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Daniel G. Andújar
 (Almoradí, 1966)

El trabajo de Andújar reflexiona sobre las cuestiones de la democracia y la
desigualdad en la sociedad de la información. Mediante la ironía, cuestiona como el
uso de las nuevas tecnologías nos afecta y transforman en nuestra experiencia
cotidiana y critica la voluntad de control que esconden detrás de su aparente
transparencia.

El trabajo artístico de Andújar se caracteriza por este movimiento constante entre el
espacio público “real” y el “virtual”. Aunque nunca los aborda separados él uno del
otro y los somete a una reflexión crítica en relación con sus promesas, democracia,
libertad, igualdad, etcétera.

Las obras que mostraremos en nuestro stand forman parte del proyecto “Danmatio
Memoriae: bufones, alquimistas y máscaras”, en el que Daniel G. Andújar deconstruye
las narrativas tradicionales y subvierte la realidad a través del uso de la Inteligencia
Artificial. Específicamente, en Last Seen, Andújar reconstruye diferentes plantas
extinguidas de las que no conservamos ningún dibujo ni imagen. 

Daniel García Andújar  es un artista visual, teórico y activista que trabaja y vive en Barcelona.
Ha impartido y dirigido talleres y seminarios para artistas y colectivos sociales en numerosos
países. Sus obras se han mostrado en numerosas exposiciones en todo el mundo, incluidas
Manifesta 4 y 53a Bienal de Venecia. El Museo Nacional Centro Arte Reina Sofía acogió una
completa muestra individual en 2015, comisariada por Manuel Borja-Villel. En 2017 participa en
documenta14 en Atenas y Kassel. En 2018 realizó exposición individual en el Centro de Carme
de Valencia y en 2020, en La Virreina, Centro de la Imagen en Barcelona, ambas comisariadas
por Valentí Roma. En 2023 realiza la exposición Patente de Corso, comisariada por Imma Prieto,
en Es Baluard, Palma de Mallorca,  y en el Museo de Antropología de Madrid.
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The work of Daniel G Andújar explores issues of democracy and inequality in our
current information society. Always with a touch of irony, he questions how the use of
new technologies affects and transforms us in our daily experience and he also
criticizes the will to control that which is hidden behind their apparent transparency.

His interest is based on the constant movement between the public space “the real “
and “the virtual space”; even though he never addresses them separately and submits
them to a critical reflection in relation to their promises, democracy, freedom,
equality, and so on.

 The works that we will show in our booth are part of a broader project by Daniel G.
Andújar, "Damnatio Memoriae, Alchemists, Jesters, and Masks", in which he
deconstructs traditional narratives and subverts reality through his use of Artificial
Intelligence. Specifically, in Last Seen, Andújar reconstructs extinct plant species that
we can no longer see in nature and of which we do not keep any image or drawing.

Daniel García Andújar is a visual artist, theorist and activist who works and lives in Barcelona.  
He has given and conducted workshops and seminars for artists and social collectives in many
countries. His works have been shown in numerous exhibitions around the world, including
Manifesta 4 and the 53rd Venice Biennale. The Museo Nacional Centro Arte Reina Sofía hosted a
complete solo show in 2015, curated by Manuel Borja-Villel. In 2017 he participated in
documenta14 in Athens and Kassel. The Museo Nacional Centro de Arte Reina Sofía hosted a
comprehensive solo exhibition in 2015, curated by Manuel Borja-Villel. In 2018 he held a solo
exhibition at the Centro de Carme in Valencia and in 2020, at La Virreina, Centro de la Imagen in
Barcelona, both curated by Valentí Roma. In 2023 he held the exhibition Patente de Corso
curated by Imma Prieto at Es Baluard, Palma de Mallorca, and Anthropology Museum, Madrid. 
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view of the installation at the exhbition  Damnatio Memoriae, alquimistas, bufones y máscaras (2023), àngels barcelona 
 

Daniel G. Andújar 
Last seen, 2023
18 Diptychs  / 18 dípticos 
Installation / instalación
High quality digital print on Hahnemühle paper and robot
drawing with Pigment gel ink paint on paper / impresión digital
de alta calidad sobre papel Hahnemühle más dibujo
robotizado con tinta gel. 
29,5 x 42 cm each / cada uno
Total: 63 x 399 cm. 
Unique exemplar/ ejemplar único 

vista de la instalaciónen la exhibición Damnatio Memoriae, alquimistas, bufones y máscaras (2023), àngels barcelona 
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Partial view of the work / Vista parcial de la obra  



àngels barcelona I ARCOmadrid 2024

Daniel G- Andújar 
Destruction is not an accident, 2023
Acrylic paint on canvas. / Pintura Acrílica sobre lienzo
46 x 55 cm. 
Unique exemplar / único ejemplar  



Itziar Barrio
 (Bilbao, 1976)
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Itziar Barrio es una artista multimedia radicada en Nueva York. 

Para esta edición de ARCOMadrid llevaremos obras que forman parte del proyecto
ROBOTA MML (2019-2023) el cuál forma parte de una trilogía de proyectos
multidisciplinarios que Itziar Barrio ha estado tejiendo desde el año 2016 entre
científicos, expertas en tecnología, ingenieros de la robótica e incluso un culturista.
Esta trilogía, conformada por A Demon that Slips into Your Telescope While You’re Dead
Tired and Blocks the Light, ROBOTA MML y Particle Matter, exploran la intersección de la
tecnología, el trabajo, la identidad y la materia. El trabajo  reflexiona acerca de las
identidades cyborg, así como de la noción de cuerpos híbridos y no binarios retando
las definiciones mismas de lo humano. Desde una ficción deliberada, Barrio va
desvelando como el cuerpo humano es una producción, una manufactura de la
misma manera que lo es la identidad y las narrativas dominantes que la han
instrumentalizado.

Itziar Barrio ha presentado internacionalmente en: 14ª Bienal de Shanghai, Museo
MACRO, Roma; MATADERO, Madrid; MACBA, Barcelona; Museo de Arte
Contemporáneo de Belgrado, Serbia; PARTICIPANTE INC, NY; Centro de Artes Abrons,
NY; Archivos de películas de antología, NY; tranzit, Rumania; (ENPAP) Red Europea de
Productores de Arte Público; Espacio ODEÓN, Bogotá, Colombia; Museo ARTIUM,
Vitoria-Gasteiz, España; Centro de Arte Contemporáneo del Valle de Hudson (HVCCA),
Peekskill, NY; Festival de Ideas para la Ciudad Nueva en el New Museum, NY; Bienal
de La Habana 2009, Cuba; Escaparate de Arte y Arquitectura, NY; Galería acb,
Budapest, Hungría; Proyectos Rincón, Bogotá, Colombia; 404 Festival de Arte Post-
Electrónico 2008, Trieste, Italia; PiSt, Estambul, Turquía; Academia de Bellas Artes de
Gdansk, Polonia; El Kunsthaus Tacheles, Berlín; BUCLE, Barcelona; Sala Rekalde,
Bilbao, España; y Galería Thomas Henry Ross, Montreal. En el 2018 el Azkuna Zentroa
le dedica su retrospectiva BY ALL MEANS comisariada por Johanna Burton. En 2023
expone  su proyecto ROBOTA MML en SMACK MELLON, NY. 

El catálogo monográfico de Barrio, publicado por la editorial internacional SKIRA, se
presentará en ARCO dentro del programa de Foro de expertos (Art LIbris) de la mano
de Manuel Cirauqui el jueves a las 16:00. Actualmente puede verse el proyecto
ROBOTA MML, en la exposición Clima Fitness hasta el 28 de julio en Matdero Madrid. 

