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Cortesía del artista y Hauser & Wirth, Zúrich | Fotografía: Stefan Altenburger  
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ESPAÑOL english



 La   Casa   Encendida   de   Obra   Social   Caja   Madrid   presenta   la   

 exposición   on&on,   a   cargo   de   Flora   Fairbairn   y   Olivier   Varenne,  

 dos   comisarios   jóvenes   que   ofrecen   su   visión   sobre   el   arte   actual   

 a   través   de   la   obra   de   trece   artistas   contemporáneos:   Michel  Blazy,   

 Céleste   Boursier-Mougenot,   Martin   Creed,   Eloise Fornieles,   Anya   

 Gallaccio,   Andy   Goldsworthy,   Kitty   Kraus,   Claire   Morgan,   Tino   Sehgal,   

 Chiharu   Shiota,   Roman   Signer,   Steiner   &   Lenzlinger   y   Gregorio   Zanon.   

	  Todos   los   participantes,   de   diversas   nacionalidades   y   edad,   

 comparten   su   interés   por   lo   efímero   en   una   época   en   la   que   el   

 desarrollo   tecnológico   ha   propiciado   el   distanciamiento   físico   del   objeto  

 artístico,   la   no   necesidad   de   la   contemplación   presencial   de   la   obra   

 ni   de   la   acción   artística,   generando   nuevos   caminos   para   la   experiencia   

 estética.   En   este   sentido,   podría   decirse   que   todos   los   artistas   presentes	 

 en   la   muestra   comparten   una   peculiar   reivindicación   del   pasado   clásico   

 en   tanto   que   invitan   al   espectador   a   regresar   a   la   experimentación   y   

 contemplación   directa   de   la   obra.   Teniendo   en   cuenta   la   importancia   

 de   lo   virtual   en   la   actualidad,   parece   complejo   sostener   esta   invitación;   

 cada   uno   de   ellos   lo   hace   volviendo   inevitable   la   experiencia   física,   

 la   presencia   del   espectador   que   percibe   la   transformación   de   las   obras,   

 que   cobran   sentido   en   nuestra   memoria.   Se   trata   de   una   exposición  

 cambiante   que   nos   induce   a   reflexionar   acerca   del   paso   del   tiempo   

 y   nuestra   propia   naturaleza   mutable   y   fugaz.  

	  El   dinamismo   de   La   Casa   Encendida,   que   cuenta   con   la  

 participación   y   voluntad   de   aprendizaje   y   exploración   de   sus   usuarios,   

 parece   indicado   para   un   proyecto   de   estas   características,   en   el   que  

 los   espectadores   están   invitados   a   establecer   una   relación   sensorial  

 con   las   obras.   Desde   Obra   Social   Caja   Madrid   queremos   felicitar   a   

 los   comisarios   por   su   capacidad   para   potenciar   las   particularidades   de   

 cada   una   de   las   obras   en   un   escenario   especialmente   creado   para   ellas. 

 Asimismo,   quisiera   expresar   mi   agradecimiento   a   los   artistas,   por   su   

 dedicación   y   empeño,   fundamentales   para   la   consecución   de   un   proyecto	 

 de   compleja   realización   práctica;   y,   en   igual   medida,   a   todos   aquellos   

 que   han   hecho   posible   esta   exposición   y   el   catálogo   que   la   acompaña.  

	   —   Carmen   Contreras   Gómez   

	   Directora   Gerente   de   Obra   Social   Caja   Madrid  

 La   Casa   Encendida   –   Obra   Social   Caja   Madrid   proudly   presents   

 the   exhibition   on&on   organised   by   Flora   Fairbairn   and   Olivier   

 Varenne,   two   young   curators   who   offer    their   vision   of   contemporary  

 art   through   the   work   of   13   cutting-edge   artists:   Michel   Blazy,   Céleste   

 Boursier-Mougenot,   Martin   Creed,   Eloise   Fornieles,   Anya   Gallaccio,   

 Andy   Goldsworthy,   Kitty   Kraus,   Claire   Morgan,   Tino   Sehgal,   Chiharu   

 Shiota,   Roman   Signer,   Steiner   &   Lenzlinger   and   Gregorio   Zanon.  

	  The   participants   are   of   varying   nationalities   and   ages,   but  

 they   all   share   a   fascination   with   the   ephemeral   in   an   age   where   

 the   advent   of   new   technologies   has   created   new   forms   of   aesthetic   

 experience   and   consequently   a   physical   distance   from   the   art   object,   

 now   that   it   is   no   longer   necessary   to   view   a   work   or   artistic   action  

 in   person.   All   the   artists   represented   in   the   show   seem   somehow  

 to   invoke   the   traditional   past,   inviting   the   spectator   to   come   back  

 and   experience   the   work   directly,   to   observe   it   in   person.   In   view   

 of   how   important   the   virtual   has   become,   this   seems   a   daunting   

 invitation   to   issue.   In   fact,   they   all   approach   it   in   the   same   way:  

 by   making   the   physical   experience   –   the   presence   of   the   spectator   

 who   perceives   the   transformation   of   the   works   –   inevitable   and  

 thus   enabling   the   pieces   to   take   on   meaning   in   our   memory.  

 This   is   a   changing   exhibition   which   inspires   us   to   reflect   on  

 the   passage   of   time   and   our   own   mutable,   fleeting   nature.  

	  The   dynamic   context   of   La   Casa   Encendida,   which   relies   

 on   audience   participation   and   a   willingness   to   learn   and   explore,   is   

 particularly   appropriate   for   a   project   of   this   type   in   which   spectators   

 are   invited   to   establish   a   sensory   relationship   with   the   works.   As   

 director   of   Obra   Social   Caja   Madrid   I   would   like   to   congratulate   

 the   curators   on   their   ability   to   highlight   the   unique   characteristics  

 of   each   work   by   placing   it   in   a   specially   created   setting.   I   would   

 also   like   to   thank   the   artists   for   their   enthusiasm   and   dedication, 

 both   indispensable   ingredients   for   bringing   such   a   complex   project  

 to   practical   fruition.   Finally,   I   am   also   grateful   to   all   those   who   

 have   made   this   exhibition   and   its   accompanying   catalogue   possible.  

	  —   Carmen   Contreras   Gómez   

	  Managing   Director   of   Obra   Social   Caja   Madrid  
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[10-11] Michel BLAZY | Patman 2 | 2006

Madera, pasta de soja, colorante alimentario | 230 × 150 cm 

Colección Ginette Moulin | Guillaume Houzé, París

[10-11] Michel BLAZY | Patman 2 | 2006

Wood, soy pasta, food colouring | 230 × 150 cm 

Collection Ginette Moulin | Guillaume Houzé, Paris
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We are pleased to present  
on&on at La Casa Encendida.

∞
OUR WORLD IS HEAVILY MEDIATED.  
THIRTEEN ARTISTS RESPOND WITH  

EPHEMERAL WORK THAT BY ITS NATURE  
CANNOT BE TRACKED. THEY USE  

MATERIALS WITH A LIMITED LIFE SPAN,  
OR THAT CONSTANTLY EVOLVE. 

∞
THESE VERY DIFFERENT, 

OFTEN SITE-SPECIFIC WORKS ARE 
UNITED BY THEIR CONCERN WITH 

sTATES OF CHANGE. 
∞

EVOLUTION, DISSOLUTION,  
MEMORY, FRAGILITY AND DECAY.  

SOME SCRUTINISE THE RELATIONSHIP  
BETWEEN ART AND REALITY. OTHERS ARE  

EXPERIMENTS IN AESTHETICS. ALL  
INVESTIGATE THE CONSTANCY – OR  
OTHERWISE – OF OUR CONDITION.

— Flora Fairbairn and Olivier Varenne —

Nos complace presentar  
on&on en La Casa Encendida.

∞
Vivimos en un mundo sometido a un 

PERMANENTE control por parte de los 
medios. trece artistas responden  

con obras efímeras que, por su naturaleza, 
no se pueden rastrear. Usan materiales que 

tienen una vida limitada o que están en 
constante evolución.

∞
Estas obras tan dispares, 

diseñadas en algunos casos para un 
entorno concreto, tienen en común 
su interés por los estados de cambio.

∞
Evolución, disolución, memoria, 

fragilidad y descomposición. Algunas 
examinan la relación existente entre el 

arte y la realidad; otras son experimentos 
estéticos. Todas investigan la permanencia 

–o no– de nuestra condición.

