, México. Ademas de la arquitectura, sus influencias abarcan temas
como las corrientes modernistas, urbanismo y gréaficas tipograficas, entre otros. Las
lineas que trazan su trabajo son la percepcién, la combinacion del lenguaje y los ele-
mentos espaciales, las propiedades escultéricas del lenguaje, las representaciones de
los materiales y las reinterpretaciones arquitecténicas, por mencionar algunas. Su obra
pertenece a colecciones como la Art Nexus (Bogotad), Petitgas Collection (Londres) y
la Fundacién Jumex (Ciudad de México). Reside y trabaja en Nueva York.

Mario Navarro (Tijuana, 1984)

Mario Navarro graduated as an architect from the Instituto Tecnoldgico de Estudios Supe-
riores de Occidente (ITESO) in Guadalajara. In addition to architecture, influences on his
work include modernism, urbanism, and typography. He explores perception, the combina-
tion of language with spatial elements, the sculptural qualities of language, the representa-
tion of materials, and architectural reinterpretations. His work can be found in collections
such as Art Nexus (Bogota), the Petitgas Collection (London), and Fundacion Jumex (Mexico
City). Navarro lives and works in New York.
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Humberto Ramirez

Repisa (para una seleccién arbitraria de drboles), 2016
Madera, grafito sobre papel

104 x 137 cm

Cortesia del artista

En la obra Tate Thames Dig (La excavacion Tate del Tamesis), 1999, el artista Mark
Dion construy6 armarios en los que ordend y clasificé objetos encontrados con la
ayuda de un equipo de voluntarios. Para Yard of Jungle (Yarda de jungla), 1992, Dion
examind una yarda de terreno de selva con la ayuda de un equipo de especialistas
para encontrar o descubrir elementos desconocidos, a la usanza de los naturalistas del
siglo XIX, quienes competian por acreditarse los descubrimientos de nuevas especies
U organismos.

Humberto Ramirez elaboré una serie de dibujos en pequefio formato a partir de los
inventarios oficiales que especifican los arboles considerados por las administraciones
de la Zona Metropolitana de Guadalajara. Los dibujos se muestran sobre una repisa de
madera reciclada, aludiendo a la mediacién de las instituciones con la relacion de los
ciudadanos y su entorno natural inmediato.

Shelf (for an arbitrary selection of trees), 2016
Wood, graphite on paper

104 x 137 cm

Courtesy of the artist

In Tate Thames Dig (1999), artist Mark Dion built cabinets in which he arranged and
classified objects found with the help of a team of volunteers. For Yard of Jungle (1992),
he examined a square yard of jungle terrain with the help of team of specialists, in order
to find or discover unknown elements, in the manner of nineteenth-century naturalists,
who rivaled each other in the search for new organisms and species.

Humberto Ramirez has produced a series of small-format drawings out of the official
inventories of trees drawn up by the administrations of the Metropolitan Zone of Guada-
lajara. The drawings are exhibited on a shelf of recycled wood, which alludes in passing to
the mediation of institutions between citizens and their immediate natural surroundings.
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Humberto Ramirez (Guadalajara, 1982)

Egresado de la licenciatura en Artes Visuales por
la Universidad de Guadalajara (2000-2004). Su tra-
bajo reciente recurre a temas que segun su plantea-
miento, modulan la conducta humana desde una
lejania primitiva. La relacién hombre-naturaleza, la
supervivencia, el fenémeno deportivo, son tépicos
con los que su trabajo apela a nociones como la
dominacién, la violencia o la trascendencia, que a
su vez son asociaciones a la vigencia de la certeza
de la mortalidad. Ha expuesto en recintos como: el
Museo de Arte de Zapopan; el Museo de la Ciudad
de Guadalajara; la Fundacion Giorgio Cini, Italia;
el Museo Rufino Tamayo en la Ciudad de México; el
Museo de Arte Contemporaneo de Oaxaca, o el Fresno
Art Museum en Estados Unidos. Su trabajo fue
seleccionado para las ediciones XVII y XV de la
Bienal de Pintura Rufino Tamayo (2016 y 2012),
y para la Xl Bienal FEMSA (2016). Recibié la beca
Jovenes Creadores del Programa de Estimulo a la
Creacién y al Desarrollo Artistico, Jalisco (PECDA
2012-2013); y también la beca del programa
Jovenes Creadores del Fondo Nacional para la Cul-
tura y las Artes (FONCA 2010-2011). Actualmente,
vive y trabaja en Guadalajara.

Humberto Ramirez (Guadalajara, 1982)

Humberto Ramirez is a graduate of the visual arts pro-
gram of the Universidad de Guadalajara (2000-2004).
His recent work explores themes which, as he formu-
lates them, modulate human behavior from a primitive
distance. The relations between human beings and
nature, the idea of survival, the phenomenon of sports
are used to examine subjects such as domination, vio-
lence, and transcendence, which reflect in turn the
notion of the permanent certainty of mortality. Ramirez
has exhibited at the Museo de Arte de Zapopan, the
Museo de la Ciudad de Guadalajara, the Fondazione
Giorgio Cini in Italy, the Museo Rufino Tamayo in
Mexico City, the Museo de Arte Contemporaneo de
Oaxaca, and the Fresno Art Museum. His work was
selected for the 15th and 17th editions of the Bienal
de Pintura Rufino Tamayo (2012 and 2016) and for the
12th Bienal FEMSA (2016). He has received Jovenes
Creadores grants from the Programa de Estimulo a la
Creacién y al Desarrollo Artistico, Jalisco (PECDA) for
the period 2012-2013 and from the Fondo Nacional
para la Cultura y las Artes (FONCA) for the period
2010-2011. He lives and works in Guadalajara.









Héctor Renteria

Sin titulo, 2016

Mural realizado por mi padre utilizando mi brazo
y mano como herramienta

Accion

Cenizas, carbon y resina acrilica a muro

Cortesia del artista

La cueva de Chauvet, localizada en el departamento
de Ardéche del sur de Francia, contiene unas de
las mas antiguas pinturas rupestres conocidas. En
ella predomina una imagen: un grupo de leones,
machos y hembras, estd cazando cuatro bisontes
situados en la parte izquierda de la escena.