IItziar Barrio is a multimedia artist based in New York. 

For this edition of ARCOMadrid, we will bring works that are part of the ROBOTA MML
project (2019-2023), which is part of a trilogy of multidisciplinary projects that Itziar
Barrio has been weaving since 2016 among scientists, technology experts, robotic
engineers, and even a bodybuilder. This trilogy, consisting of A Demon that Slips into
Your Telescope While You’re Dead Tired and Blocks the Light, ROBOTA MML, and Particle
Matter, explores the intersection of technology, labor, identity, and matter. The work
reflects on cyborg identities, as well as the notion of hybrid and non-binary bodies,
challenging the very definitions of what it means to be human. Through deliberate
fiction, Barrio reveals how the human body is a production, a manufacture, just as
identity and dominant narratives have instrumentalized it.

Itziar Barrio has presented internationally at: 14th Shanghai Biennale, MACRO
Museum, Rome; MATADERO, Madrid; MACBA, Barcelona; Museum of Contemporary
Art of Belgrade, Serbia; PARTICIPANT INC, New York City; Abrons Arts Center, New
York City; Anthology Films Archives, NYC; tranzit, Romania; (ENPAP) European Network
of Public Art Producers; Espacio ODEÓN, Bogotá, Colombia; ARTIUM Museum, Vitoria-
Gasteiz, Spain; Hudson Valley Center of Contemporary Art (HVCCA), Peekskill, NY;
Festival of Ideas for the New City at New Museum, NYC; Havana Biennial 2009, Cuba;
Storefront for Art and Architecture, NYC; acb Gallery, Budapest, Hungary; Rincón
Projects, Bogota, Colombia; 404 Festival of Post-Electronic Art 2008, Trieste, Italy; PiSt,
Istanbul, Turkey; Academy of Fine Arts in Gdansk, Poland; The Kunsthaus Tacheles,
Berlin; LOOP, Barcelona; Sala Rekalde, Bilbao, Spain; and Galerie Thomas Henry Ross,
Montreal, In 2018 the Azkuna  Zentroa dedicated their retrospective BY ALL MEANS
comissioned by Johanna Burton. In 2023 ROBOTA MML was exhibited at SMACK
MELLON, NY. 

Barrio's monographic catalog published by the international publishing house SKIRA
will be presented at ARCO 24 by Manuel Cirauqui as part of the Expert Forum (Art
LIbris) program. Currently the ROBOTA MML project can be seen in the exposition
Clima Fitness until the 28th of July in Matadero Madrid.

 



Itziar Barrio   
Dirty feet II, 2023
Concrete, metal and bronze/ cemento, metal y bronce 
16 x 57 x 18 cm. 
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Cecilia Bengolea
 (Buenos Aires, 1979)

Cecilia Bengolea es artista multidisciplinar que trabaja con el video, la performance y la escultura,
cuya práctica se centra en la investigación antropológica de formas de danza comunitaria
contemporáneas y arcaicas. Su interés gira alrededor de nuestra relación con la naturaleza, los
elementos, las creencias animistas y la figuración coreográfica. Utiliza la colaboración para
construir un cuerpo más amplio de trabajo mientras percibe la danza y la performance como una
escultura animada que le permite convertirse tanto en sujeto como en objeto dentro de su propio
trabajo.

Para esta edición de ARCOmadrid presentamos la película de Cecilia Bengolea, “Neutrino
Ensemble” (2023). La película nos lleva en un viaje al mundo de los neutrinos, las partículas más
pequeñas y abundantes en el universo. Bengolea crea una espectacular interpretación visual del
movimiento de las partículas, como si fueran bailarines en un conjunto.

Al transformar la cosmología y la astrofísica en una danza, Bengolea conecta el rendimiento con
disciplinas científicas como un método para estudiar la antropología, la musicología y la
cosmología. La coreografía presenta a la renombrada intérprete Michelle Lámy, bailando y
moviéndose sobre una fuente experimental diseñada por el astrofísico Thierry Foglizzo, simulando
los movimientos atractivos entre estrellas masivas, colisionando y creando las partículas de las que
están hechos los humanos, y todo lo demás.

Cecilia Bengolea tiene formación en Filosofía e Historia del Arte, también obtuvo el Máster
coreográfico Ex.e.r.c.e. con Mathilde Monnier en el centro Nacional de Coreografía de Montpellier.
Sus videoinstalaciones y performance han estado presentes en el Copenhaghen Contemporary
(2023), Noor Riyahd (2023), Mudame Luxembourg (2022), Museo Guggenheim de Bilbao (2021), la
Bienal de Gwangju (2021-2014), La Bourse de commerce - Collection Pinault, París (2021), La Casa
Encendida, Madrid (2021), Tank Shanghai (2020), Centro Pompidou (2019- 2016-2010), Andreh-
Schiptjenko gallery, Estocolmo (2020), Sfer ik Tulum (2019), Der Tank, Art Basel (2019), Arte Ba,
Faena Festival, Buenos Aires (2019), Fondation Giacometti, París (2019), performa, NY (2019), Fiac
Louvre, París (2019), Engadin Art Talks , Gstaad, (2019), Desertx , Salton Sea (2019), Art Basel Miami
Beach (2018), TBA21, Venecia y Madrid (2018-2019), Dhaka Art Summit (2018), Palais de Tokio
(2018-2015), ICA Londres (2015), Elevation 1049, Gstaad (2017), Dia Art Foundation (2017),
Hayward Gallery Londres (2016), Bienal de Sao Paulo (2016), Tate Modern, Londres (2015) o la
Bienal de Lyon (2015).

Cecilia Bengolea is a multidisciplinary artist working with video, performance, and sculpture
whose practice focuses on anthropological investigation of contemporary and archaic
community dance forms. Her interest revolves around our relationship with nature, the
elements, animistic beliefs and choreographic figuration. She uses collaboration to build a
larger body of work as she perceives dance and performance as an animated sculpture that
allows her to become both subject and object within her own work.

In this ARCO edition, we present Cecilia Bengolea’s film, “Neutrino Ensemble” (2023). The film
takes us on a journey into the world of neutrinos, the smallest and most abundant particles in
the universe. Bengolea creates a spectacular visual interpretation of the particles’ movement, as
if they were dancers in an ensemble.

By transforming cosmology and astrophysics into a dance, Bengolea connects performance
with scientific disciplines as a method for studying anthropology, musicology, and cosmology.
The choreography features the renowned performer Michelle Lámy, dancing and moving atop
an experimental fountain designed by astrophysicist Thierry Foglizzo, simulating the attractive
movements between massive stars, colliding, and creating the particles from which humans –
and everything – are made.