— Flora Fairbairn y Olivier Varenne —
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[14] Andy Goldsworthy / Elm Stack / 2008
Worked around sticks pushed into
matted branches behind a waterfall,
Townhead Burn, Dumfriesshire, January, 2008
C print / 40.6 × 40.6 cm / Courtesy Galerie Lelong, 
New York / © Andy Goldsworthy
[15] Andy Goldsworthy / Elm Stack / 2008
Worked around sticks pushed into matted  
branches behind a waterfall, Townhead Burn,
Dumfriesshire, January, 2008
C print / 25.4 × 25.4 cm / Courtesy Galerie Lelong, 
New York / © Andy Goldsworthy

[14] Andy Goldsworthy / Elm Stack / 2008
Palos trabajados, introducidos  

en ramas enmarañadas, sobre una cascada
Townhead Burn, Dumfriesshire, enero 2008

C-print / 40,6 × 40,6 cm / Cortesía Galerie Lelong, 
Nueva York / © Andy Goldsworthy

[15] Andy Goldsworthy / Elm Stack / 2008
Palos trabajados, introducidos  

en ramas enmarañadas, sobre una cascada
Townhead Burn, Dumfriesshire, enero 2008

C-print / 25,4 × 25,4 cm / Cortesía Galerie Lelong, 
Nueva York / © Andy Goldsworthy

[16-17] Anya Gallaccio / In a Moment / 1997 
Installation view at “Living Flowers:  
Ikebana and Contemporary Art,” Japanese
American National Museum, Los Angeles, 2008
365 Gerbera daisies / Installed dimensions variable
[18] claire morgan / striking / 2009
Dandelion seeds, taxidermy canary, nylon,  
lead, acrylic / 3 × 0.7 × 0.7 m
Courtesy of Galerie Karsten Greve, paris

[16-17] Anya Gallaccio / In a Moment / 1997 
Vista de la instalación en “Living Flowers:

Ikebana and Contemporary Art,” Japanese
American National Museum, Los Ángeles, 2008

365 margaritas gerberas / Dimensiones variables
[18] claire morgan / striking / 2009

Semillas de diente de león,
canario taxidermizado, nylon, plomo, acrílico

3 × 0,7 × 0,7 m / Cortesía GALERIE Karsten Greve, PARÍS
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There was a rare snowfall in Florence in the winter of 1494. The new 
ruler of the city, Piero de’ Medici, ordered the young Michelangelo, a 
great favourite with his predecessor, to go out into the courtyard and 
sculpt him a snowman. This, the now famous story of one of art history’s 
most unusual commissions, is commonly cited as an example of a 
patron’s abuse: the young sculptor’s talent, it is often considered, was 
completely wasted on an ephemeral piece. And yet Michelangelo’s 

snowman was said by his contemporaries to have been a fabulous 
creation. It lives on in art history, glittering in the memory as among this 
master’s finest works.  When we think of great sculpture we tend 
naturally to think of the strong, the solid and the lasting: of the vast 
funerary monuments built by the Egyptians, of the great frieze carvings 
of Assyrian reliefs, of the marmoreal images sculpted by the Greeks and 
the Romans, of the spectacular bronzes which Renaissance masters cast. 
Even paintings, from the frescoes in which images are embedded into 
the very fabric of a building to the portraits that preserve the living look 
of their subjects across the centuries, are concerned with long term 
survival. Art traditionally makes a stand against time’s ebb and flow.  
And yet, in the long run, it always fails. It goes the way of all flesh. Even 
the pharaohs’ great sphinxes have let the treasures that they were first 
set to guard slip through their stone paws, while the Egyptian kings who 
sought everlasting life have ended up as little more than freak-show 
performers for package-holiday tourists.  Little wonder that the 
modern world, faced with so many examples of such manifest failure, 
has turned away from long vistas of the future and instead of expressing 
its love for the ephemeral by trying to preserve it, has decided to 
participate in that very ephemerality. With the rise of the conceptual in 
the wake of the pioneering Marcel Duchamp, the classical definition of 
art as an object began to break down. Ideas came to be valued over 
finished products. Over the course of the postwar decades, visual 
culture came to incorporate pretty much anything from discarded junk, 

through fat, fur and felt, to dead animals and faeces. The art object, it 
was recognized, is essentially perishable. It will eventually return to its 
natural state. Jean Tinguely demonstrated this clearly when in 1960 he 
created his Gizmo – an artistic snarl of scrap metal, driven by a motor 
with a transmission belt. With time the little hammers in the mechanism 
knocked holes in its structures, the chassis collapsed, the wheels 

michel blazy | Mont blanc | 2000

Tapioca starch and water | Courtesy Art: Concept, Paris | © Michel Blazy / ADAGP

En el invierno de 1494 cayó sobre Florencia una inusitada nevada. El 
nuevo gobernante de la ciudad, Piero de Médici, ordenó al joven Miguel 
Ángel, gran favorito de su predecesor, que saliese al patio y esculpiese 
un muñeco de nieve para él. Este suceso –la ya famosa historia de uno de 
los encargos más insólitos de la historia del arte– suele ponerse como 
ejemplo de abuso por parte de un mecenas, al considerarse que el talento 
del joven escultor se desperdició por completo en una obra efímera. 

Y en cambio, los contemporáneos de Miguel Ángel describieron su 
muñeco de nieve como una creación fabulosa. Perdura en la historia del 
arte, y refulge en la memoria como una de las obras más hermosas de este 
maestro.  Cuando nos referimos a las grandes obras de la escultura, 
tendemos de manera natural a pensar en piezas fuertes, sólidas y 
duraderas: los inmensos monumentos funerarios que construyeron los 
egipcios, los magníficos frisos en relieve que tallaron los asirios,  
las imágenes marmóreas que esculpieron los griegos y los romanos,  
o los espectaculares bronces que fundieron los maestros renacentistas. 
Incluso las pinturas –desde los frescos, en los que las imágenes están 
integradas en la propia estructura de los edificios, hasta los retratos, que 
preservan la viva imagen de sus modelos a través de los siglos– persiguen 
la supervivencia a largo plazo. Tradicionalmente, el arte opone resistencia 
al flujo y reflujo del tiempo.  Y sin embargo, al final siempre fracasa. 
Fenece como todo ser humano. Incluso las magníficas esfinges de los 
faraones han dejado escapar entre sus garras de piedra los tesoros cuya 
custodia les fuera encomendada, mientras que los reyes egipcios, que 
aspiraban a la vida eterna, han acabado siendo poco más que actores de 
un espectáculo de monstruos para turistas de viajes organizados.  No 
es de extrañar que, ante tantos ejemplos de ese fracaso manifiesto, el 
mundo moderno se haya apartado de las perspectivas del futuro lejano y, 
en lugar de expresar su amor por lo efímero tratando de preservarlo, haya 
decidido participar de su fugacidad misma. A raíz del auge de lo 
conceptual, con Marcel Duchamp como precursor, la definición clásica 

del arte como objeto comenzó a descomponerse. Se empezó a conceder 
más valor a las ideas que al producto terminado. A lo largo de las décadas 
de la posguerra, la cultura plástica comenzó a incorporar casi cualquier 
cosa, desde basura hasta animales muertos y heces, pasando por grasa, 
piel y fieltro. Se reconoció que el objeto de arte era esencialmente 
perecedero y que al final retornaría a su estado natural. Jean Tinguely lo 

michel blazy | Mont blanc | 2000

Almidón de tapioca y agua | Cortesía Art: Concept, París | © Michel Blazy / ADAGP



roman signer | Punkt | 2006

Colour film, sound, DVD | 1'40" | Edition of 10

Courtesy: Concept, Paris | Camera: Aleksandra Signer

roman signer | Punkt | 2006

Película en color, sonora, DVD | Cámara: Aleksandra Signer

Duración: 1 min 40 s | Edición: 10 | Cortesía Art: Concept, París



stopped turning and the belts went slack. Tinguely created an art work 
which manifested its own fragility: an automaton that by performing the 
functions which defined its very existence would eventually destroy 
itself. He accepted a fundamental fact: that life has to live even if it ends 
in death.  It is this elementary truth which this new exhibition at La 
Casa Encendida celebrates. Taking the ephemerality of art as a theme, 
an international group of contributors create a series of site-specific 

installations that focus on art’s essential transience.  These are not 
pieces that set out to still an image for posterity. Rather, they open our 
eyes to the magic of the passing moment, to the poetry of the present as 
it changes and shifts. The Scottish artist, Andy Goldsworthy, for 
instance, presents a conceptual equivalent of Michelangelo’s sculpted 
snowman. Just as the great Renaissance master moulded the human form 
from a substance that he knew would melt, so Goldsworthy discovers an 
image of human fragility in the shapes which a person makes as he lies 
down upon a pavement in the rain. The silhouette which he leaves 
vanishes as the water evaporates from the surrounding stone. Art is as 
ephemeral as life, Goldsworthy suggests.  An art work is no longer 
seen necessarily as a solid monument. It can take the form of an 
intervention so slight that it becomes immaterial. Martin Creed 
presents his Work No. 227, a flickering installation in which the lights in 
the gallery are switched on and off at regular intervals. When Creed was 
awarded the Turner Prize for this piece in 2001, half the visitors fell in 
love with the idea, while the other half was appalled. Was it dodgy 
electrics or ground breaking aesthetics; wool pulling swizz or subversive 
wit? Were they bearing witness to visual revolution or a wilful 
obscuration? Opinions flickered like the lights. No consensus was 
reached. Art resists such categories. Its labels can no longer be so 
clearly fixed.  Tino Sehgal insists that there should be no printed 
manuals of instruction, no catalogue entry or visual records of his 
performances. They are essentially transient pieces. His This is 