Interesado por el trabajo pictérico previo a los pro-
positos artisticos, Héctor Renteria acudié con su
padre a la sala del museo para elaborar un mural.
Durante la intervencién, uno de sus brazos y una de
sus manos fue manipulada por su padre para dejar
marcas en los muros del espacio expositivo.

“El panel de los leones es una pintura ru-
pestre de cuyo autor o autores no se sabe
mucho y sin embargo su relevancia es in-
discutible. La obra se independiza y muerto
el autor queda la sensaciéon de una energia
milenaria. Sin autor y sin obra queda tan
solo el acto, el impulso de imprimir huellas,
marcas a través del tiempo”.

Untitled, 2016

Mural made by artist's father using the artist’s arm
and hand as a tool

Action

Ashes, charcoal, and acrylic resin on wall
Courtesy of the artist

The Chauvet Cave in the Ardeche in the south of
France contains the oldest cave drawings known to
humanity. One image in particular stands out: a group
of lions, both males and females, pursuing four bison
depicted on the left of the scene.

Interested in pictorial works created prior to notions
of art, Héctor Renterfa was present in the museum,
accompanied by his father, to execute a mural. During
the intervention, the artist’s father manipulated one
of the his arms and one of his hands to leave marks
on the walls of the exhibition space.

“The panel of the lions is a cave painting by
an unknown author or authors. Not much is
known about it and yet its importance is un-
deniable. The author has died, the work has
become independent, and there remains the
feeling of an energy thousands of years old.
Beyond author or work, there remains only
the act, the impulse to leave traces, marks in
time.”
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Héctor Renteria (Guadalajara, 1985)

El trabajo de Héctor Renteria busca explorar la pin-
tura en sus diferentes niveles. Formula imagenes
deconstruyendo y reconstruyendo el quehacer pic-
térico. De manera individual, ha expuesto los pro-
yectos de pintura: Aurora | y Il (2012-2013), Los
nacidos ausentes (2011) y Todas nuestras ausen-
cias (2010), en galerias y espacios independientes
de la ciudad de Guadalajara. Ha realizado las
intervenciones pictéricas in situ: Pelicula pintura |
(Biquini Wax, 2015, Ciudad de México) y Ejercicio
con espejo (Museo de Arte de Zapopan, 2014). Ha
participado en mas de diez exposiciones colectivas
en México y Estados Unidos. Actualmente vive y
trabaja en Guadalajara.

Héctor Renteria (Guadalajara, 1985)

Héctor Renteria’s work explores painting on different
levels. He formulates images by deconstructing and
reconstructing the act of painting itself. He has held
the solo exhibitions Aurora | and 1/ (2012-2013), Los
nacidos ausentes (2011), and Todas nuestras aus-
encias (2010) at galleries and independent spaces
around Guadalajara. He has carried out the site-spe-
cific interventions Pelicula pintura | (Biquini Wax,
Mexico City, 2015) and Ejercicio con espejo (Museo
de Arte de Zapopan, 2014). He has also participated
in a dozen or so collective exhibitions in Mexico and
the United States. He currently lives and works in
Guadalajara.



Cueva de Chauvet, Francia







.I'j

Gabriel Rico

LR = IRL B - BT U CTE

La causa y el efecto, 2016

Pantalla LCD estrellada, jarron de cantaro
y barra hexagonal de 3/8 de latéon

190 x 100 x 200 cm

Cortesia del artista

La pieza BW43, 1982, de Bill Woodrow se compone por un televisor atravesado por
una espada que lleva por empufadura un candelabro.

La propuesta de Gabriel Rico es una reinterpretacién a través de la actualizacién de
los materiales elegidos por Woodrow y de su proceso compositivo.

“La primera vez que vi esta obra me sacudié que se le considerara como
escultura. (...) Me llamé la atencién la posibilidad de considerar el accidente
como causante de una estética Unica y valiosa”.

Cause and Effect, 2016

Shattered LCD screen, earthenware pitcher,
hexagonal bar made of 3/8 brass

190 x 100 x 200 cm

Courtesy of the artist

Bill Woodrow's BW43 (1982) consists of a television console with a sword stuck into it
and a candle holder attached to the hilt of the sword.

Gabriel Rico’s contribution to the exhibition is a reinterpretation of this work, created by
updating both the materials chosen by Woodrow and his compositional process.

“The first time | saw this work | was shaken by the fact it was considered a sculp-
ture. [...]  was attracted by the possibility of considering accident the determinant
of a unique and valuable esthetic.”




_128

Gabriel Rico (Lagos de Moreno, 1980)

Cursd Arquitectura en el Instituto de Estudios
Superiores de Occidente (ITESO). Su trabajo es
un estudio constante sobre los procesos de pro-
ducciéon y las posibilidades tanto estéticas como
compositivas de los objetos, con un particular
interés en las condiciones morfologicas causadas
por la erosién. Ha realizado residencias internacio-
nales en el Gyeonggi Creation Center (GCC, Seul,
Corea del Sur, 2015-2016); en el Centre D'Art —
Marnay Art Centre (CAMAC, Francia, 2014); Frans
Masereel Centrum (FMC, Kasterlee, Bélgica, 2013),
y en el Seoul Art Space Geumcheon (SASG, Sedl,
Corea del Sur, 2012). Su obra se ha presentado
en el Museo de Arte de Sinaloa (MASIN, Culiacan,
México); en la Biblioteca Publica Virgilio Barco
(Bogota, Colombia); el Charlottenborg Fonden
(Copenhague, Dinamarca); en la Trienal Coup de
Ville (Sint-Niklaas, Bélgica), y en la VIl Bienal Interna-
cional de Ceramica (Gyeonggi, Seul, Corea del Sur).

Gabriel Rico (Lagos de Moreno, 1980)

Gabriel Rico studied architecture at the Instituto de
Estudios Superiores de Occidente (ITESO) in Guadala-
jara. His work constantly probes the production pro-
cesses and the possibilities, both esthetic and com-
positional, of objects, with a particular interest in the
morphological conditions caused by erosion. Rico has
held international residencies at the Gyeonggi Cre-
ation Center in Seoul, South Korea (2015-2016), the
Centre d'Art Marnay Art Centre (CAMAC) in France
(2014), the Frans Masereel Centrum in Kasterlee, Bel-
gium (2013), and the Seoul Art Space Geumcheon
(2012). His work has been exhibited at the Museo de
Arte de Sinaloa in Culiacan, the Biblioteca Publica Vir-
gilio Barco (Bogota, Colombia), the Charlottenborg
Fonden (Copenhagen), the Coup de Ville Triennial
(Sint-Niklaas, Belgium), and the 8th International Ce-
ramics Biennial in Seoul, South Korea.

www.works.io/gabriel-rico



Bill Woodrow.
BWA43, 1982
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Javier M. Rodriguez

A Burst of Words (Un estallido de palabras), 2015
Full HD video

19" 55"

Cortesia del artista

El filme La Terra Trema (La tierra tiembla), 1948, de Luchino Visconti, pertenece al
movimiento cinematografico del neorrealismo italiano que surgié como reaccion a la
posguerra y que tenia la intencién de mostrar la vulnerabilidad humana, alejandose
del estilo historico musical que impuso el fascismo.