Cecilia Bengolea She has a background in Philosophy and Art History she has also followed
the choreographic master Ex.e.r.c.e. by Mathilde Monnier at the Centre Chorégraphique
National in Montpellier.  Her installations and performances have been presented at the
Copenhaghen Contemporary (2023), Noor Riyahd (2023), Mudame Luxembourg (2022),
Guggenheim Museum, Bilbao (2021), the Gwangju Bienniale (2021-2014), La Bourse de
commerce - Collection Pinault, Paris (2021), La Casa Encendida, Madrid (2021), Tank Shanghai
(2020), Pompidou Centre (2019- 2016-2010), Andreh-Schiptjenko gallery, Stockholm (2020), Sfer
ik Tulum (2019), Der Tank, Art Basel (2019), Arte Ba, Faena Festival, Buenos Aires (2019),
Fondation Giacometti, Paris (2019), performa, NY (2019), Fiac Louvre, Paris (2019), Engadin Art
Talks , Gstaad, (2019), Desertx , Salton Sea (2019), Art Basel Miami Beach (2018), TBA21, Venice
and Madrid (2018-2019), Dhaka Art Summit (2018), Palais de Tokyo (2018-2015), ICA London
(2015), Elevation 1049, Gstaad (2017), Dia Art Foundation (2017), Hayward Gallery London
(2016), Biennale de Sao Paulo (2016), Tate Modern, London (2015) or the Biennale de Lyon
(2015).
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Cecilia Bengolea
Neutrino Ensemble, 2023
Video, color, sound, 8' 41"

Link to video
password: neutrinos_2023

https://vimeo.com/915127481?share=copy
https://vimeo.com/915127481?share=copy
https://vimeo.com/915127481?share=copy
https://vimeo.com/915127481?share=copy
https://vimeo.com/915127481?share=copy
https://vimeo.com/915127481?share=copy
https://vimeo.com/915127481?share=copy
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Cecilia Bengolea
Untitled (orange), 2019
Drawing. Marker on paper / Dibujo, Rotulador sobre papel
21 x 29,7 cm (framed) / enmarcado 
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Esther Ferrer
 (San Sebastián, 1937)

A lo largo de cinco décadas la obra de Esther Ferrer ha explorado los campos de la
performance, la instalación y la poesía visual. Su obra se inscribe en la corriente de
arte minimalista y conceptual, iniciada en la década de los sesenta del siglo XX, que
tiene a Stéphane Mallarmé, Georges Perec, John Cage o Fluxus como referentes, así
como en los feminismos de aquel momento.

En un momento donde cada día se hace más evidente que las matemáticas y los
algoritmos controlan muchos aspectos de nuestra vida, el trabajo de Esther Ferrer
sobre los números primos cobra nuevos sentidos.

El hilo conductor de la obra de la artista es la performance, pero su interés por el
espacio, el tiempo y el ritmo, toma otra forma en su trabajo minucioso y mental que
lleva realizando con los números primos desde los años 70. A través de diferentes
sistemas visuales que la artista inventa genera constelaciones que se despliegan
sobre madera, papel o lienzo desvelando un posible ritmo interno de los números
primos, una armonía geométrica. Un ejercicio donde Esther parece aliarse con los
números para dar forma al azar, al caos y dejar abiertas nuevas preguntas sobre el
mundo contemporáneo. 

Esther Ferrer es reconocida tanto nacional como internacionalmente. En 1999 representó a
España en  la Bienalde Venecia. En 2008 recibe el premio Nacional de Artes Plásticas y en el
2012 el Premio Velázquez.  También ha participado en numerosos festivales de arte de acción
en EEUU, Francia, Alemania, Japón , Brasil, entre otros. Su trabajo ha podido verse en
instituciones como  El Centro Pompidou y el MAC/VAL en Paris (2014), el CAAC de Sevilla, el
CGAC en Santiago, el Museo de Bellas artes en Río de Janeiro, Guggenheim Bilbao,  o en la
Staatsgalerie en Stuttgart entre otros. En 2017 el Museo Reina Sofia le dedica la exposición
individual Todas las Variaciones son Validas, Incluida Ésta. En 2024 el MACBA de Buenos Aires
realizará unas muestra individual de sus trabajos dentro del ciclo de exposiciones de artistas
españolas de primer nivel.  Su obra es parte de importantes colecciones públicas y privadas
como elMACBA, Museo Reina Sofia, MUSAC, IVAM, ARTIUM y Centro Pompidou. 

Throughout five decades, the work of Esther Ferrer has explored the fields of
performance, installation and visual poetry. Her work is part of the trend of minimalist
and conceptual art, which began in the sixties of the 20th century, which has Stéphane
Mallarmé, Georges Perec, John Cage or Fluxus as references, as well as part of the
feminisms of that time.

At a time when it is becoming increasingly evident that mathematics and algorithms
control many aspects of our lives, Esther Ferrer's work on prime numbers takes on new
meanings.

The common thread of the artist's work is performance, but her interest in space, time
and rhythm takes another form in the meticulous and mental work she has been doing
with prime numbers since the 1970s. Through different visual systems that the artist
invents, she generates constellations that unfold on wood, paper or canvas, revealing a
possible internal rhythm of the prime numbers, a geometric harmony. An exercise
where Esther seems to ally herself with numbers to give shape to chance, to chaos and
to leave open new questions about the contemporary world.

Esther Ferrer is widely recognized, nationally as well as internationally. She represented Spain in
the Venice Biennial in 1999. In 2008 she was awarded the Premio Nacional de Artes Plásticas,  and
in 2012 the Premio Velázquez, one of the most important and recognized awards of her career.
She has participated with her performances in international festivals in the United States, France,
Germany, Japan, Canada, Brazil and Palestine, to mention a few. Her work has been exhibited in
institutions around the world such as Museo Nacional Centro de Arte Reina Sofia in Madrid,
Centre Pompidou in Paris, the CAAC in Seville, the CGAC in Santiago, the Fine Arts Museum in Rio
de Janeiro, Guggenheim Bilbao, Bilbao, the ARTIUM in Victoria and the Staatsgalerie in Stuttgart,
among many others. In 2024 the MACBA, Bueno Aires, will hold a solo exhibition of her work as
part of the cycle of exhibitions of top Spanish artists. will Her work is part of important public and
private collections such as MNCARS, Museo de Arte Contemporáneo de Barcelona, Centre
Pompidou, MUSAC, IVAM, ARTIUM and CGAC, among others. 
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Esther Ferrer
Poema de los Números Primos, 2023 
Hilos, rotulador sobre lienzo / Threads and marker on canvas 
96 x 113 cm  
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Detail view / Vista detalle 
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Esther Ferrer
Poema de los Números Primos, 1980's-2017
Dibujo, Model / Maqueta  for a floor installation, Museo Reina Sofia, 2017.
tinta sobre papel vegetal, firmado y fechado  
Frame showcase, . 
90 x 64,5 cm 

Work published in the catalogue of the exhibition, Todas las versiones son
válidas, incluso esta. All Variations are valid, including this one. Pag. 1
Museo Reina Sofía, 2017 



Detail view



Tom Johnson
(Colorado, 1939)
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Es compositor, antiguo alumno de Morton Feldman. Se lo considera músico
minimalista, ya que trabaja con formas simples, escalas limitadas y, en general,
materiales reducidos, pero su trabajo se desarrolla de una manera más lógica que la
mayoría de los minimalistas, a menudo utilizando fórmulas, permutaciones,
secuencias predecibles y diversos modelos matemáticos. 

Presentamos una selección de dibujos inéditos de su serie Imaginary Music (1974)  
además de dibujos recientes de su composición Kirksman’s ladies (2019). Johnson ha
investigado incansablemente para ensanchar los límites de las artes y abrir nuevos
caminos. Con una trayectoria de más de cinco décadas, es autor de una obra musical
que desborda las fronteras de lo estrictamente sonoro para inmiscuirse en los
territorios de lo visual, lo verbal y las matemáticas. Sus dibujos exploran de muchas
formas la relación entre imagen y música.  