Propaganda, in which a guard walks around singing ‘this is propaganda, 
2002, courtesy Jan Mot Gallery’, simultaneously establishes and 
questions its own status and presents art in the form of an un-
reproducible experience. It is the moment that matters not the 
monument. Life cannot be trapped. Creation is a process not an end 
product, concurs Eloise Fornieles, as she invites visitors to scramble up 

into a gently swinging boat which, suspended between earth and sky, 
rocks back and forth to the resonant sound of the wind: a metaphor for 
life’s endless flux.  The journey is more important than the destination; 
the present experience more meaningful than the hindsight of posterity. 
The art work is constantly evolving in the work of Gerda Steiner and Jörg 
Lenzlinger, who create a conference room, complete with all the 
accoutrements of office life, over which slowly accreting crystals will 

crawl and spread, spiky chemical flowers gradually overtaking and 
transforming this modern day scenario, like forest plants clambering 
over some abandoned temple. Meanwhile, the Swiss artist Roman Signer 
puts all the strict planning and controlled execution of a quasi-scientific 
procedure to the presentation of a split second of explosion or collision. 
The aesthetic moment in all its beauty and wonder is essentially 
vulnerable. It cannot last.  It is no coincidence that several of the 
installations in this show allude to music, that most intangible of art 
forms. A musical score is a changeable set of instructions, explains 
Gregorio Zanon, whose improvised performances at the piano celebrate 
the ever-shifting possibilities of an infinitely variable art, while Céleste 
Boursier-Mougenot makes a piece which involves a flock of finches 
alighting on the fret boards of a guitar. The visual is translated into the 
audible, the living creature into an abstract noise.  No state can ever 
be fixed. Life and death are both part of the same circle. The Irish born 
artist Claire Morgan makes this plain in a sculpture that combines the 
vivid ripeness of red fruit with the blackness of a falling bird. Michael 
Blazy takes living organisms as his medium as he creates a space in which 
the spectator is invited to focus on the beetles that burrow through a 
series of baguette sticks. Destruction becomes a creative impulse. As a 
block of ice stained with ink installed by Kitty Kraus melts it produces 
something new. The building block of modernism, the geometrical 
shape, dissolves into dark patterns that seep out and stain the gallery 
floor. Decay is an aesthetic force, posits Anya Gallaccio. Her gleaming 

slabs of chocolate, breathing their tempting aromas out into the 
atmosphere, slowly curdle and mould. Nothing lasts forever except the 
endless ongoing processes of transformation, is the message as she 
suspends rings of burning candles above the ground. Their molten wax 
drips, creating circular patterns, time-honoured symbols of perpetual 
return.  And when the art work has gone all that is left is the traces 

demostró claramente cuando creó su Gizmo [Artilugio] –una maraña 
artística de chatarra impulsada por un motor con una correa de 
transmisión–. Con el tiempo, los pequeños martillos del mecanismo 
perforaron sus estructuras, el chasis se derrumbó, las ruedas dejaron de 
girar y las correas se aflojaron. Tinguely creó una obra de arte que 
manifestaba su propia fragilidad: un autómata que, mediante la  
ejecución de las funciones que definían su propia existencia, llegaría a 

autodestruirse. Aceptó un hecho fundamental: que la vida debe vivir 
incluso si acaba en la muerte.  Esta verdad esencial es lo que celebra 
esta nueva exposición de La Casa Encendida. Partiendo del tema de la 
naturaleza efímera del arte, un grupo internacional de artistas crea una 
serie de instalaciones –concebidas específicamente para esta sala– que 
giran en torno a la fugacidad esencial del arte.  No se trata de piezas 
que persiguen fijar una imagen para la posteridad. En su lugar, nos abren 
los ojos a la magia del instante pasajero, a la poesía del presente, con sus 
cambios y mudanzas. El artista escocés Andy Goldsworthy, por ejemplo, 
presenta un equivalente conceptual a la escultura del muñeco de nieve 
de Miguel Ángel. Del mismo modo en que el gran maestro renacentista 
modeló la forma humana a partir de una sustancia que sabía que se 
fundiría, Goldsworthy revela una imagen de la fragilidad humana en las 
formas que dibuja una persona al tumbarse sobre el pavimento bajo la 
lluvia. La silueta que deja se desvanece en el momento en que el agua se 
evapora de la piedra circundante. El arte es efímero como la vida, sugiere 
Goldsworthy.  La obra de arte ya no se entiende necesariamente como 
un monumento sólido. Puede adquirir la forma de una intervención tan 
ligera que se vuelva inmaterial. Martin Creed presenta su Work Number 
227 [Obra número 227], una instalación parpadeante en la que las luces 
de la sala de exposiciones se encienden y se apagan a intervalos regulares. 
Cuando Creed recibió el Premio Turner por esta obra en 2001, la idea 
cautivó a la mitad de los visitantes y horrorizó a la otra mitad. ¿Se trataba 
de un sistema eléctrico defectuoso o de una estética pionera? ¿De una 

clara tomadura de pelo o de un acto de agudeza subversiva? ¿Estaban 
siendo testigos de una revolución plástica o de una maniobra deliberada 
de oscurecimiento? Las opiniones oscilaban como las luces. No se llegó 
a un consenso. El arte se opone a la categorización. Sus etiquetas ya no 
se pueden fijar tan claramente.  Tino Sehgal insiste en que no deberían 
existir ni manuales de instrucciones impresos, ni artículos en catálogos 

ni registros visuales de sus performances. Se trata, esencialmente, de 
obras transitorias. Su obra This is Propaganda, en la que un guarda se pasea 
mientras canta «This is Propaganda, 2002, courtesy Jan Mot Gallery», 
establece y, al mismo tiempo, cuestiona su propio estado, y presenta el 
arte en forma de una experiencia irreproducible. Lo que importa es el 
momento, no el monumento. La vida no puede atraparse. Eloise Fornieles 
coincide en que la creación es un proceso, no un producto, cuando 

invita a los visitantes a trepar a una barca que se mece suavemente y que, 
suspendida entre la tierra y el cielo, se balancea hacia delante y hacia 
atrás al sonido resonante del viento, a modo de metáfora del flujo 
incesante de la vida.  El viaje es más importante que el destino; la 
experiencia presente, más significativa que la promesa de posteridad. En 
el trabajo de Gerda Steiner y Jörg Lenzlinger, la obra de arte está en 
constante evolución. Crean una sala de conferencias provista de todos 
los aparejos propios de una oficina, sobre los que avanza y se extiende 
una colonia de cristales que crece lentamente; flores químicas punzantes 
toman este paisaje moderno y lo transforman, como si se tratase de 
plantas del bosque colonizando un templo abandonado. Entretanto, el 
artista suizo Roman Signer utiliza la más estricta planificación y la 
ejecución controlada de un procedimiento casi científico para presentar 
una explosión o colisión de una fracción de segundo. El momento 
estético en toda su belleza y su grandeza es esencialmente vulnerable. 
No puede durar.  No es casual que varias de las instalaciones de esta 
exposición aludan a la música, la más intangible de las formas artísticas. 
Una partitura musical es un conjunto transformable de instrucciones, 
explica Gregorio Zanon, cuyas interpretaciones improvisadas al piano 
rinden homenaje a las posibilidades siempre cambiantes de un arte 
infinitamente variable. Por su parte, Céleste Boursier-Mougenot realiza 
una pieza en la que interviene una bandada de pinzones que se posan en 
los trastes de una guitarra. La imagen se traduce en sonido, y el ser vivo, 
en ruido abstracto.  Ningún estado se puede fijar. La vida y la muerte 

forman parte del mismo círculo. La artista irlandesa Claire Morgan lo 
deja claro en una escultura que combina la vivísima madurez de un 
conjunto de frutas rojas con la negritud de un pájaro derribado. Michel 
Blazy utiliza organismos vivos como medio para crear un espacio que 
invita al espectador a fijarse en los escarabajos que horadan una serie de 
baguettes. La destrucción se transforma en fuerza creativa. Kitty Kraus 