En una de sus reflexiones en torno al tema de Reconstruccidn, Javier M. Rodriguez
apuntd que sus referencias artisticas no se reducen exclusivamente a la historia del
arte, sino también al cine y los lenguajes audiovisuales. Para el video A Burst of
Words, el artista imprime el guion del filme en una serie de hojas de papel que se
despliegan con el viento.

A Burst of Words, 2016
Full HD video

19" 55"

Courtesy of the artist

Luchino Visconti's 1948 film La Terra Trema (The Earth Trembles) belongs to the move-
ment known as Italian neorealism, which emerged as a reaction to the Second World War
and aimed at showing human vulnerability, moving away from the traditional musicals
imposed by the fascist regime.

In his reflections on the theme of Reconstruccion, Javier M. Rodriguez noted that his
artistic references are not restricted to the field of visual art per se, but also include cinema
and audiovisual languages. For the video A Burst of Words, the artist printed the screen-
play of the Visconti film on the series of sheets of paper that are turned over by the wind.
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Javier M. Rodriguez (Guadalajara, 1980)

Considerar el orden como una ilusién y lo medi-
ble como una ficcion, ha permitido que Javier M.
Rodriguez cuestione la forma en que el mundo es
entendido con base en la construccién de limites.
Particularmente y a lo largo de los ultimos cua-
tro afos, Rodriguez ha desarrollado un cuerpo de
obra bajo el concepto de cine expandido, el cual
puede ser entendido como una serie de estudios
para repensar el orden del tiempo. Por medio de
traducciones, los elementos fundamentales de la
narrativa cinematografica son trasladados a diver-
s0s soportes como pintura, escultura o videoins-
talacién y ocupan la sala de exhibicion esperan-
do ser activados por el cuerpo y movimiento de
los espectadores. Sus exhibiciones individuales
incluyen: Especies de espacios (Casa Taller José
Clemente Orozco, Guadalajara, 2016); La terque-
dad de las cosas (Museo Experimental El Eco, Ciudad
de México, 2015); Nada més que las horas (Museo de
arte de Zapopan, 2013); (Galeria Curro, Guadalaja-
ra, 2013). En dos ocasiones ha sido acreedor a la
beca Jovenes Creadores (2009 y 2012) del Fondo
Nacional para la Cultura y las Artes (FONCA). Vive
y trabaja en Guadalajara.

Javier M. Rodriguez (Guadalajara, 1980)

Treating order as an illusion and the measureable as
a fiction, Javier M. Rodriguez questions the way the
world is understood on the basis of the construction
of limits. Particularly over the last four years, Rodri-
guez has created a body of work in the form of ex-
panded cinema, which can be understood as a series
of studies aimed at reconsidering the order of time. By
means of translations, the fundamental elements of
cinematic narration are transferred to supports such
as painting, sculpture, or video installation, where they
occupy the exhibition space and wait to be activated
by the bodies and movements of the spectators. Ro-
driguez has held the individual exhibitions Especies
de espacios (Casa Taller José Clemente Orozco, Gua-
dalajara, 2016), La terquedad de las cosas (Museo Ex-
perimental El Eco, Mexico City, 2015), and Nada mas
que las horas (Museo de Arte de Zapopan, 2013, and
Galeria Curro y Poncho, Guadalajara, 2013). He has
received Jovenes Creadores grants from the Fondo
Nacional para la Cultura y las Artes (FONCA) in 2009
and 2012. He lives and work in Guadalajara.

www.javiermrodriguez.com



Luchino Visconti.
La Terra Trema, 1948







Emanuel Tovar

Ritos estructurales, 2016
Accién

Cemento, cal, carbon, bailarin
7.35x3.67m

Cortesia del artista

En Boceto para ballet Il, 1945, José Clemente Oroz-
co, presenta un bailarin sin cabeza frente a una
seccién geométrica compuesta por tres rectangulos,
uno negro, otro blanco y otro gris.

Para Ritos estructurales, Emanuel Tovar monté un
performance en el que un bailarin realizé cuarenta
y tres diferentes secuencias (en referencia al caso
de Ayotzinapa) sobre una traslacion de la seccién
geométrica elaborada por Orozco en Boceto para
ballet Il, representada en tres cuadros de carbdn,
cal y cemento. Las diversas trayectorias, distintas
entre si, descompusieron la geometria original de
la instalacion.

Structural Rites, 2016

Action

Cement, limestone, coal, dancer
7.35x 3.67m

Courtesy of the artist

In his Sketch for Ballet 11 (1945), José Clemente Orozco
depicted a headless dancer in front of a geometrical
design composed of three rectangles, black, white,
and grey.

Emanuel Tovar's Structural Rites is a performance in
which the dancer performed forty-three different
sequences (in allusion to the Ayotzinapa case) on a
recreation of Orozco’s pattern, represented here by
three rectangles of coal, limestone, and cement. The
dancer’s changing movements decomposed the orig-
inal geometry of the installation.

Laboratorio nevado, 2016

Material de desecho de la instalaciéon Critical
Laboratory de Thomas Hirschhorn dentro de la
exposicion Testigo del siglo en el MAZ, mismo que
posteriormente fue utilizado para cubrir el piso
mientras se pintaban los muros del museo

Cartén, adhesivo plastico, pintura vinilica

88 x 160 x 5 cm

Pieza Unica

Cortesfa del artista

A finales de 2014 se presento la exposiciéon Testigo
del siglo en las salas del Museo de Arte de Zapopan.
Entre las obras expuestas se presenté Critical Labo-
ratory (Laboratorio critico) del artista suizo Thomas
Hirschhorn, un espacio multimedia construido con
materiales desechables.