Tom Johnson  es conocido por sus óperas: The Four Note Opera (1972), que continúa
representándose en muchos países. Riemannoper, que se ha presentado más de 30 veces en
países de habla alemana desde su estreno en Bremen en 1988. Su mayor composición,
Bonhoeffer Oratorium, un trabajo de dos horas en alemán para orquesta, coro y solistas, con
texto del teólogo alemán Dietrich Bonhoeffer, se estrenó en Maastricht en 1996, y desde
entonces se ha representado en Berlín y Nueva York. Entre sus proyectos recientes destacamos
Tilework, (2003) una serie de 14 piezas para solistas, Galileo (2005), una pieza de 40 minutos
escrita para un instrumento de percusión creado por el mismo autor, Slight Variations for piano
(2015), Sept septuors (2016), Knock on Wood (2018), y Illustrated Music. En el 2023 fue incluido
en la exhibición Illustrated Music, José Guerrero Center, Granada y Impossible Music, Miller ICA,
Pittsburg, USA. Desde el 2022 ha sido incluido en la Colección MACBA. Preludio. Intención
poética, MACBA, Barcelona. 

He is a composer, former student of Morton Feldman. He is considered a minimalist,
since he works with simple forms, limited scales, and generally reduced materials, but
he proceeds in a more logical way than most minimalists, often using formulas,
permutations, predictable sequences and various mathematical models. 

We present a selection of previously unpublished drawings from his Imaginary Music
(1974) series  in addition to  drawings from his composition Kirksman's ladies (2019).
JJohnson has tirelessly explored to broaden the boundaries of the arts and pave new
paths. With a career spanning over five decades, he is the author of a musical oeuvre
that transcends the strictly auditory, delving into the realms of the visual, verbal, and
mathematical. In many ways his drawings explore the relationship between image and
music.

Tom Johnson is known for his operas: The Four Note Opera (1972) which continues to be
represented in many countries. Riemannoper that has been staged more than 30 times in
German-speaking countries since its premiere in Bremen in 1988. His biggest composition, The
Bonhoeffer Oratorium, a two-hour work in German for orchestra, chorus, and soloists, with text
by the German theologian Dietrich Bonhoeffer, was premiered in Maastricht in 1996, and, since
then it has been presented in Berlin and New York.  Amongst his most recent projects we find
Tilework, (2003) a series of 14 pieces for solo instruments, Galileo (2005), a 40-minute piece
written for a percussion instrument self-made by the author, Slight Variations for piano (2015),
Sept septuors (2016), Knock on Wood (2018), and Illustrated Music. In 2023 he has also been
included in the exhibitions Illustrated Music, José Guerrero Center, Granada and Impossible Music,
Miller ICA, Pittsburg, USA. Since 2022 he has been included in Colección MACBA. Preludio.
Intención poética, MACBA, Barcelona 
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Tom Johnson
Kirkiman’s Ladies #1, 2009
Ink on paper / Tinta sobre papel 
Signed and dated in the back / firmado y fechado en el
dorso 
49 x 65 cm

Link to the sound piece Kirkaman’s Ladies, 2009. Performed by harpist Manon Pierrehumbert playing in the hall. / Link a la pieza
sonora Kirkaman’s Ladies, 2009. Interpretada por la arpista Manon Pierrehumbert que suena en la sala.  

https://www.youtube.com/watch?v=iLHcxEdrIkY&t=116s
https://www.youtube.com/watch?v=iLHcxEdrIkY&t=116s
https://www.youtube.com/watch?v=iLHcxEdrIkY&t=116s
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Tom Johnson
Kirkiman’s Ladies #61, 2009
Ink on paper / Tinta sobre papel 
Signed and dated in the back / firmado y fechado en el
dorso 
49 x 65 cm



Tom Johnson
Scattered Music
Imaginary Music series
ink on paper/ Tinta sobre papel 
Signed and dated int he back /firmado y
fechado en el verso
23 x 31 cm
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Tom Johnson
Jumping music for twopianos, 1974 
Ink on paper / Tinta sobre papel
signed and dated in the back / firmado y
fechado en el dorso 
23 x 31 cm
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Joan Fontcuberta
 (Barcelona , 1955)
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Joan Fontcuberta es un reconocido fotógrafo conceptual, además de un escritor, editor,
comisario y profesor, que ha desempeñado un significativo papel en la tarea de lograr
reconocimiento internacional para la historia de la fotografía española. Desempeña su
trabajo en el espacio que queda entre los ámbitos de la “realidad” y la “ficción”,
manufacturando ilusiones fotográficas libremente inspiradas en “lo real”. En su obra,
consigue crear un universo visual en cuyo seno los conceptos de verdad y ficción están
estrechamente entrelazados.

Las obras que mostraremos en nuestro stand forman parte del proyecto “Jardines de
Polvo” el cual está concebido como recorridos en vaivén por un jardín en el que
Fontcuberta transita por las acciones inversas de descomponer en polvo y recomponer a
partir del polvo. Se parte de lo orgánico en trance de desaparecer a lo artificial a punto
de surgir. El proyecto ilustra la transición de la vetusta alquimia arcana a la nueva
alquimia algorítmica en la etapa en que la A.I. remplaza a la cámara en la centralidad de
nuestra cultura visual. 

Joan Fontcuberta es una figura clave para determinar y entender la función social y artística de la
fotografía. Ha ejercido como ensayista, divulgador, fotógrafo, artista, comisario de exposiciones y
editor. Entre los espacios más representativos donde ha expuesto sus obras, destacan MACBA
(Barcelona), Museo Nacional Centro de Arte Reina Sofía (Madrid), La Virreina Centre de la Imatge,
CCCB y MNAC (Barcelona), Galería Zabriskie (Nueva York), el Museo del Hermitage (San Petersburgo),
la Universidad de Harvard (Estados Unidos), MOMA (Nueva York), la Maison Européene de la
Photographie (París), el IVAM (Valencia), la Parco Gallery (Tokio) y el Science Museum (Londres), entre
otros. Su obra forma parte de múltiples colecciones públicas y privadas de todo el mundo, como la
del Centro Pompidou, MOMA, MACBA o Museo Reina Sofía. Recibió el premio David Octavious Hill
por la Fotografisches Akademie GDL de Alemania en 1988, el Chevalier de l’Ordre des Arts et des
Lettres por el Ministerio de Cultura de Francia en 1994 y Premio Nacional de Fotografía en 1998. En
2011 fue Premio Nacional de Ensayo, en 2013 recibió el prestigioso Premio Hasselblad de fotografía
y en 2016 le otorgaron el Premio Ciutat de Barcelona. Actualmente tiene la exposición individual
“Cultura di Polvere”,  en el Museo Fortuny, Venecia. 

Joan Fontcuberta is a renowned conceptual photographer as well as being a writer,
editor, curator and teacher, who has played a significant role in the task of achieving
international recognition in the favour of the history of Spanish photography. work lays in
the remaining space between the fields of "reality" and "fiction", crafting photographic
illusions freely inspired by "that which is real". In his body of work he manages to create a
visual universe in which the concepts of truth and fiction are closely intertwined.

The works that we will show in our booth are part of a broader project “Dust Gardens”
which is conceived as fluctuating paths in a garden. In it, Fontcuberta goes through the
inverse actions of decomposing into dust and recomposing from dust. He goes from the
organic in the process of disappearing to the artificial about to emerge. The project thus
illustrates the transition from the old arcane alchemy to the new algorithmic alchemy at
the stage when the A.I. replaces the camera in the centrality of our visual culture.