that remain in our minds. Chiharu Shiota’s piano stands silent amid its 
semicircle of empty chairs; deprived of its musical purpose, its meaning 
slips away, leaving only a cobweb of memories. Shiota makes this visible 
in her network of dark threads. Yet these memories have an eloquence 
that parallels that of the original performance. They become art works 
in their own right, stirring feelings as powerful, as vivid, as evocative as 
the original work that gave rise to them. Like Michelangelo’s evanescent 

snowman, they glimmer all the brighter for the fact that they cannot be 
fixed.  on&on is an exhibition that speaks to a digital age in which 
experience is too often treated as if it was everlasting, as if its knowledge 
can be recorded forever in binary digits, as invisible and inextinguishable 
as the God in which the modern world has increasingly ceased to 
believe. This is a show that reaffirms the importance of the aesthetic 
experience. What we hold inside our heads – our memories, our 
emotions, our perceptions of our own sense of history, our imaginings 
about what we might become, what hopes and possibilities we might 
fulfil – becomes all the more cherished. The ongoing, ever-shifting 
experience which art can offer is precious. It speaks of that which is 
quintessentially human; that which is utterly unique. 
––––––––––––––––––––––––––––––––––––––––––––––––––––––––––––––––––––––––––––––
Rachel Campbell Johnston is art critic for The Times. Her biography of 
Samuel Palmer – Mysterious Wisdom: The Life and Work of Samuel Palmer – 
will be published by Bloomsbury next spring.

roman signer | Parapluies | 2000

2 umbrellas, nylon, Tesla coils (assistance, conception and filmmaking: Jürg Nänni. 

Conception Tesla coils: Finn Hammer) | Dimensions variable | Exhibition view Gakona, 

Palais de Tokyo, Paris | Courtesy: Concept, Paris | Photo: André Morin 

crea un bloque de hielo teñido con tinta que, a medida que se funde, 
genera algo nuevo. El elemento constructivo de la modernidad, la forma 
geométrica, se disuelve en formas oscuras que se derraman y manchan el 
suelo de la sala. Anya Gallaccio sostiene que el deterioro es una fuerza 
estética. Sus relucientes tabletas de chocolate cambian lentamente de 
estado y se amoldan desprendiendo a la atmósfera sus tentadores aromas. 
Nada dura eternamente, salvo los procesos de transformación continuos 

e infinitos: éste es el mensaje que transmiten los anillos con velas 
encendidas suspendidos sobre el suelo. Las formas circulares creadas 
por el goteo de la cera derretida constituyen símbolos consagrados del 
retorno perpetuo.  Y cuando la obra de arte ha desaparecido, lo único 
que queda es la huella que permanece en nuestra mente. El piano de 
Chiharu Shiota se alza silencioso en el centro de un semicírculo de sillas 
vacías; al encontrarse privado de finalidad musical, su significado se 
escapa dejando únicamente una telaraña de recuerdos. Shiota lo pone de 
manifiesto a través de la red de hilos oscuros que urde. Sin embargo, 
estos recuerdos tienen una elocuencia comparable a aquella de la 
interpretación original. Se convierten en obras de arte por derecho 
propio, que despiertan sentimientos tan poderosos, tan vívidos y tan 
evocadores como la obra original que los suscitó. Como el muñeco de 
nieve evanescente de Miguel Ángel, brillan aún más por el hecho de que 
no pueden fijarse.  on&on es una exposición que apela a esta era digital 
en la que, con demasiada frecuencia, se trata la experiencia como si 
fuera eterna, como si su conocimiento pudiese registrarse para siempre 
en dígitos binarios, tan invisibles e inextinguibles como el Dios en el 
que el mundo moderno ha venido dejando de creer cada vez más.  
Esta exposición reafirma la importancia de la experiencia estética. Lo 
que guardamos en nuestras mentes –nuestros recuerdos, nuestras 
emociones, nuestras percepciones basadas en nuestro propio sentido de 
la historia, nuestras ideas sobre aquello que podríamos llegar a ser, las 
esperanzas y las posibilidades que podríamos hacer realidad– se convierte 

en un valioso tesoro que conservar. La experiencia de transformación 
continua que puede ofrece el arte es valiosísima. Trata de lo que es 
esencialmente humano; de lo que es absolutamente único.
––––––––––––––––––––––––––––––––––––––––––––––––––––––––––––––––––––––––––––––
Rachel Campbell Johnston es crítica de arte para The Times. Su biografía 
dedicada a Samuel Palmer, Mysterious Wisdom: The Life and Work of Samuel 
Palmer, será publicada por la editorial Bloomsbury la primavera próxima.
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In this exhibition the artists elected … deliver. A curator has always the appetite 
for seeing the unseen, and is naturally attuned to art being logical in the way 
that dreams are logical. The works offer the onlooker a means to meditate and 
thus time stands still, like the space in a virgin gallery. Site-specific art is an 
exacting medium particularly for the new technologies of contemporary music, 
music that is mostly sonic and audaciously atonal, simultaneously. 

s

Over time, logicality in artworks has been on the rise. This development has 
even reached a point where logicality wants to be understood literally, resulting 
in the appearance of totally determined artworks that are deduced from a 
minimum of basic constituents. Foreign materials are also an exploration into 
yet untested, nonconformist experiments. Curators care aggressively about 
what seduces them in art. They champion imaginative artists who are compelled 
by force of circumstance to experiment. This is a balancing act or manoeuvre 
of the experimenting artist-pioneer. Site-specific art is the vehicle chosen for 
exploring the limits of art. One should not overlook the heritage of cultural 
history or the issue of globalized culture. 

4

This world, the same for all,
neither any of the gods nor any man has made,

but it always was, and is, and shall be, 
an ever living fire,

kindled in due measure
and in due measure, extinguished. 

— Heraclitus

4

Art is the corollary between dreams and reality. Illusion is most noticeable in 
artistic expression simply because artistic expression pretends to be illusion-
free, while succumbing to illusion all the same. Important critical work in this 
exhibition has taken its bearings from the histrionics of artistic expression. 
Music has had its share in promoting the illusory character of art, including 
performance art; piling up stones is a memorial gesture, the presence of 
the rocks underscores the element of the ephemeral.  The emancipation 
of society from the predominance of material, economic conditions aims 

introduction

Curating an exhibition that deals with the ephemeral is a task that requires more 
than ordinary vision. One must possess an intuitive and knowing ability of how 
to grasp the complex content of contemporary art. An artist’s depth sensibility 
for commitment is exercised over practically everything to do with the subject 
of the ephemeral in art. Personal satisfactions are concealed within our 
multiple voyages into contemporary culture. We expect to become detectives 
on the scent of that which is purely transitory. Art as a whole is a riddle. Our 
quarry is the most elusive of any in all the arts. Site-specific art harbours the 
ephemeral in a purely generic sense and is inevitably, quizzically elusive. All 
of art is enigmatic.  This exhibition at La Casa Encendida is its most current 
and independent venue. on&on is prodigious and leans heavily on discomfited 
vision and intellectual tenacity. Although none of the works installed here lasts 
for only one day, ephemera instigates changes in the works that affect their 
daily existence, hence we have artworks that last for a brief time only.

s

Contemporary art can scarcely ignore the advent of Surrealism or Neo-
Romantic art. It is the aim of this exhibition to document articulately several 
reactions, which have manifested themselves long since Surrealism and Neo-
Romanticism, inclusive of Happenings; these are among the precursors of site-
specific art, petitioning contemporary art while including the work of the new 
past.  Arguments as to the absolute value of the work of the Thirteen artists 
included in the show are, of course, beyond speculation or conjecture. They 
represent an authentic Neo-Romantic and Neo-Surrealist revival for which 
parallels can certainly be found in literature as well as in music. Music today is 
an unstructured cluster of sounds.  The work of these site-specific artists 
is, in a singular sense, a newly revealed contemporary art. Their objective is 
to liberate their work from the confines and formalities of both the academic 
and the traditional, as well as the scientific, and to release in art (however 
ephemeral) the wellsprings of emotional discovery and an intense magnetic 
drawing power generated by art’s capacity for innovation.  La Casa Encendida 
brings together a collection of artworks that wills what has never existed so 
far. But at the same time one is reminded that all art is one colossal déjà vu. It 
is possible to sense the shadow of the past looming over everything. One need 
not be a utopian who anticipates artistic forms within the notion that artistic 
things, at long last, ought to come into their own. Some of us knew they would. 