En un encuentro fortuito, Emanuel se apropié de un
residuo de la instalacién de Hirschhorn.

Snow-covered Laboratory, 2016

Material discarded from the installation Critical Lab-
oratory by Thomas Hirschhorn, part of the exhibition
Witness of the Century at the Museo de Arte de
Zapopan, later used to cover the floors while the
walls of the museum were being painted
Cardboard, adhesive plastic, vinyl paint

88 x 160 x 5cm

Single piece

Courtesy of the artist

Toward the end of 2014 the exhibition Witness of
the Century was presented at the Museo de Arte de
Zapopan. The works exhibited included Critical Labo-
ratory by the Swiss artist Thomas Hirschhorn, a multi-
media space constructed out of disposable materials.

In a fortuitous encounter, Emanuel Tovar has appropri-
ated the residues of Hirschhorn’s installation.
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Emanuel Tovar (Guadalajara, 1974)

Tovar analiza las contradicciones que se derivan
de la imposiciéon del poder en distintos niveles y
escenarios. Sensible a las implicaciones de su es-
pacio y de su circunstancia, en su obra se reflejan
los cambios y las antitesis del instante, una vision
particular que tiene como centro la observacion y
el registro atento de los procesos y las acciones co-
tidianas de los sujetos. Con formacién en escultura
en la Universidad de Guadalajara, entre sus mues-
tras individuales se encuentran: La conspiracion de
las bestias, El trabajo te hara libre y Gloria desierta.
Ha participado en las muestras colectivas: Babylon
(Centre de Cultura Contemporania de Barcelona,
2007); Distort (Museo de Arte Carrillo Gil, Ciudad
de México, 2006); Declaraciones (Museo Nacional
Centro de Arte Reina Sofia, Madrid, 2006); Sélo
los personajes cambian (MARCO, Monterrey, 2004).
Fue cofundador de los proyectos Clemente Jacqs y
Cerro Quemado. Desarrollé el proyecto curatorial
Trinchera (Museo de Arte Raul Anguiano, 2007).
Ha contado con las becas: Programa de Estimulo a
la Creacioén y al Desarrollo Artistico (PECDA 2013-
2014) y Fundacién Espafiola de Calidad Asisten-
cial (FECA 2005-2006 y 2002-2003). Actualmente
es becario del Sistema Nacional de Creadores de
Arte (2015-2017).

Emanuel Tovar (Guadalajara, 1974)

Trained as a sculptor at the Universidad de Guadalajara,
Emanuel Tovar analyzes the contradictions generated by
the imposition of power on different levels and in differ-
ent settings. Sensitive to the implications of his space and
circumstances, he explores the changes and antitheses of
the instant in his work, offering a highly personal vision
centered on the observation and attentive recording of
the everyday processes and actions of his subjects. He has
held individual exhibitions—La conspiracion de las bes-
tias, El trabajo te hara libre and Gloria desierta—and
participated in the collective exhibitions Babylon (Centre
de Cultura Contemporania de Barcelona, 2007), Distort
(Museo de Arte Carrillo Gil, Mexico City, 2006), Declara-
ciones (Museo Nacional Centro de Arte Reina Sofia, Ma-
drid, 2006), and Solo los personajes cambian (MARCO,
Monterrey, 2004). He was a cofounder of the projects
Clemente Jacgs and Cerro Quemado and the curator
of Trinchera (Museo de Arte Raul Anguiano, 2007). He
has received grants from the Programa de Estimulo a la
Creacion y al Desarrollo Artistico (PECDA) for the peri-
od 2013-2014 and the Fundacién Espanola de Calidad
Asistencial (FECA) for the periods 2002-2003 and 2005-
2006. He is currently a member of the Sistema Nacional
de Creadores de Arte (2015-2017).

José Clemente Orozco. Boceto para ballet Il, 1945

Thomas Hirschhorn. Critical Laboratory, 1999

www.emanueltovar.com
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Luis Alfonso Villalobos

Pemex arde, 2016

Pintura vinilica y acrilica sobre muro
Dimensiones variables

Cortesia del artista

La pieza de Ed Ruscha, Burning Gas Station, 1965-1966, representa el incendio de
una gasolinera en algun lugar de Estados Unidos.

La escena norteamericana propia del vocabulario visual de Ruscha es trasladada por
Luis Alfonso Villalobos a un contexto local en este mural.

Pemex Is Burning, 2016

Vinyl and acrylic paint on wall
Variable dimensions

Courtesy of the artist

Ed Ruscha’s Burning Gas Station (1965-1966) shows a fire at a gas station somewhere
in the United States.

Ruscha’s visual vocabulary is transferred to a local context in this mural by Luis Alfonso
Villalobos.
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Luis Alfonso Villalobos (Guadalajara, 1976)

Es licenciado en Diseno Industrial por la Universidad
Auténoma de Guadalajara. El trabajo de Villa-
lobos denuncia la vulnerabilidad de la memoria
colectiva a través de estampas que se situan entre
el registro documental y la prediccién profética.
Por medio del collage y la yuxtaposicion de ima-
genes, ha logrado establecer un imaginario dis-
topico que cuestiona la firmeza de la narrativa
histérica moderna. Mas que ilustrar un estado
de devastacion, el artista deconstruye tanto la ico-
nografia que permea la tradicion del arte y la
arquitectura, como las estelas del mexicanismo
que establecen la identidad nacional actual. En
su practica, revisa las versiones de la historia que
cuentan los elementos que materializan el modelo
de civilizacion, para apropiarse de la carga simbé-
lica que han establecido con el paso del tiempo
y verterlas sobre escenarios de declive y destruc-
cién. El artista se muestra como un iconoclasta
de la cultura occidental. Sus exposiciones mas
recientes: First of all, Ariane Paffrath Gallery (Dus-
seldorf, Germany); Esox lucius, Cuadro 22 (Chur,
Switzerland); Y esa noche crecid un bosque, Ex
Convento del Carmen (Guadalajara, México) y
Zea Mays, Museo de Arte de Zapopan (Zapopan,
Jalisco). Vive y trabaja en Guadalajara.