Joan Fontcuberta  is a key figure in determining and understanding the social and artistic function
of photography. He has worked as an essayist, a photographer, an artist, an exhibition curator and
an editor. Among the most representative spaces where he has exhibited his works, the following
stand out: MACBA (Barcelona), Museo Nacional Centro de Arte Reina Sofía (Madrid), La Virreina
Centre de la Imatge, CCCB and MNAC (Barcelona), Zabriskie Gallery (New York), the Hermitage
Museum (Saint Petersburg), Harvard University (United States), MOMA (New York), the Maison
Européene de la Photographie (Paris), the IVAM (Valencia), the Parco Gallery (Tokyo) and the Science
Museum (London), among others. His work is part of multiple public and private collections around
the world, such as the Centre Pompidou, MOMA, MACBA or the Reina Sofía Museum. He received
the David Octavious Hill Prize from the Fotografisches Akademie GDL of Germany in 1988, the
Chevalier de l'Ordre des Arts et des Lettres from the French Ministry of Culture in 1994, and the
National Prize for Photography in 1998. In 2011 he was awarded the National Essay Prize, in 2013
he received the prestigious Hasselblad Prize for photography and in 2016 he was awarded the
Ciutat de Barcelona Prize.  

He currently has the  solo exhibition "Cultura di Polvere, at the Fortuny Museum, Venice.
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Joan Fontcuberta
De Rerum Natura, 2023 
Polyptych, 8  images / Políptico 8 imágenes 
Digital giclée print with UltraChrome ink Hanehmühle Museum Etching paper of 350 g./ Glicée impresión
digital con tinta UltraChrome  papel Hanehmühle Museum grabado de 350 g.
Medidas totales:  82 x 166 cm , 40 x 40 cm each / cada uno 
Showcase frame and museum glass / Marco vitrina  y cristal de museo 
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Joan Fontcuberta
De Rerum Natura, 2023 
Macarata Filipinustia
Digital giclée print with UltraChrome ink Hanehmühle Museum Etching
paper of 350 g./ Impresiones digitales con tintas UltraChrome sobre
papel Hanehmühle Museum Etching paper de 350 g
Total 82 x 166 cm / 40 x 40 cm each /cada uno
Showcase frame and museum glass / marco vitrina y cristal de museo
Ed.5 
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Daniela Ortiz 
(Cuzco, Perú, 1985)

A través de su trabajo Daniela Ortiz busca generar narraciones visuales donde los
conceptos de nacionalidad, racialización, clase social y género son entendidos de
manera crítica para analizar el poder colonial, capitalista y patriarcal. Sus proyectos e
investigaciones recientes abordan el sistema de control migratorio Europeo, su vínculo
con el colonialismo y los mecanismos legales creados por las instituciones europeas
para poder ejercer violencia contra las poblaciones migrantes y racializadas.

Daniela presentará en ARCO Paisajes una obra compuesta por tres series de óleos en
las que la artista invierte la mirada y presenta imágenes originales de territorios del Sur
Global sin la destrucción producida por el modelo de civilización colonial-imperialista y
sin sus instituciones militares, que aparecen destruidas. La primera serie de 13 cuadros
nos invita a imaginar paisajes cotidianos inalterados. La segunda serie muestra cinco
casas corrientes en Libia antes del bombardeo de la OTAN en 2011. La tercera y última
serie imagina el mundo de la reparación: cinco bases militares estadounidenses que
operan actualmente en distintos territorios de Abya Yala aparecen en ruinas.

Daniela Ortiz ha tenido  exposiciones individuales y colectivas como, Disobedience Archive at the
60th International Art Exhibition of La Biennale di Venezia (2024); Tiro al blanco en Arte in Fiera
(2024); Anti-Futurismo Cimarrón, La Virreina Centre de la Imatge, Barcelona (2023); The Rebellion of
Roots, Kunstverein Cologne, (2021-2022), Maternar, MUAC, Mexico (2022), Not Fully Human, Not
Human at All, Kunsthalle Hamburg & KADIST art foundation, Paris (2020-21), museo de la
democracia, neue Gesellschaft für bildende Kunst (nGbK), Berlin (2021), And if I devoted my life to
one of its feathers?, Kunsthalle Wien, (2021), The Ghost Ship and the Sea Change, 11th edition of
Göteborg International Biennial for Contemporary Art, Röda Sten Konsthall, Göteborg (2021),
Corazón Pulmones Hígado, Matadero Madrid (2019), Vista views, Galerie Buchholz, New York (2019),
Songs for sabotage, Triennial at the New Museum, New York (2018), Blanca Europa at Las Ataranzas
in Valencia (2017), ABC of Racist Europe at the Middlesbrough Institute of Modern Art, UK, (2017),
97 House Maids at the Van Abbemuseum in Eindhoven, entre otras.

Through her work, Daniela Ortiz generates spaces of tension in which she explores
concepts such as nationality, racialisation, social class and gender in order to
understand how violence, the persecution of racialised communities, and inclusion and
exclusion operate in Western societies. Her recent projects and research revolve
around the European migratory control system, its links to colonialism and the legal
structure created by institutions in order to inflict violence towards racialized
communities. 

At our stand for ARCOmadrid we will present Paisajes a piece composed of three series
of oil paintings in which the artist inverts the gaze and presents original images of
territories in the Global South without the destruction produced by the colonial-
imperialist model of civilisation and without its military institutions, which appear
destroyed. The first series of 13 paintings invites us to imagine undisturbed everyday
landscapes. The second series shows five ordinary houses in Libya before the NATO
bombing in 2011. The third and final series imagines the world of reparation: five US
military bases currently operating in different territories in Abya Yala appear in ruins.

Daniela Ortiz has held solo and group exhibitions such as, Disobedience Archive at the 60th
International Art Exhibition of La Biennale di Venezia (2024); Tiro al blanco en Arte in Fiera (2024);
Anti-Futurismo Cimarrón, La Virreina Centre de la Imatge, Barcelona (2023);  The Rebellion of Roots,
Kunstverein Cologne, (2021-2022), Maternar, MUAC, Mexico (2022), Not Fully Human, Not Human at
All, Kunsthalle Hamburg & KADIST art foundation, Paris (2020-21), museo de la democracia, neue
Gesellschaft für bildende Kunst (nGbK), Berlin (2021), And if I devoted my life to one of its feathers?,
Kunsthalle Wien, (2021), The Ghost Ship and the Sea Change, 11th edition of Göteborg International
Biennial for Contemporary Art, Röda Sten Konsthall, Göteborg (2021), Corazón Pulmones Hígado,
Matadero Madrid (2019), Vista views, Galerie Buchholz, New York (2019), Songs for sabotage,
Triennial at the New Museum, New York (2018), Blanca Europa at Las Ataranzas in Valencia (2017),
ABC of Racist Europe at the Middlesbrough Institute of Modern Art, UK, (2017), 97 House Maids at the
Van Abbemuseum in Eindhoven, among others.
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Daniela Ortiz  
Paisajes (Serie 1), 2023 
13 paintings, acrylic on  on linen 
13 pinturas, acrílico sobre lienzo 
10 x 15 cm each / c/u 
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Daniela Ortiz  
Paisajes (Serie 2), 2023 
5 paintings, Oil on linen /5 pintura óleo sobre lienzo 
10 x 15 cm each / c/u 
Total: 15 x 80 cm 

Daniela Ortiz  
Paisajes (Serie 3), 2023 
5 paintings, Oil on linen / 5 pinturas óleo sobre lienzo 
10 x 15 cm each / c/u 
Total: 15 x 80 cm 
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Claudia Pagès 
(Barcelona, 1990)

ESP ENG

El trabajo de Claudia Pagès se basa principalmente en el texto, publicándolo a través de
impresos, instalaciones, lecturas sonoras y performances, generando de este modo, un
lenguaje específico relacionado con la oralidad y el texto parlante. Las obras en vivo son
recitales musicales donde los cuerpos navegan a través de textos, poemas, y canciones
en un paisaje contextualizado. Durante los últimos años, Pagès ha trabajado rastreando
los nuevos sistemas de distribución de mercancías y la economía de la gentrificación. Se
centra en los procesos de cosecha, espigado y extracción en la ciudad contemporánea;
cosechar cuerpos a través de los propios recursos, espigar textos y trabajar con sus
procesos de distribución.