de obras que pretenden lo que nunca hasta ahora ha existido. Pero, al mismo 
tiempo, uno recuerda que todo arte es un colosal déjà vu. Es posible percibir 
la sombra del pasado proyectándose sobre todas las cosas. No hace falta ser un 
utopista que anticipa formas artísticas con la idea de que las cosas artísticas, 
tarde o temprano, acaban manifestándose en sus propios términos. Algunos 
de nosotros ya sabíamos que lo harían.  En esta exposición los artistas 
eligieron… ofrecer. Un comisario siempre siente deseos de ver lo nunca visto, y 
sintoniza de forma natural con un arte que funciona según una lógica parecida 
a la de los sueños. Las obras ofrecen al espectador un medio de meditar; de 
ese modo, el tiempo se detiene, como el espacio en una galería desocupada. 
El arte site-specific es un medio particularmente exigente para con las nuevas 
tecnologías de la música contemporánea, una música que es en su mayor parte 
simultáneamente sónica y audazmente atonal.

s

A lo largo del tiempo, las consideraciones lógicas han estado al alza en el seno 
de las obras de arte. Este desarrollo ha llegado a alcanzar un punto en el que 
esa lógica exige ser entendida de forma literal y se resuelve en la aparición 
de obras de arte totalmente determinadas que se deducen de un mínimo de 
constituyentes básicos. Los materiales ajenos también toman parte en la 
exploración que nutre experimentos aún no realizados e inconformistas. 
Los comisarios se preocupan, hasta el punto de resultar agresivos, por lo que 
los seduce en el arte. Son paladines de artistas imaginativos que se sienten 
empujados a experimentar por la fuerza de las circunstancias. Éste es un acto de 
equilibrio y una maniobra del artista-pionero experimental. El arte site-specific 
es el vehículo elegido para explorar los límites del arte. Uno no debería pasar 
por alto la herencia de la historia cultural o el asunto de la cultura globalizada.
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Este mundo, para todos el mismo,
No es obra de dios ni hombre alguno,

Pero siempre fue, y es, y será,
Un fuego eterno,

Avivado en su tiempo
Y en su momento extinto.

— Heráclito

4

introducción

Comisariar una exposición que trata con lo efímero es una tarea que requiere 
una perspectiva más amplia de lo normal. Se necesita una capacidad intuitiva 
especial para asir los contenidos más complejos del arte contemporáneo. La 
profunda sensibilidad de los artistas ante la idea de compromiso se ejercita 
prácticamente en relación a todo lo que tiene que ver con el asunto de 
lo efímero en el arte. Las satisfacciones personales se ocultan en el seno  
de nuestros múltiples viajes hacia la cultura contemporánea. Esperamos 
convertirnos en detectives tras la pista de lo que es puramente transitorio.  
El arte en su conjunto es un acertijo. Nuestro campo de trabajo es el más elusivo 
de todos los relacionados con las artes. El arte site-specific da asilo a lo efímero 
en un sentido puramente genérico, y es inevitable, desconcertantemente 
elusivo. En lo que hace al arte, todo es enigmático.  Esta muestra en La Casa 
Encendida es su refugio más actual e independiente. on&on es prodigiosa y se 
apoya fuertemente en perspectivas inestables y tenacidad intelectual. Aunque 
ninguna de las obras instaladas aquí dura únicamente un día, lo efímero induce 
cambios en ellas que afectan a su existencia diaria. De ahí que algunas de las 
obras que se muestran pervivirán sólo por un breve espacio de tiempo.

s

El arte contemporáneo no puede ignorar el surgimiento del surrealismo 
o del arte neorromántico. El propósito de esta muestra es documentar 
articuladamente varias reacciones que se han manifestado una y otra vez en 
numerosas ocasiones desde el surrealismo y el neorromanticismo, incluyendo 
los happenings; están entre las precursoras del arte site-specific, instando al 
arte contemporáneo al tiempo que incluyen el trabajo del nuevo pasado.  El 
cuestionamiento del valor absoluto de la obra de los trece artistas incluidos 
en la muestra está, por supuesto, más allá de especulaciones y conjeturas. 
Representan un auténtico revival neorromántico y neosurrealista respecto 
al que pueden, sin duda, trazarse paralelismos en la literatura y la música. 
La música es hoy en día un haz desestructurado de sonidos.  La obra de 
estos artistas site-specific es, en un sentido singular, un arte contemporáneo 
nuevamente revelado. Su objetivo es el de liberar su trabajo de los límites y 
las formalidades de lo académico y lo tradicional tanto como de lo científico, 
con el fin de abrir en el arte –por efímero que sea– el flujo del descubrimiento 
emocional y un intenso poder magnético de atracción generado por la 
capacidad del arte para la innovación.  La Casa Encendida reúne una serie 



Music is a radical dimension that is new to art gallery presentation. Music is 
a latecomer among the arts. Great music may turn out to be an artform that 
was possible only during an ephemeral period of human history. Art is truly 
modern (contemporary) when it owns the capacity to absorb the results of 
industrialization under capitalist relations of production, while following its 
own experiential mode and at the same time giving expression to the crisis 
of experience. Modernism is myth turned against itself. Every element in an 
assumed static work is actually part and parcel of a dynamic change. Essentially 
art is inherently conceptual, and subject to the phenomenon of chance.  
Authentic art is familiar with expressionless-expression, a kind of crying without 
tears. No work of art should ever be confused with any indiscriminate work 
of pseudo art, cleverness has to be sacrificed for compassion, trying to grasp a 
rainbow is the surest way of making it vanish. Artistic effort is always attended 
by sacrifice and hidden motive. That is why the sensuous, genuine moment of art is 
so important, even while it is riveted to the transitory here and now. A curator’s 
spirit is aggressive and intensely curious, and has always tended to cling to 
sensuousness; art will not survive if it forgets sensuousness. As a curator, one is 
hypersensitive and insightfully awake; a curator knows the art public is not avant-
garde. In contemporary art individual and society are tied into a knot. We are 
in a world in the grip of change, in search of new options.  The more receptive 
artworks are, the more they become agents of expression … sexual instinct … 
feeling of death … physical notion of the enigma of space. The legitimacy of artistic 
expression has by no means been destroyed once and for all by the endless 
manifestations of pseudo art. Granted, the subjects (works of art) cannot and 
must not express the language of immediacy. But the hallucinatory works of 
site-specific art can and do continue to articulate themselves through things 
in their alienated and disfigured form. This, at least, is the idea intertwining 
with the roots of Modernism, which like the contemporary and the radical, 
stops short of absolute revelation. Talents have emerged which respond 
quite intuitively to given technologies; computerized and electronic music, 
concrete poetry, found objects and existential chance, pushing them forward 
to keep something alive that was destined to die … hence the influence of the 
ephemeral. Art objectifies the ephemeral.  Inner vision and reality leave 
residues of subject matter and illusion. There arises the phenomenon of the 
ephemeral; that which is left as evidence of the chosen artworks that confront 
impossibility and reality. Ephemera are the expression of the relationship of 
what is visionary and what is real, and vice versa. Surprise elements play into 
some areas of contemporary art, particularly in action painting and aleatory 
music as well as site-specific art, which is a form of assemblage (assemblage 
with a built-in obsolescence). 