Luis Alfonso Villalobos (Guadalajara, 1976)

Luis Alfonso Villalobos is a graduate of the indus-
trial design program of the Universidad Auténoma
de Guadalajara. His work denounces the vulnera-
bility of collective memory, through prints that have
a place halfway between documentary registry and
prophetic prediction. By means of collage and the
juxtaposition of images, he has created a dystopian
imaginary that questions the solidity of our modern
historical narrative. Beyond simply illustrating a state
of devastation, the artist deconstructs not only the
iconography that underpins the traditions of art
and architecture, but also the peaks of the Mex-
ican tradition that have created our current national
identity. He reexamines the versions of history that
have shaped the model of civilization, appropriating
the symbolic charge they have developed over the
course of time and turning them onto settings of
decline and destruction. Villalobos is a contempo-
rary iconoclast of western culture. His most recent
exhibitions are First of all (Gallery Ariane Paffrath,
Dusseldorf, Germany), Esox lucius (Cuadro 22,
Chur, Switzerland), Y esa noche crecié un bosque
(Ex Convento del Carmen, Guadalajara), and Zea
Mays (Museo de Arte de Zapopan). He lives and
works in Guadalajara.

www.luisalfonsovillalobos.info



Ed Ruscha.
Burning Gas Station, 1966
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Bruno Viruete

Sin titulo (Lamento), 2016
Llaveros a la venta
12x3x2cm

Cortesia del artista

La escultura en fibra de vidrio Lamento, 2007, de Gonzalo Lebrija, representa a un
hombre vestido de traje y recargado sobre su brazo derecho, en actitud introspectiva.

En su pieza, Viruete parte de una reflexion acerca de la imposibilidad de adquirir
arte a precios accesibles para la mayoria. La solucion del artista fue idear llaveros
producidos en serie de una version reducida de Lamento que los visitantes podian
llevar como recuerdos y hacerse de un original por una minima cantidad.

Untitled (Lament), 2016
Keychains for sale
12x3x2cm
Courtesy of the artist

Gonzalo Lebrija’s fiberglass sculpture Lament (2007) shows a man in a suit pressing his
forehead to his right forearm in a gesture of introspection.

In his work, Viruete starts by reflecting on the impossibility for most people of
acquiring art at accessible prices. The artist’s solution was to produce a reduced ver-
sion of Lament in the form of a series of keychains, so that visitors could take home a
souvenir and own an original work for a minimal amount of money.
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Bruno Viruete (Guadalajara, 1989)

Viruete curso la Licenciatura en Artes de la Secreta-
ria de Cultura de Jalisco (2014). Su trabajo surge de
la intervencion fisica y formal de objetos, imagenes
y contenidos preexistentes. Por medio de procesos
de seleccién, alteracién y resignificacion, Viruete
apuesta por la emancipacion de las determinacio-
nes conceptuales establecidas por la funcion, el
uso o el fin ultimo para ocuparse del objeto en
si mismo. Su trabajo ha sido expuesto de manera
individual en TRAMA Centro (2014, Guadalajara) e
Impronta Casa Editora (2016, Guadalajara). Entre
sus exposiciones colectivas se encuentran XXXIV
Encuentro Nacional de Arte Joven (ENAJ Aguasca-
lientes, 2014); Primera Bienal Nacional del Paisaje
(Museo de Arte de Sonora, Hermosillo, 2014 y Mu-
seo de Arte Carrillo Gil, Ciudad de México 2015) , y
en el 1° BIOCH-Primer Bienal Internacional De Obra
Chiquita, (NIXON, Ciudad de México). Es fundador
y director de Fundacién Colecciéon Brisefio y Art
Bris, ademas de ser codirector del espacio indepen-
diente Interior 2.1. Vive y trabaja en Guadalajara.

Bruno Viruete (Guadalajara, 1989)

Bruno Viruete completed an undergraduate degree in
arts though the Secretaria de Cultura de Jalisco (2014).
His work involves the physical and formal interven-
tion into preexisting objects, images, and content. By
means of processes of selecting, altering, and resigni-
fying, Viruete emancipates objects of the conceptual
determinants established by their function, use, or
final end in order to deal with them in themselves.
He has held solo exhibitions in Guadalajara at TRAMA
Centro (2014) and Impronta Casa Editora (2016), in
addition to participating in collective exhibitions at the
34th Encuentro Nacional de Arte Joven ( Aguascalien-
tes, 2014), the 1st Bienal Nacional del Paisaje (Museo
de Arte de Sonora, Hermosillo, 2014 and Museo de
Arte Carrillo Gil, Mexico City, 2015), and the 1st Bienal
Internacional de Obra Chiquita (NIXON, Mexico City).
Viruete is the founder and director of the Fundacion
Coleccioén Briseno and of Art Bris, as well as co-director
of the independent exhibition space Interior 2.1. He
lives and works in Guadalajara.



5
28
bz
a2~
3
25
NS
s
U]




m\sﬁ \
k_u. »....__.# \__




Lino Vite

Almost Ready Made (Casi Ready Made), 2016
Medidas variables

Impresién piezoeléctrica, cartén microcorrugado
doble cara suajado

Cortesfa del artista

Vite se interesé por la obra Caja de zapatos vacia, 1993, de Gabriel Orozco, presenta-
da en la Bienal de Venecia de 1993. La Caja... consiste en una caja de zapatos sobre
su tapa, colocada sobre el piso de la galeria.

En Almost Ready Made los visitantes fueron invitados a elaborar su propia caja a partir
de dos recortes de cartén colocados en el piso con los dobleces necesarios para su
armado. Tras construir la caja el visitante pudo percibir que la tapa no corresponde a
su parte complementaria y que habfa utilizado su tiempo en fabricar un objeto que
no tendrfa una funcién practica.

Almost Ready-made, 2016

Variable dimensions

Piezoelectric print, micro-corrugated cardboard cutouts
Courtesy of the artist

Vite is fascinated by Gabriel Orozco's Empty Shoebox (1993), presented at the 1993 Ven-
ice Biennale. The work consisted of a shoebox placed on its lid on the floor of the gallery.