Claudia Pagès presenta la videoescultura Caminando la Montaña del Gerundio (Montjüic,
ladera del puerto)  que muestra a la artista caminando por Montjuïc, la montaña que
domina el puerto de Barcelona. En sus paseos, transitamos por diferentes momentos de
la historia pasada y presente del lugar, cargados con estructuras simbólicas violentas.
Jardines con palmeras importadas, cañas gigantes creciendo junto a un castillo
construido para vigilar la ciudad, miradores para turistas, un cementerio del siglo XIX para
la burguesía y una fosa común de la Guerra Civil; por otro lado, ropa dispersa, recortes,
rábanos y puestos de crucero. 

Claudia Pagès es licenciada en bellas artes por la Universidad de Barcelona y tiene un MFA por el
Sandberg Instituut (Ámsterdam). Su trabajo ha sido exhibido en lugares como La Capella de Sant
Roc, Valls (2018), Paris Internationale, París (con Cordova) (2018), Veronica, Ámsterdam (2018), La
Casa Encendida, Madrid (2021), Perdu, Ámsterdam (2020), HAU2, Berlín (2019), CentroCentro,
Madrid (2019), MACBA, Barcelona (2019), Les Bains, París (2019), Gasworks, Londres (2018), Sharjah
Art Foundation, Sharjah, Emiratos Árabes Unidos (2018), y Espai 13 Fundación Joan Miró (2023),
Sculpture Center, Nueva York,  (2024). 

Claudia Pagès work is mostly based in text, publishing it through printed matter,
installations, sonic readings and performances, generating a specific language relating to
orality and talkable text. Claudia's live works are musical recitals where bodies navigate
through texts, poems, songs on a contextualized landscape. During the last years Pagès
has been working tracing new systems of distribution of commodities and economics of
gentrification. Focusing on processes of harvesting, gleaning and extracting on the
contemporary city; harvesting bodies through one's resources, gleaning text and
working with its processes of distribution. 

For this edition Claudia Pages presents  the video sculpture Walking the Gerundio
Mountain (Montjüic,  port) side that shows the artist walking through Montjuïc, the
mountain that dominates the port of Barcelona. In her walks, we transit through
different moments of the past and present history of the place, loaded with violent
symbolic structures. Gardens with imported palm trees, giant reeds growing next to a
castle built to bombard the city, viewpoints for tourists, a 19th century cemetery for the
bourgeoisie and a mass grave from the Civil War; on the other side, scattered clothes,
cuttings, radishes and cruising stalls.

Claudia Pagès has a degree in fine arts from the University of Barcelona and an MFA from the
Sandberg Instituut (Amsterdam). Her work has been exhibit at places like   La Capella de Sant Roc,
Valls (2018), Paris Internationale, Paris (with Cordova) (2018), Veronica, Amsterdam (2018), La Casa
Encendida, Madrid (2021), Perdu, Amsterdam (2020), HAU2, Berlin (2019), CentroCentro, Madrid
(2019), MACBA, Barcelona (2019), Les Bains, Paris (2019), Gasworks, Londres (2018), Sharjah Art
Foundation, Sharjah, United Arab Emirates (2018), y Espai 13 Fundación Joan Miró, Barcelona
(2023), Sculpture Center, New York (2024).
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Claudia Pagès
Caminando la montaña del gerundio (Montjuïc, bando del port), 2022
64 LED screens, metal structure, video, color, sound. 11 min. / 64
pantallas LED, estructura metálica, video, color, sonido 11 min 
170 x132 x 190 cm
Unique piece / pieza única 

Link to view the work 
Link to view the work 

Link to the  video included in the work

https://vimeo.com/887934817?share=copy
https://vimeo.com/887934817?share=copy
https://vimeo.com/887934863?share=copy%20%C3%A7
https://vimeo.com/887934863?share=copy%20%C3%A7
https://drive.google.com/drive/folders/1z4uLMgj5C2KCpj3QoIsFqCRIy0h6XqSF
https://drive.google.com/drive/folders/1z4uLMgj5C2KCpj3QoIsFqCRIy0h6XqSF
https://drive.google.com/drive/folders/1z4uLMgj5C2KCpj3QoIsFqCRIy0h6XqSF


Detail view/ vista detalle
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Mònica Planes
 (Barcelona , 1992)
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A Monica Planes le interesa la relación del cuerpo con la arquitectura, la relación, ya sea
física o mental, que se establece con los espacios que habitamos. Analiza la forma en
que estas estructuras inciden en nuestro comportamiento cotidiano y determinan la
forma en que percibimos el entorno y, por tanto, cómo nos relacionamos con él,
intentando  entender esta relación a través de la escultura. De hecho, piensa en la
escultura como la materialización de esta relación, como la fusión del cuerpo con la
estructura arquitectónica. Con su práctica  escultórica busca la forma de revelar cómo el
acto de esculpir te sitúa en una situación determinada, se trata de producir un estado
de transformación entre el cuerpo y la materia.

Las dos esculturas que presenta Mónica Planes, Hacia con el Brazo (adentro) y Hacia con
el Brazo (adelante) son una investigación sobre la materia  y la acción pasada. Pone en
cuestión un presente que intenta mantener algo que ya ha ocurrido alterando la
relación entre el gesto que significa y la forma escultórica. El  proceso de trabajo
contiene  movimientos utilizando  el cuerpo como herramienta y una forma escultórica
que aglutina y presenta la experiencia de estos movimientos.

Mònica Planes ha presentado su trabajo individualmente en la Gelateria Sogni di Giaccio, Bologna
(2022); en el centro de arte Can Felipa (2020); el Nivell Zero de la Fundación Suñol (2017), en la
galería àngels barcelona (2020-2017) y en la Fundación Arranz-Bravo (2018), entre otras. Ha
participado en exposiciones colectivas como Pastora Foley, Artiatx; Lo que pesa una cabeza, TEA
(Tenerife ), Remedios, TB21, Cordova; i a Generaciones 23, La Casa Encendida, Madrid. Durante los
últimos años ha recibido la beca de la Fundación Banco Santander de escultura (2021) y ha sido
seleccionada par el Premio de Escultura de la Fundación Vila Casas 2021. También ha sido
seleccionada para el Premio Miquel Casablancas (2020), y la Bienal de Arte Ciutat d’Amposta BIAM
(2020). Actualmente está de residente en la Academia de Roma 

Planes is interested in the relationship between the body with architecture, the
relationship, whether physical or mental, that is established with the spaces we inhabit.
She analyses the way in which these structures affect our daily behaviour and determine
the way in which we perceive the environment and, therefore, how we relate to it, and
tries to understand this relationship through sculpture. In fact, she thinks of sculpture as
the materialization of this relationship, as the fusion of the body with the architectural
structure. For this reason, in her sculptural practice she looks for a way to reveal how the
act of sculpting places you in a certain situation, it is about producing a state of
transformation between the body and matter.