at creating a true cultural entity, which has been severely and critically 
challenged. Seen from this point of view, artistic expression reflects not only 
the subject’s hubris (!) but also its just complaint about the overly top-heavy 
nature of subjectivity. Art is the prime target for human insight and foresight 
and compasses the hard-to-understand issue of what it means to be a practising 
artist today.  Artistic expression is ipso facto imitation. There is a latent 
confidence in artistic expression that if something is said or shouted out loud, 
it will become better. An age of silence has settled on art. The silence of art 
speaks all the more loudly. Artistic expression is such an enigmatic residual 
– but only in part. To say something out loud is to put some distance between 
oneself and the black end of the spectrum, just as screaming helps mitigate 
great pain. Music notwithstanding, nothing that was ever said fades away 
completely. Neither good nor bad, neither the slogan of the “next solution” 
nor the promises of bliss and reconciliation (a contagious combination) 
provoked by the presence of authentic art.  Site-specific art is a form of 
aesthetic phenomenology. Everything is employable material from a bottle cap 
to a ton of oranges or a thousand pounds of raw lumber. Happenings are the 
precursors of site-specific art which anthologizes objects, fetishes, everyday 
implements and a vast complex of phenomenology – very often there is a theme 
for the assembling of disparate contents, usually metaphysical issues as well as 
residues of human experience, thought, speculation; all are subject matter for 
the devotee of site-specific art. A paradox develops here due to too much of the
material employed being non-art in origin or in its ontologicality, but that is 
as it should be. Site-specific art traces a path of human courage that would 
otherwise pass into a limbo of undervalued cycles of human endurance and 
human habitation on this planet. As an artform, site-specific art is a continuing 
way of life, a provocative challenge to the illusory notion that life still subsists, 
calling for ever greater degrees of internal organization. The productivity of 
the individual artist has magnified site-specific art, not least through collective 
cooperation; very often recycling earlier work of which the artist is not always 
aware. Meaning can never be the epitome of what is being made by the work. 
The elitist’s segregation of the avant-garde is not art’s fault but society’s. The 
essential is not above the social. It is of dateless, ever-yielding humanizing 
value.  Language (art history and art criticism) gives expression to something 
that enters the stream of future humanity: the inextricability of two separate 
dimensions, psychic and real, accounts for the paradox of expression in art. All 
artistic endeavours are presently contingent upon the globalization of culture. 
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mayores. La productividad del artista individual ha magnificado el arte site-
specific, y la cooperación colectiva no ha sido la menor de sus herramientas; 
muy a menudo, recicla trabajos anteriores respecto a los que el artista no es 
plenamente consciente. El significado no puede ser jamás el epítome de lo 
que está llevando a cabo la obra. La segregación elitista de la vanguardia no es 
culpa del arte sino de la sociedad. Lo esencial no está por encima de lo social. 
Es de un valor atemporal, humanizador, permanente.  El lenguaje (la historia 
del arte y la crítica de arte) da expresión a algo que entra en la corriente de la 
humanidad futura: la inextricabilidad de dos dimensiones separadas, psíquica 
y real, que está en la raíz de la paradoja de la expresión mediante el arte. 
Toda empresa artística es en la actualidad contingente en lo que respecta a la 
globalización de la cultura. 

4

La música es una dimensión radical que resulta nueva para la presentación en 
una galería de arte. La música es una recién llegada entre las artes. La gran 
música podría resultar ser una forma de arte que sólo fue posible durante un 
período efímero de la historia humana. El arte es verdaderamente moderno 
(contemporáneo) cuando posee la capacidad de absorber los resultados de 
la industrialización bajo las relaciones de producción capitalistas, sin dejar 
de seguir su propia tendencia experimental y sin dejar de dar voz a la crisis de 
esa experiencia. La modernidad es un mito vuelto contra sí mismo. Cada 
elemento en una obra estática es en realidad parte de un cambio dinámico. 
Esencialmente, el arte es inherentemente conceptual y sujeto al fenómeno 
del azar.  El arte auténtico está familiarizado con la expresión inexpresiva, 
una especie de llanto sin lágrimas. Ninguna obra de arte debería ser nunca 
confundida con una obra de seudo-arte; la inteligencia ha de ser sacrificada 
en aras de la compasión; tratar de aferrarse a un arcoíris es la forma más segura 
de hacerlo desaparecer. El esfuerzo artístico está siempre acompañado del 
sacrificio y los motivos ocultos. Por esa razón, el momento genuino y sensual 
del arte es tan importante, incluso mientras se presenta atornillado al aquí y 
ahora más transitorio. El espíritu de un comisario es agresivo e intensamente 
curioso, y siempre ha tendido a asir la sensualidad; el arte no sobrevivirá 
si olvida la sensualidad. Como comisario, uno es hipersensible y atento a 
sus intuiciones; un comisario sabe que el arte público no es vanguardia. En 
el arte contemporáneo, el individuo y la sociedad se presentan anudados. 
Estamos en un mundo en permanente cambio, en busca de nuevas opciones. 

 Cuanto más receptivas son las obras de arte, más se convierten en agentes 
expresivos… instinto sexual… presentimientos de muerte… noción física del enigma 

El arte es el corolario que pone en relación sueños y realidad. La ilusión es 
enormemente visible en su expresión artística sencillamente porque la 
expresión artística pretende estar libre de ilusiones al tiempo que sucumbe a 
ellas. Una parte importante de las piezas críticas de esta exposición ha tomado 
prestada su apariencia del histrionismo de la expresión artística. La música ha 
jugado su papel a la hora de subrayar el carácter ilusorio del arte, incluyendo 
la performance; amontonar piedras es un gesto relacionado con la memoria, y la 
presencia de las piedras disminuye su dimensión efímera.  La emancipación 
de la sociedad de la predominancia de ciertas condiciones económicas y 
materiales aspira a la creación de una verdadera entidad cultural, que ha sido 
cuestionada críticamente y con dureza. Desde este punto de vista, la expresión 
artística no sólo es reflejo de la hibris del sujeto (¡!); también es una justa 
queja acerca de la naturaleza de una subjetividad excesivamente invasiva. El 
arte es el objetivo prioritario de las intuiciones y las premoniciones humanas, 
y comprende el espinoso asunto de lo que pueda significar ser un artista en 
activo hoy en día.  La expresión artística se convierte ipso facto en imitación. 
Hay una confianza latente en cuanto a la expresión artística, que implica que 
si algo se dice o grita en voz alta, mejorará. Una era de silencio se instala en el 
arte. El silencio del arte nos habla con mayor sonoridad. La expresión artística 
es un residuo tan enigmático… pero sólo en parte. Decir algo en voz alta es 
poner cierta distancia entre uno mismo y el extremo negro del espectro, de 
la misma forma que gritar ayuda a mitigar el dolor. Sin olvidar la música, nada 
de lo que alguna vez fue dicho llega a desvanecerse por completo; ni lo bueno 
ni lo malo, ni el eslogan de la «solución próxima» ni las promesas de éxtasis y 
reconciliación (una combinación contagiosa) provocadas por la presencia de 
un arte auténtico.  El arte site-specific es una forma de fenomenología estética. 
Todo es material utilizable, desde un tapón de botella hasta una tonelada de 
naranjas o mil libras de madera sin cepillar. Los happenings son los precursores 
de un arte site-specific que cataloga objetos, fetiches, adminículos diarios y 
vasto complejo fenomenológico. Muy a menudo se presenta un tema para la 
reunión de contenidos diversos, a menudo asuntos metafísicos y residuos de 
la experiencia humana, el pensamiento, la especulación; todos son temas que 
tratar a ojos de quien practica el arte site-specific. En este punto se presenta 
una paradoja, debido al exceso de material empleado que en su origen o en 
su naturaleza no era artístico, pero que funciona como si lo fuese. El arte site-
specific dibuja un sendero de valor humano que de otra forma acabaría en el 
limbo de los ciclos menospreciados de la resistencia y la ocupación humana 
de este planeta. En tanto que forma de arte, el arte site-specific es una forma de 
vida sostenida en el tiempo, un provocativo desafío a la noción ilusoria  
de que la vida aún subsiste y exige grados de organización interna cada vez 



young have always copied their elders. Art and life are a single coin. Inspiration 
is a form of atavistic phenomenology; it is also a limitless form of measure with 
roots in the unknowable.  A curator is forever savouring the expectation of 
auditing the unheard of and witnessing the unseen. Aesthetic experience is 
the experience of something which spirit, per se, does not provide, either in the 
world or in itself. It is the possible, as promised by its impossibility. Art is the 
promise of happiness, a promise that is constantly being broken. 
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Console thyself, thou wouldst not seek for Me
 if thou hadst not already found Me.

— Blaise Pascal

4
 

There is no work of art in this exhibition that does not address, in one way or 
another, the problem of complex meaning; number, proportion, measure, position 
in space-time, all are essential elements of site-specific art. Every work of art 
assigns different meanings and expression to the enigmatic nature of art, but all 
artworks seem to suggest that the answers they give, severally, are like those of 
the Sphinx. The ephemeral in art is the ambiguity as to whether each artwork’s 
promises are real or deceptive. To solve a riddle in art is to identify the reason 
why it is insoluble. Appetites winnow excessive desire from overly confident 
ability, because everything nowadays is acceptable as subject matter for art. 
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The sun is new each day. 
The hidden harmony is better than the visible.