In Almost Ready-made, visitors were invited to make their own shoeboxes from card-
board cutouts placed on the floor, pre-folded and ready to assemble. After making their
shoeboxes, the visitors realized that the lids did not fit the boxes and that they had spent
their time fabricating an object with no practical function.
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Lino Vite (Guadalajara, 1989)

Es egresado de las licenciaturas en Disefio Grafico
y en Artes Visuales, por la Universidad de Guada-
lajara. Su trabajo encuentra en los opuestos
una forma de reinterpretacion de los objetos
cotidianos, cambiando su funcién para dotarlo
de otros significados y usos, creando relaciones
absurdas y en muchos casos, imposibles. La
exploracién en los materiales es muy importante
para el contenido estético y conceptual de su
trabajo, que en su mayoria se compone de escul-
turas, instalacion y dibujo. Parte de sus estudios
recientes son los talleres El recuerdo del olvido,
impartido por Héctor Bourges; Lenguaje picto-
rico, por Hugo Lugo; Taller experimental de meto-
dologia y produccion artistica, por J.L. Cortés
Santander; Escultura y modelado, por Francesca
Dalla Benetta; y la revision de portafolio a cargo
de Kurt Hollander, Humberto Moro y Sofia Taboas.
Fue ganador del Primer Concurso de Arte Urbano,
SITEUR, (2010), con Esténciles urbanos; seleccio-
nado en el XXXII Encuentro Nacional de Arte Joven
(ENAJ 2012), con A minutos de distancia y en la
Primera Bienal de Arte y Disefio de la UNAM (2014),
con Sin titulo. Particip6 en Anatema Proyecto Cura-
torial con Margenes del cuerpo (2013) y Nunca
nada nadie (2014), y también con Crater Invertido
(2014, Ciudad de México). Asimismo expuso en la
Primera Bienal de Arte y Disefio Contemporaneo
UNAM; en la Galeria Luis Nishisawa de la Escuela
Nacional de Artes Plasticas ENAP (2014), y en el
Salén ACME no. 4 en la Ciudad de México (2016).
Es miembro del proyecto Diagonal Escuela Libre.
Vive y trabaja en Guadalajara Jalisco.

Lino Vite (Guadalajara, 1989)

Lino Vite is a graduate of the both the graphic design
and visual arts programs of the Universidad de Gua-
dalajara. His work finds in opposites a way to reinter-
pret everyday objects, changing their functions and
endowing them with other meanings and uses and
thereby creating absurd—and in many cases impos-
sible—interrelations. The exploration of materials
is essential to the esthetic and conceptual content
of his work, which consists primarily of sculptures,
installations, and drawings. His recent studies include
the workshops “El recuerdo del olvido,” given by
Héctor Bourges, “Lenguaje pictérico,” by Hugo Lugo,
“Taller experimental de metodologia y produccién
artistica,” by J. L. Cortés Santander, “Escultura y
modelado,” by Francesca Dalla Benetta, and a port-
folio review by Kurt Hollander, Humberto Moro, and
Soffa Taboas. He was the winner of the first Sistema
de Tren Eléctrico Urbano (SITEUR) art competition in
2010 with Esténciles urbanos and was selected for
the 23rd Encuentro Nacional de Arte Joven (2012)
with A minutos de distancia and the 1st Bienal de
Arte y Diseno de la UNAM (2014) with Sin titulo.
He has participated in Anatema Proyecto Curatorial
with Mdrgenes del cuerpo (2013) and Nunca nada
nadie (2014), as well as in Crater Invertido (2014) in
Mexico City. He has also exhibited at the 1st Bienal
de Arte y Disefio Contemporaneo UNAM, at the
Galerfa Luis Nishisawa of the Escuela Nacional de
Artes Plasticas (2014), and at Salén ACME no. 4 in
Mexico City (2016). He is a member of the project
Diagonal Escuela Libre.



Gabriel Orozco.
Caja de zapatos vacia, 1993



Abraham Cruzvillegas en sesién de trabajo con los artistas.



ENTREVISTA
ABRAHAM CRUZVILLEGAS

El Museo de Arte de Zapopan (MAZ) presenta hasta el 29 de mayo
Reconstruccion, un proyecto de Abraham Cruzvillegas que aborda las formas
de apropiacion del lenguaje. La iniciativa consistid en la invitacién a artistas
de Guadalajara y sus alrededores, a quienes se les asigno la tarea de reinter-
pretar una obra de arte que haya sido crucial para cada uno de ellos en un
tiempo récord y con un minimo de recursos. En la exposicion se puede ver el
resultado traducido en diferentes soportes como pintura, instalacién, video
y performance. Entre los artistas que participaron se encuentran Isa Carrillo,
Cristian Franco y Javier Barrios.

Tuvimos la oportunidad de conversar con Abraham Cruzvillegas sobre el
proceso y la naturaleza de esta muestra.

GASTVIComo muchas de tus obras, esta exposicion le da un peso impor-
tante al proceso. Por un lado, la conversacién continua que sostuviste
con los artistas y, por el otro, el proceso particular de la realizacién de
cada pieza con un minimo de recursos y en tiempo récord. ;| Nos puedes
platicar sobre como se fue construyendo la exposicion?

ACLEl proceso inicié con la voluntad de Viviana Kuri, con quien configuré una
metodologia de trabajo que tomo forma solo a partir de su redacciéon de una lista de
creadores locales, que finalmente aceptaron participar a partir de una carta
que les escribi, que es un guiio de ojo acerca de lo que nos pertenece: el
lenguaje. A partir de sus propuestas, la conversacion con los artistas parti-
cipantes fue muy breve, muy intensa y muy fructifera. Todxs improvisamos
de una u otra forma, sin procurar consensos o acuerdos, decidiendo juntxs
sin votaciones, ni evaluaciones autoritarias ni perniciosas. La exposicion se
construyd sola.

GASM En tu quehacer artistico esta siempre presente el concepto de lo “defi-
nitivamente inacabado, lo que se estd construyendo a si mismo siempre”.
En Autoconstruccion evidencias aquello que se va afiadiendo con el
tiempo, sin planeacién, con una estética improvisada, que propicia una
creatividad en condiciones restrictivas, aspectos presentes también
en Reconstruccion. En este ejercicio, al concebir obras emblematicas
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como no terminadas, se genera una desacralizacién que permite con-
tinuarlas, modificarlas o entablar un didlogo de tu a tu con ellas. En
este sentido, ;cOmo se entretejen los conceptos de reconstruccion y
autoconstruccion en esta muestra?

ACl Supongo que quienes tendrian que responder esta pregunta son los
artistas que dan cuerpo a la muestra, pero imagino que se entretejen de
maneras caprichosas, arbitrarias, subjetivas, inestables, contradictorias, pre-
carias, sudadas, felices, comprometidas, sensuales e inconclusas, pero lo mas
probable es que me equivoque, de muchas maneras.