The two sculptures presented by Monica Planes, Towards with the Arm (inside) and
Towards with the Arm (forward) are an investigation on material and past action. She
questions a present that tries to maintain something that has already happened by
altering the relationship between the gesture that signifies and the sculptural form. The
working process includes movements using the body as a tool and a sculptural form that
agglutinates and presents the experience of these movements.

Mònica Planes has presented her work individual in  Gelateria Sogni di Giaccio, Bologna (2022); en
el centro de arte Can Felipa (2020); el Nivell Zero de la Fundación Suñol (2017), en la galería àngels
barcelona (2020-2017) and Fundación Arranz-Bravo (2018), among others. Has participated in
collective exhibitions like Pastora Foley, Artiatx; Lo que pesa una cabeza, TEA (Tenerife ), Remedios,
TB21, Cordova; i a Generaciones 23, La Casa Encendida, Madrid. During the last year she has been
awarded the scholarship for Fundación Banco Santander de escultura (2021) y and was been
selected for the sculpture award of the  Fundación Vila Casas (2021). She also has been selected for
the Miquel Casablancas award (2020), y and the Bienal of Art Ciutat d’Amposta BIAM (2020). She is
currently in residence at the Academy in Rome
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Mònica Planes 
Hacia con el brazo (adelante), 2021
cement montar / mortero de cemento 
55 x 35 x 35 cm
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Mònica Planes 
Hacia con el abrazo (adentro), 2021
Cement montar / mortero de cemento 
50 x 25 x 25 cm
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Oliver Ressler
(Knittelfeld, Austria, 1970)
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Oliver Ressler es artista y cineasta. Su obra consiste en instalaciones, proyectos en el
espacio público y películas sobre temas como la economía, la democracia, el
calentamiento global, las formas de resistencia y las alternativas sociales. Ressler es uno
de los artistas que opera en la" zona gris "que existe entre el arte y la política. Su trabajo  
desarrolla proyectos sobre una variedad de temas sociales en los que se utilizan los
medios de comunicación. 

Ressler presenta el trabajo Barricadas en los hielos que aborda  el calentamiento global,
el movimiento por la justicia climática y la relación de este último con las artes.

Barricadas en los hielos hace referencia a la escala de emergencia que enfrenta el
movimiento por el clima y el alcance de lo que se propone hacer. Bloquear las capas de
hielo mientras se derriten es físicamente imposible, pero el movimiento está intentado
algo históricamente sin precedentes: parar la amenaza más absoluta a la que se ha
enfrentado el planeta en la historia humana registrada 

Oliver Ressler vive y trabaja en Viena. Ha realizado exposiciones individuales en el Berkeley Art
Museum, EE.UU.; Belvedere 21, Viena; SALT Galata, Estambul, Platform Garanti Contemporary Art
Center, Estambul; Museum of Contemporary Art, Belgrado; CAAC, Sevilla, Centro Cultural Conde
Duque, Madrid; Alexandria Contemporary Arts Forum, Egipto; The Cube Project Space, Taipei;
Wyspa Institute of Art, Gdansk y Lentos Kunstmuseum, Linz. Ressler, Entre otras. Ha participado en
más de 350 exposiciones colectivas, incluyendo dOCUMENTA 14, Kassel, Museo Reina Sofía y La
Casa Encendida, Madrid; EACC, Castellón; Yerba Buena Center for the Arts, San Francisco; Castello
di Rivoli, Turín; Pabellón de Maldivas en la 55ª Bienal de Venecia; Museo Van Abbe, Eindhoven; o la
4ª Bienal de Atenas en 2013. Una retrospectiva de sus películas tuvo lugar en el Centre d'Art
Contemporain Genève, 2013. Ressler es el ganador del primer premio del recientemente
establecido Premio Thun por el Arte y la Ética en el año 2016.

Oliver Ressler is an artist and filmmaker who produces installations, projects in the
public space, and films on issues such as economics, democracy, global warming,
forms of resistance and social alternatives. Ressler is one of the artists operating in the
'gray area' that exists between art and politics. His work develops projects on a variety
of social themes using different media. 

Ressler presents pieces from his  work Barricadas en los hielos that deals with global
warming, the climate justice movement and the relationship of the latter with the arts.

Barricadas en los hielos refers to the scale of the emergency facing the climate
movement and the scope of what it proposes to do. Blocking the ice caps as they melt
is physically impossible, but the movement is attempting something historically
unprecedented: stopping the most absolute threat the planet has faced in recorded
human history.

Oliver Ressler lives and works in Vienna. He has had solo exhibitions in Berkeley Art Museum,
USA; Belvedere 21, Viena; SALT Galata, Istanbul, Platform Garanti Contemporary Art Center,
Istanbul; Museum of Contemporary Art, Belgrade; CAAC, Sevilla, Centro Cultural Conde Duque,
Madrid; Alexandria Contemporary Arts Forum, Egypt; The Cube Project Space, Taipei; Wyspa
Institute of Art, Gdansk and Lentos Kunstmuseum, Linz. Ressler has participated in more than 350
group exhibitions, including dOCUMENTA 14, Kassel, Reina Sofia Museum and La Casa Encendida,
Madrid; EACC, Castellón; Yerba Buena Center for the Arts, San Francisco; Castello di Rivoli, Torino;
Maldives Pavilion at the 55th Venice Biennale; Van Abbe Museum, Eindhoven; or the 4th Athens
Biennial in 2013. A retrospective of his films took place at Centre d’Art Contemporain Genève,
2013. Ressler is the first prize winner of the newly established Prix Thun for Art and Ethics Award,
2016.
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Oliver Ressler 
Air is the ultimate unseen, 2021
Digital print on dibond behind museums glass, (framed) / impresión
digital sobre dibond, cristal de museo (enmarcado) 
104 x 82 cm 
Ed 5 + 1
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Oliver Russler
More than half the world’s original forests have already disappeared, 2022
digital print on dibond behind museums glass, (framed) / Impresión digital sobre dibond, enmarcado, cristal de museo 
102 x 76 cm.
Ed. 5 + I



Ania Soliman 
(Varsovia, 1970)
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En su  práctica, la artista utiliza la investigación para centrarse en las relaciones, tanto
reales como imaginarias, entre la naturaleza y la tecnología. 

El año pasado, Soliman empezó a trabajar con varios programas de inteligencia artificial
como forma de acceder y visualizar un inconsciente (personal/digital/histórico). Una
cosa quedó clara de inmediato: la necesidad de contrarrestar consciente y
sistemáticamente el sesgo de los conjuntos de datos hacia la blancura y la normatividad
de género. Si la IA forma parte irrevocable de nuestro futuro, debemos evitar que
reproduzca patrones tóxicos del pasado: necesitamos un nuevo psicoanálisis que tenga
en cuenta la automatización del lenguaje y la producción de imágenes, y un nuevo
surrealismo que investigue y trabaje con herramientas de IA, pero que luego las integre
con las necesidades de cuerpos y mentes orgánicos. 
 
Las pinturas físicas que Ania Soliman presenta por primera vez, son un paso en este
proceso que luego generan nuevas direcciones y capas de significado, planteando
cuestiones sobre la relación entre los espacios virtuales y materiales y los diferentes
tipos de corporeidad.