GASVI Generalmente, la historia del arte es revisada desde la teoria,
sin embargo, en Reconstruccidon es repensada desde la practica y las
experiencias individuales de los artistas que conforman la exposicion.
Al ver las obras que cada uno eligi6 y el resultado derivado de las
apropiaciones y reinterpretaciones particulares ;a qué conclusiones
llegas en cuanto a los paradigmas del arte y su influencia en el gremio
del arte contemporaneo mexicano? (Por ejemplo, es interesante que
s6lo dos artistas se basaron en creadores mexicanos o las técnicas hege-
monicas, etc.)

ACLENn La estructura de las revoluciones cientificas Thomas Kuhn analiza la
manera en que los paradigmas se transforman, se trascienden o se reconsi-
deran, son procesos que probablemente son imperceptibles o poco impor-
tantes para quienes no participan de ellos, pero que ocasionalmente pueden
significar vueltas de tuerca para la humanidad; ejemplos clasicos serian dejar
de pensar que la tierra es plana o que el hombre es el centro del universo.
Yo no he llegado a ninguna conclusién sobre nada, mucho menos sobre mis
propios paradigmas, en cambio procuro hacerme preguntas en voz alta, com-
partirlas, aunque suenen a estulticias improductivas, independientemente de
su origen o nacionalidad.

GASTVI| as aproximaciones y formas de apropiaciéon de las obras por parte
de los artistas es variada; hay piezas que son una extension del refe-
rente, como Caminamos de manera exagerada alrededor del perimetro
de un cuadrado de Claudia Cisneros; otras las modifican o decons-
truyen; algunas, como la de Daniel Guzman, son una reactivacién de
una accion, y varias insertan el discurso original al contexto politico
local como Pemex arde de Luis Alfonso Villalobos o Sin titulo (21 de
diciembre - 4 de enero) de Héctor Jiménez. ;Como dialogan en el
espacio estos diferentes acercamientos y qué generan conjuntamente?

ACl En su diversidad —fincada en lo individual, de lo que se compone cual-
quier comunidad, que no la masa— esta muestra habra de ser construida
por los espectadores, mas que por los creadores, quienes han ofrecido de las
maneras mas sinceras a la convocatoria interpretaciones que devienen obras
nuevas, frescas y nutritivas. Esto generan conjuntamente la institucion, el
publico y los artistas, literalmente, a birotazos.



GASTVI Otro aspecto interesante de la muestra es que las obras elegidas
como referentes van desde las primeras manifestaciones artisticas, como
Sin titulo de Héctor Renteria, quien se basa en las pinturas rupestres de
la cueva de Chauvet, pasando por representantes del modernismo
(como Kazimir Malévich, Yves Klein, José Clemente Orozco), asi como
por artistas contemporaneos, pertenecientes a diferentes corrientes y
activos en las ultimas décadas (como Jean-Michel Basquiat, John Bal-
dessari, Bruce Nauman o Vito Acconci), hasta creadores con practica
vigente como Olafur Eliasson, Oscar Tuazon, Roman Onddk, Mona
Hatoum o Paul McCarthy. ;Cémo convergen todos estos tiempos en
el presente?

ACYo mas bien preguntaria ;como hacer que no converjan todos los tiempos
en el presente? Incluyendo al futuro, pues en la carta de invitacion a los par-
ticipantes no se excluia la posibilidad de referir a una obra que no ha sido
realizada, como son todas las que se presentan en la muestra, son en su
totalidad obras inéditas y sus autores son los que estan, no sus referentes...

GASTVI; Qué ventajas te da tu experiencia como artista y tu conocimiento
pedagdgico en la practica curatorial?

ACINo tengo ningun conocimiento pedagdgico en la practica curatorial, nien
ningun otro campo: haber estudiado pedagogia me da mas desventajas que
lo contrario, pues a diferencia de los demas no estudié arte, ni arquitectura, ni
diseno. Mi experiencia como artista, en todo caso, me da herramientas para
aprender de los participantes en este proyecto, ahi reside —desde cualquier
perspectiva— lo pedagdgico de esta aventura.

GASTVI ; Qué obra fue la que a ti te cambié la vida y por la que decidiste
seguir el camino del arte?

ACIMi tia abuela Amalia Vera Medina trabaj¢ afios cocinando y lavando ropa
en diversas casas de las Lomas de Chapultepec, en el ex Distrito Federal, sus
ancianas y expertas manos, deformes y atrofiadas por detergentes, cloro,
amoniaco y otros productos de limpieza, habian perdido casi toda la sensi-
bilidad y podian sostener pocillos candentes sin percibir calor ninguno. En
su larga experiencia, logré6 domenfar recetas y platos varios, que en su con-
vencionalidad aparecen injustamente como carentes de méritos o destreza
ninguna: arroz a la jardinera, caldo de pollo, bisteces encebollados, frijoles
charros, ensaladilla rusa, espaguetis al horno. Su gran éxito era la sopa de
letras. Un dia, cuando tenia como ocho afos, dispuesto a embuchacarme una
cucharada de aquel brebaje malnutriente que mi malhumorada tia preparaba
cada fin de semana, cuando nos visitaba desde la lejana y mitica Tacubaya,
entre los hervores que emanaba el cuenco enfrente de mi, lef claramente —
sin faltas de ortografia ni de redaccion— 'SIGUELE'. Y aqui sigo, en el camino.
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Planeacion museogréafica de la exposicion.



INTERVIEW WITH
ABRAHAM CRUZVILLEGAS

Interview conducted by Melissa Mota
Edited by Sandra and Pamela Ballesteros

The Museo de Arte de Zapopan (MAZ) is currently presenting, until May 29"
2017, Reconstruccion, a project by Abraham Cruzvillegas which explores different
forms of appropriation of language. Artists from Guadalajara and surrounding
areas have been asked to reinterpret, in record time and with a minimum of
resources, a work of art that has been of crucial importance to them. The exhibi-
tion presents the results, in a variety of supports, including painting, installation,
video, and performance. Participating artists include Isa Carrillo, Cristian Franco,
and Javier Barrios.

We had the opportunity to talk with Abraham Cruzvillegas about the nature
and process of the exhibition.