Ania Soliman es una artista egipcia, polaca y estadounidense que creció en Bagdad y actualmente
reside en París. La obra de Soliman ha sido expuesta en: Castello di Rivoli Museum of
Contemporary Art, Italy (2023-2018); Sfeir-Semler Gallery, Beirut (2022), Jameel Arts Centre, Dubai
(2021); Drawing Center, Nueva York (2020, 2000); Kunsthaus Bregenz, (2020), àngels barcelona
(2021, 2019, 2017), Hamburgo (2020); Museum of Contemporary Art, Toronto (2019);  CCCB,
Barcelona (2016); Fundación Helga de Alvear, Cáceres (2022); Museum der Moderne de Salzburgo
(2016); Museum of Contemporary Art de Amberes (2015); Whitney Biennial (2010); la 14ª Bienal de
Estambul (2015); y en el Museum der Kulturen de Basilea (2014).

Her research-based practice focuses on relationships, both real and imaginary,
between nature and technology. 

Last year Soliman began working with various AI programs as a way to access and
visualize a (personal/digital/historical) unconscious. One thing became immediately
clear: the need to consciously and consistently counter data set bias towards
whiteness and gender normativity. If AI is now irrevocably a part of our future then we
need to steer it away from reproducing toxic patterns from the past: we need a new
psychoanalysis that takes into account the automation of language and image
production and a new surrealism that researches and works with AI tools, but then
integrates them with the needs of organic bodies and minds. 
 
The physical paintings that Ania Soliman is presenting for the first time, are a step in
this process which then generate new directions and layers of meaning, raising
questions of the relationship between virtual and material spaces and different types
of embodiment. 

Ania Soliman is an Egyptian/Polish/American artist who grew up in Baghdad and is currently
based in Paris. Soliman’s work has been exhibited at: Castello di Rivoli Museum of Contemporary
Art, Italy (2023- 2018); Sfeir-Semler Gallery (2022), Jameel Arts Centre, Dubai (2021); Drawing
Center, Nueva York (2020, 2000); Kunsthaus Bregenz, (2020), àngels barcelona (2021, 2019, 2017);
Hamburgo (2020); Museum of Contemporary Art, Toronto (2019); CCCB, Barcelona (2016);
Fundación Helga de Alvear, Cáceres (2022); Museum der Moderne de Salzburgo (2016); Museum
of Contemporary Art de Amberes (2015); Whitney Biennial (2010); the 14ª Bienal de Estambul
(2015); and the Museum der Kulturen de Basilea (2014). She attended Harvard College and
Columbia University before participating in the Whitney Independent Study program.
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Ania Soliman
Quantum Emotitecture # 2, 2024 
Acrylic on canvas 
90 x 60 cm
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Ania Soliman
Augmented Dreamscape Exploration # 1, 2024 
Acrylic on canvas 
40 x 30 cm 

Ania Soliman
Augmented Dreamscape Exploration # 2, 2024 
Acrylic oh canvas
40 x 30 cm 



ESP

Oriol Vilanova 
(Manresa, 1980)

ENG

Oriol Vilanova pertenece a una generación de artistas interesados en la relectura del
pasado y de sus procesos ideológicos no siempre evidentes. Colecciona tarjetas, postales
compradas en mercadillos de antigüedades que le sirven para plantear una idea del
pasado taxonómica y enciclopédica pero a la vez impositiva y jerárquica. El hecho de
utilizar un recurso tan básico como la distancia y la repetición y aplicarla a símbolos del
triunfo que se han convertido en universales, supone una práctica muy eficaz contra el
relato unívoco y falaz del poder.

En nuestro stand presentaremos Spin-off Ship una serie conformada por la misma postal
de un barco en el mar encontrada dieciséis  veces en diferentes lugares y en diferentes
momentos. Las imágenes envejecen, los cambios son evidentes. Muchos de ellos están
escritos y cada uno tiene una historia. La acumulación de las historias es parte de ello.
Pero también se trata de la importancia del objeto físico en una era en la que las
imágenes son digitales e inmateriales. 

Oriol Vilanova ha expuesto individualmente en: Centro Botín, Santander; Fundació Antoni Tàpies,
Barcelona; CA2M, Móstoles; M Museum Leuven; Centre d’Editon Contemporaine Genève; Palais de
Tokyo, Paris; L’Appartament 22, Rabat; o Fundació Joan Miró, Barcelona, entre otras. Ha participado
en exposiciones colectivas en: MACBA, Barcelona; FUTURA Centre for Contemporary Art, Praga; DZ
Bank Kunstsammlung, Frankfurt; Villa du Parc, Annemasse; La Casa Encedida, Madrid; Centre d’art
Fabra i Coats; Kunsthalle Mullhouse, Mullhouse; FRAC Nord Pas-de- Calais, Dunkerke; Fundació Botín,
Santander entre otras. Ha publicado libros de artista con &: Christophe Daviet-Thery, París; JRP
Ringier Christoph Keller Editions, Zurich; Cru, Figueres; JAP, Bruselas; FRAC Champagne-Ardenne,
Reims; EFF. Ha desarrollado residencias en Delfina Foundation, Londres; Sommerakademie, Berna;
Le Pavillon, Palais de Tokyo, París y Fondazione Ratti, Como, entre otras instituciones. 

Oriol Vilanova belongs to a generation of artists that are interested in the re-reading
of the past and its not always evident ideological processes. He collects postcards
bought in second-hand markets which he then uses to put forward an idea of the
past that is taxonomic and encyclopaedic but also imposed and hierarchical. Using a
resource as basic as distance and repetition applied to universal symbols of triumph
is a very efficient practice against the unambiguous and misleading accounts of
power.

In our stand we will present Spin-off Ship the same boat on the sea postcard, found
sixteen times in different places and at different moments. The images aged, the
changes are apparent. Many of them are written on, and each has a story. The
accumulation of the stories is part of it. But it’s also about the importance of physical
object in an age when images are digital and immaterial.

Oriol Vilanova has held solo exhibitions at: Centro Botín, Santander; Fundació Antoni Tàpies,
Barcelona; CA2M, Móstoles; M Museum Leuven; Centre d'Editon Contemporaine Genève; Palais
de Tokyo, Paris; L'Appartament 22, Rabat; Fundació Joan Miró, Barcelona among others. His
group exhibitions have been at: MACBA, Barcelona; FUTURA Centre for Contemporary Art,
Prague; DZ Bank Kunstsammlung, Frankfurt; Villa du Parc, Annemasse; La Casa Encedida,
Madrid; Centre d'art Fabra i Coats; Kunsthalle Mullhouse, Mullhouse; FRAC Nord Pas-de- Calais,
Dunkerke; Fundació Botín, Santander among others. He has published artist books with &:
Christophe Daviet-Thery, Paris; JRP Ringier Christoph Keller Editions, Zurich; Cru, Figueres; JAP,
Brussels; FRAC Champagne-Ardenne, Reims; EFF. He has held residencies at Delfina
Foundation, London; Sommerakademie, Bern; Le Pavillon, Palais de Tokyo, Paris and
Fondazione Ratti, Como, among others.
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Oriol Vilanova 
Spin-off  2023 - on going ( As the artist finds them, tthe collector will continue to receive
postcards to include them in the work)  / en curso (a medida que el artista encuentre las
postales , el coleccionista las irá recibiendo para  incluirlas en la obra) 
16 Postards
10 x 15 cm (each) /cada una 
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View detail of one of the postcards included in the work/ Vista detallada de una de las postales incluidas en la obra 
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