GasMLike many of your own works, this exhibitions gives great importance
to process. On the one hand, the continuing conversation you sustain
with the participating artists, and on the other, the particular process
of creating each piece, with a minimum of resources and in record time.
Could you tell us a little about how the exhibition came about?

A9The process began through the initiative of Viviana Kuri, with whom | config-
ured a methodology that took shape once she established a list of local artists
who finally agreed to participate, in response to a letter | addressed to them, a
nod in the direction of what belongs to us in common: language. On the basis
of their proposals, the conversations with the participating artists were brief, but
very intense and very fruitful. All of us improvised in one way or another, without
establishing agreements or consensus, but deciding together without votes or
pernicious authoritarian evaluations. The exhibition created itself.

GASI Something always present in your work is the concept of the “defin-
itively unfinished,” of what is “always constructing itself.” In Autocon-
struccion (Self-construction) you show what is added to a work by time,
without planning, with an improvised esthetic that allows for creativity in
restrictive conditions. These aspects are also present in Reconstruccion. In
this exercise, by conceiving emblematic works as unfinished, a desacraliza-
tion is generated that allows them to be continued, modified, or inserted
into a one-on-one dialogue. In this sense, how are the conceptions of
reconstruction and self-construction intertwined in this exhibition?
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ACl] suppose it is the artists themselves, who make up the exhibition, who
should answer that question, but I imagine they are intertwined in ways that are
whimsical, arbitrary, subjective, unstable, contradictory, precarious, sweated-out,
happy, committed, sensual, and inconclusive, though I am probably mistaken,
in many ways.

GASVI Art history is usually explored from a theoretical viewpoint, but
in Reconstruccion it is reconsidered through the individual praxes and
experiences of the artists participating in the exhibition. When you look
at the works each of the artists chose and the results of the particular
appropriations and reinterpretations, what conclusions do you draw with
regard to artistic paradigms and their influence on contemporary Mex-
ican art? It is interesting, for example, that only two artists reinterpreted
Mexican works or hegemonic techniques, etc.

A9In The Structure of Scientific Revolutions, Thomas Kuhn analyzes how para-
digms are transformed, transcended, or reconsidered. These are processes that
may go unnoticed or be given little importance by those who do not participate
in them, but they can sometimes signify a turn of the screw for humanity as a
whole. Classic examples would be when people ceased to believe the earth was
flat or that human beings were the center of the universe. | have not reached
any conclusions about anything, and still less about my own paradigms, but |
try to think out loud, ask myself questions, share my uncertainties, regardless of
their origin or nationality, though it all may just seem unproductive foolishness.

GASVI The approaches to and forms of appropriation of the works by the
artists are varied. There are pieces that are an extension of the referent,
such as Walking in an Exaggerated Manner around the Perimeter of a
Square, by Claudia Cisneros. Others modify or deconstruct, and some,
like the one by Daniel Guzman, are the reactivation of an action. Several
insert the original discourse into a local political context, such as Pemex
Is Burning by Luis Alfonso Villalobos or Untitled (December 21-January
4th) by Héctor Jiménez. How do these different approaches dialogue in
the exhibition space and what do they generate together?

A% In its diversity—individual diversity, of which any community is composed,
not the mass—this exhibition will be constructed by the spectators rather than
by the artists, who have answered the call, in the sincerest possible way, with
interpretations that have become fresh and nourishing new works. This is some-
thing that has been created together, a real free-for-all, by the institution, the
public, and the artists.

GASTVI Another interesting aspect of the exhibition is that the works chosen
as referents range from the very earliest examples of artistic expression,
as in Héctor Renteria’s Untitled, based on the Chauvet cave paintings,
through representatives of modernism (Kazimir Malevich, Yves Klein, José
Clemente Orozco), to more recent artists of various tendencies (Jean-Mi-
chel Basquiat, John Baldessari, Bruce Nauman, Vito Acconci) or others
currently at the height of their careers (Olafur Eliasson, Oscar Tuazon,



Roman Ondak, Mona Hatoum, Paul McCarthy). How do all these times
converge in the present?

A9l would ask, rather: how can all times not converge in the present? Including
the future, since in the letter of invitation the possibility was not excluded of
referring to a work of the future that has not yet been executed, like all those
now included in the exhibition. They are all new works, and their creators are
here, but not their referents...

GASMI What advantages have you gained from your experience as an artist
and your pedagogical knowledge of curatorial practices?

ACl | have no pedagogical knowledge of curatorial practices, or in any other field.
Having studied pedagogy puts me at a disadvantage, since, unlike others, | never
studied art or architecture or design. My experience as an artist, in any case, gives
me the tools to learn from the participants in this project. From any perspective
at all, that is where the pedagogical element of this adventure resides.

eAsMI\What was the work that changed your life and made you decide to
follow the path of art?

Al My great-aunt Amalia Vera Medina worked for years cooking and doing
laundry in different households in Lomas de Chapultepec, in Mexico City. Her
skilled old hands, misshapen and atrophied by detergents, chlorine, ammonia,
and other cleaning products, had lost almost all sense of touch and could hold
a burning hot mug without feeling anything. In her long experience, she had
mastered various dishes and recipes which, because of their apparent conven-
tionality, seemed to her void of any merit or skill: rice with vegetables, chicken
broth, steak with onions, beans with bacon, potato salad, oven-baked spaghetti.
Her greatest success was alphabet soup. One day, when | was around eight
years old, ready to gulp down a spoonful of the unnourishing concoction that
my crotchety great-aunt prepared every weekend when she visited us from the
remote and mythical Tacubaya, amidst the steam rising from the ceramic bowl
in front of me, | clearly read—with no spelling or grammar mistakes—"KEEP
ON.” And here | am, keeping on.
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ACTIVIDADES / ACTIVITIES

1, 2,3y 4 — Taller: Cacofonia de Sombras, acumulacion y creacidn. Isa Carrillo y Cynthia Gutiérrez



1 — Charla: ; Qué es lo contemporaneo? Carlos Ranc, Carlos Maldonado y Ménica Ashida
2 — Taller: Cacofonia de Sombras, acumulacién y creacién. Isa Carrillo y Cynthia Gutiérrez



1, 2 — Taller: Cacofonia de Sombras, acumulacién y creacion. Isa Carrillo y Cynthia Gutiérrez



lzquierda — Dia Familiar.

Derecha — Nave de experimentacion
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