— Heraclitus 

4

Actually, artworks, notably those of the highest calibre and as radical, are 
waiting to be interpreted, site-specific art being no exception. If one accepted 
the assertion that there is nothing to interpret in art and that art merely has 
being, one would erase the line of demarcation that separates art from non-art. 
Who knows, maybe even carpets, ornaments and similar kinds of objects are 
waiting eagerly to be deciphered. In this exhibition of site-specific art most 

In the final analysis, works of art are enigmatic not in terms of their composition, 
but in terms of the truth they contain. Ephemera reveal the hidden content 
behind the duality dream/reality. No longer do artworks face the viewer’s 
repetitive question “What are you for?” Instead, they are asked “Are you telling 
the truth?” which is a question concerning the absolute. Aesthetics is the sole 
agency capable of making out what art is. Aesthetics is the jealous guardian of 
all the isms of art.  There are so many opinions about art that no one agrees. 
Art is something that one judges with the emotions, the art emotions. Many 
people have no emotions beyond the human ones, human beings cannot face up 
to very much reality. Art emotions are like copper wire; only copper wire carries 
electricity, other wire doesn’t. Art hides something, at the same time exposing 
it. The reason why there is still art and progress in art is that there has been no 
progress in the real world. Self-preservation is the strongest citation one can 
bestow upon art. 

s

The black and grey hues of contemporary art seem to betray an ascetic attitude 
to colour, but in reality black and grey are a negative apotheosis of colour. 
Art’s utopia, the yet-to-come, is draped in black. The aesthetic goes on being a 
recollection of the possible with a critical edge against the real. There is also the 
advent of computers being manipulated, so as to grant us new unrecognizable 
mindscapes.  If works of art (no matter how radical) are to survive in the 
context of extremity and darkness, which is social reality, and if they are to 
avoid being offered up as mere comfort, they have to assimilate themselves to 
that reality. Radical art today is the same as dark art: its background colour is 
black. Much of contemporary art is irrelevant because it does not take note of 
this fact, continuing instead to take a childish delight in bright colours. The 
ideal of blackness is, in substantive terms, one of the most profound issues 
fostering site-specific art. It may well be that the intense involvement with 
colour and all the labyrinths of sound that are current now are a response to the 
decreases wrought by the ideal of blackness. Site-specific art is a question and not 
a report.  Artworks respond to this by giving an answer that is non-discursive 
in kind, because discursive thought is unable to reply. Site-specific art seeks to 
give an answer, but since that reply is ephemeral rather than judgmental, it is, in 
a sense, a non-answer. This accounts for art’s becoming enigmatic. The viewer, 
at any rate, is displaced from his key position as the one who ties dramatically 
different structures together.  The marriage of illusion and actuality gives 
birth to the ephemeral. All of art registers this primordial chemistry like a 
seismograph. The key for decoding art’s riddle is missing, as is the cue for 
understanding the literary records of certain extinct peoples and cultures. The 

Los matices negros y grises del arte contemporáneo parecen traicionar una 
actitud ascética ante el color, pero en realidad el negro y el gris son una 
apoteosis negativa del color. La utopía del arte, el aún por venir, está envuelta 
en negro. La estética sigue su camino en tanto que recuerdo de lo posible con 
un matiz crítico ante lo real. También hay que contar con la manipulación de 
los ordenadores destinada a proporcionarnos nuevos e irreconocibles paisajes 
mentales.  Si las obras de arte –sin importar su radicalidad– deben sobrevivir 
en el contexto de posiciones extremas y oscuridad que es la realidad social, y 
si deben evitar ser ofrecidas como mero consuelo, tienen que asimilarse a esa 
realidad. El arte radical de hoy es sinónimo del arte oscuro: el color de fondo 
es el negro. Gran parte del arte contemporáneo es irrelevante porque no tiene 
en cuenta este hecho, y continúa en cambio gozando infantilmente con los 
colores brillantes. La idea de la oscuridad total es, en términos sustantivos, 
uno de los asuntos más profundos que trata el arte site-specific. Pudiera ser que 
la intensa relación con el color y todos los laberintos del sonido actuales sean 
una respuesta a las disminuciones causadas por el ideal de la oscuridad. El arte 
site-specific es una pregunta, no un informe.  Las obras de arte reaccionan 
ante esta situación proporcionando una respuesta no-discursiva, porque el 
pensamiento discursivo es incapaz de responder. El arte site-specific intenta dar 
respuestas, pero, dado que la réplica es más efímera que sentenciosa, resulta, 
en cierto modo, ser una no-respuesta. Esto explica que el arte se convierta en 
algo enigmático. El espectador, en cualquier caso, se ve desplazado de su 
posición clave como figura que enlaza diferentes estructuras.  La unión de 
la ilusión y la inmediatez alumbra lo efímero. Todo arte registra esa alquimia 
primordial como un sismógrafo. Nos falta la clave para descifrar el acertijo del 
arte, del mismo modo que nos faltan las pistas para entender el legado literario 
de ciertas culturas y pueblos extintos. Los jóvenes siempre han copiado a sus 
mayores. Arte y vida son dos caras de una misma moneda. La inspiración es una 
forma de fenomenología atávica; también es una forma ilimitada de medición, 
con raíces en lo inefable.  Un comisario siempre saborea la expectación de 
escuchar lo nunca oído y de presenciar lo nunca visto. La experiencia estética 
es la experiencia de algo cuyo espíritu, per se, no proporciona nada, en el mundo 
o en sí mismo. Es lo posible, en tanto que prometido por su imposibilidad. El 
arte es la promesa de felicidad, una promesa que es constantemente rota. 
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Consuélate: no me buscarías
Si no me hubieses encontrado ya.

— Blaise Pascal

del espacio. La legitimidad de la expresión artística no ha sido en modo alguno 
destruida de una vez por todas por las inacabables manifestaciones del seudo-
arte. Por supuesto, los sujetos (las obras de arte) no pueden y no deben 
expresar el lenguaje de la inmediatez. Pero las obras alucinatorias de arte site-
specific pueden continuar articulándose a través de objetos en su forma alienada 
y desfigurada. Ésta, al menos, es la idea entrelazada en las raíces mismas de 
la modernidad, que, como lo contemporáneo y lo radical, se queda a un solo 
paso de la revelación absoluta. Han emergido talentos que responden de forma 
intuitiva a las tecnologías establecidas; música informatizada y electrónica, 
poesía concreta, objetos hallados y azar existencial los empujan hacia delante 
para mantener con vida algo que estaba destinado a morir… De ahí la influencia 
de lo efímero. El arte transforma lo efímero en objeto.  La visión interior y 
la realidad dejan residuos de materia subjetiva y de ilusión. En ese punto surge 
el fenómeno de lo efímero, que permanece como evidencia de las obras de arte 
elegidas para confrontar imposibilidad y realidad. Lo efímero es la expresión 
de la relación entre lo que es visionario y lo que es real, y viceversa. Los 
elementos sorpresa juegan su papel en algunas áreas del arte contemporáneo, 
particularmente en la pintura de acción y la música aleatoria, así como en el 
arte site-specific, que es una forma de ensamblado –un ensamblado que lleva 
incorporada su propia obsolescencia.
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En el análisis final, las obras de arte son enigmáticas no en términos de su 
composición, sino en términos de la verdad que contienen. Lo efímero revela 
el contenido tras la dualidad sueño/realidad. Las obras de arte ya no afrontan 
la repetitiva pregunta del espectador: «¿Para qué sirves?». En su lugar, se les 
pregunta: «¿Estás diciendo la verdad?», que es una cuestión que concierne 
a lo absoluto. La estética es la única instancia capaz de desentrañar lo que 
pueda ser el arte. La estética es el celoso guardián de todos los ismos del arte. 

 Hay tantas opiniones sobre el arte que nadie llega a ponerse de acuerdo. 
El arte es algo que uno juzga a través de las emociones, las emociones artísticas. 
Mucha gente carece de emociones que no sean humanas; los seres humanos no 
pueden enfrentarse a demasiada realidad. Las emociones artísticas son como los 
cables de cobre; sólo ellos conducen electricidad, otros no lo hacen. El arte 
esconde algo, y al mismo tiempo lo expone. La razón por la que todavía hay 
arte y progreso en el arte es que no ha habido progreso en el mundo real. La 
auto-conservación es la motivación más fuerte que se le puede conferir al arte.

s



or superstitious, or a kind of extinct religion, from which at one time in history 
art could not be separated. Minus the existential, we must adjust ourselves to 
encounter complex metaphysics, or political art, or fine art in reproduction 
form.  Vision and reality overlap in the idea of truth content. In art, time and 
space merge where they perform interrelated, intuitive functions. The crypto-
aesthetic paradigm of idealism was eclipsed from the start.1 Artworks in the form 
of multi-dimensional thought and/or sound hit the nail on the head. Thirteen 
artists exhibit their site-specific art with pronounced magnanimity. The key to 
radical art is its unexpected and enigmatic presence completely dominating 
the yawning space of a gallery. 
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THESE ARTISTS ARE GREAT INNOVATORS:

Michel Blazy
Céleste Boursier-Mougenot

Martin Creed
Eloise Fornieles
Anya Gallaccio

Andy Goldsworthy
Kitty Kraus

Claire Morgan
Tino Sehgal

Chiharu Shiota
Roman Signer 

Gerda Steiner & Jörg Lenzlinger
Gregorio Zanon
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Art is a logical procedure. There were times in the history of art when the 
relationship between art and mathematics (Egyptian art, Hellenic art) was 
such a close one that we can speak of art having become aware of its actual 
schematization in the wake of culture. Mathematical signs do not point to 
concrete things and mathematical propositions, like artistic propositions 
(radical or otherwise), are existential rescuers of highly estimable art-making 
resource. Site-specific art has positioned itself into a cultural scheme. There 
is a danger here regarding too much self-consciousness, partly as a result of 
working with extremely contemporary materials; ice, strawberries, unlimited 
miles of black wool or black twine. Ephemera are globally licensed. Site-specific 

of the art declaims: I am what I am and I don’t pretend to be anything else. The 
ephemeral is hidden within such a sweeping assertion.

radical aesthetics

Aesthetics are not something above and beyond art. They have to retrace the 
dynamic laws of art of which the artworks themselves (however ephemeral) 
are completely unaware. Artworks are enigmatic insofar as they target the 
locality of an ephemeral validity, a legitimacy that is veiled from itself at the 
very moment when the work of art bursts forth into manifestation. Ephemeral 
spirits are the enigmas that are the twilight zone between the unattainable 
and what has actually been accomplished. Estrangement from the world is a 
moment of art. If one perceives art as anything other than strange, one does 
not perceive art at all. Site-specific art has greatly amplified the irrationality of 
this seminal estrangement.  True ideas rise above subjective intention; the 
concept of an aesthetic idea promotes works of art to the status of a visionary 
and persevering ephemeral essence. This is the case when the artist’s intention 
evolves around eternal truths, which are not truths but the recurrence of myth. 
Is there anything more adhesive or more ephemeral than a myth? Artworks 
are true in the medium of accepted determinate myth. This constitutes the 
challenge for aesthetics today. Art grants regeneration to itself more often than 
we are competitively and ambitiously able to comprehend.

s

Truth content cannot be identified directly; truth is contained in art’s 
elaboration and inner consistency (integrity, proportion, clarity). By way of 
approximation, we might say truth content is the breadth or whiff of air that 
surrounds works of art, in a factual and non-factual sense, breath being radically 
different from mood, which used to be an ingredient of art. Matter-of-factness 
(however ephemeral), the fact that artworks can realize and therefore transcend 
themselves, does not, of course, guarantee that they are true. Great works of art 
are unable to lie, no matter that their content is both radical and illusory, as 
well as ephemeral. They do represent truth because they are necessary illusions. 
This is as true of today’s experimental, atonal music as it is also inferential of 
site-specific art.  The spell of art is modelled upon the spell of real life. In 
every mass of workable material and in every piano keyboard, a work of art 
or a musical activity is respectively newborn and ready to make its innovative 
content known. Under the façade of the artist’s fanatical self-satisfaction 
or dissatisfaction, there is a profound sense that culture is stigmatized …  

site-specific ha ampliado enormemente la irracionalidad de este extrañamiento 
seminal.  Las ideas verdaderas se alzan por encima de la intención subjetiva; 
el concepto de idea estética da pábulo a obras de arte que alcanzan el estadio 
de la esencia efímera, visionaria y perseverante. Éste es el caso cuando las 
intenciones del artista giran en torno a verdades eternas, que no son verdades 
sino mitos recurrentes. ¿Existe algo más tenaz o más efímero que un mito? Las 
obras de arte son verdaderas en el contexto de un mito convenido y aceptado. 
Éste es el gran reto de la teoría estética de hoy. El arte se asegura su propia 
regeneración con más frecuencia de lo que nosotros, pese a nuestra ambición 
y nuestra competitividad, somos capaces de comprender. 
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Los contenidos de la verdad no pueden identificarse directamente; la verdad 
se contiene en el proceso de elaboración del arte y en su consistencia interna 
(integridad, proporción, claridad). A modo de aproximación, podríamos decir 
que el contenido de verdad es la amplitud de aliento o la bocanada de aire que  
rodea las obras de arte, en un sentido fáctico y no-fáctico; el aliento es 
radicalmente distinto del carácter, que solía ser un ingrediente indispensable 
del arte. La franqueza –por efímera que sea–, el hecho de que las obras de arte 
pueden hacerse reales y, de ese modo, trascenderse a sí mismas, no garantiza, 
por supuesto, que sean verdaderas. Las grandes obras de arte son incapaces de 
mentir, por mucho que su contenido sea a la vez radical e ilusorio tanto como 
efímero. Representan la verdad porque son ilusiones necesarias. Esto es tan cierto 
al referirse a la música atonal y experimental de hoy como a lo que podemos 
inferir del arte site-specific.  El hechizo del arte está modelado sobre el 
hechizo de la vida real. En cada porción de material de trabajo y en cada teclado 
de piano, una obra de arte o una actividad musical nace respectivamente y se 
muestra lista para dar a conocer su contenido innovador. Bajo la fachada de 
la satisfacción o autosatisfacción fanática del artista, yace un sentimiento 
profundo de que la cultura está estigmatizada… o es una especie de religión 
extinta que existió en un tiempo en el que la historia y el arte no podían ser 
separados. Exceptuando el elemento existencial, debemos predisponernos 
al encuentro con una metafísica compleja, o arte político, o bellas artes en 
forma de reproducciones.  La visión y la realidad se superponen en la idea 
del contenido verdadero. En el arte, tiempo y espacio convergen allá donde 
realizan funciones interrelacionadas e intuitivas. El paradigma cripto-estético 
del idealismo se vio eclipsado desde el principio 1. Las obras de arte en forma de 
pensamiento y/o sonido multidireccional dan en el clavo. Trece artistas exponen 
su arte site-specific con magnanimidad notable. La clave del arte radical es su 

No hay una sola obra de arte en esta exposición que no encare, de una forma 
u otra, el problema de los significados complejos; número, proporción, medida, 
posición en el espacio-tiempo, todos son elementos esenciales del arte site-specific. 
Cada obra de arte asigna diferentes significados y expresiones a la naturaleza 
enigmática del arte, pero todas las obras de arte parecen sugerir que las 
respuestas diversas que proporcionan son como las de la Esfinge. Lo efímero 
en arte es la ambigüedad que se refiere a la verdad o la mentira de las promesas 
de cada obra de arte. Resolver un acertijo en arte es identificar la razón por 
la que es irresoluble. Los apetitos disocian el deseo excesivo del virtuosismo 
confiado, porque hoy día todo es aceptable como asunto tratable por el arte. 
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El sol se renueva a diario.
La armonía oculta es mejor que la visible.

— Heráclito
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En realidad, las obras de arte, sobre todo las de mayor calibre y en tanto que 
radicales, esperan ser interpretadas; y el arte site-specific no es una excepción. 
Si uno aceptase la afirmación de que no hay nada que interpretar en el arte y 
la de que el arte únicamente es, borraría la línea de demarcación que separa 
el arte del no-arte. Quién sabe, quizá incluso las alfombras, los ornamentos y 
objetos de ese tipo están esperando ansiosamente a ser descifrados. En esta 
exposición de arte site-specific, la mayor parte de las obras proclaman: Soy el que 
soy y no pretendo ser otra cosa. Lo efímero se esconde en esa afirmación esquiva. 

Estética radical

La estética no es algo que se encuentre por encima o más allá del arte. Tiene 
que retrazar las leyes dinámicas del arte, unas leyes de las que las obras de 
arte mismas –por efímeras que sean– son completamente inconscientes. Las 
obras de arte son enigmáticas desde el momento en que tienen por objetivo 
el carácter local de una validez efímera, una legitimidad que se oculta de sí 
misma en el momento mismo en que la obra de arte da el paso adelante y se 
manifiesta. Los espíritus efímeros son los enigmas que se localizan en la zona 
crepuscular entre lo inalcanzable y lo que ya ha sido realizado. El extrañamiento 
del mundo es un momento para el arte. Si uno percibe el arte de otro modo que 
como algo fundamentalmente extraño, no percibe el arte en absoluto. El arte 



The ephemeral goes far beyond mere substance. Ephemera are collective,  
they are neither pure impulse nor pure form. The subject is a social one. Art is 
social, the artist is not. What makes a work of art distinctive rarely has much to 
do with the will and intention of the artist. The ephemeral always intercedes 
with its occult intangibles.  The metaphysics of art today has to centre on 
the question of how something spiritual like art can be man-made.2 If a tool 
can be called an extension of the human hand, then an artist is the extension 
of a tool that is engaged in making possible the transition from potentiality 
(two-dimensional) to actuality (three-dimensional). We are very often left 
with a metaphysical problem child trespassing into the omnipresent fourth 
dimension. Specifically, the question concerns not the work of art in its 
immediacy, but its content. To ask how an artefact can be true is to pose the 
question of how illusion, which is ephemeral, can be redeemed. Truth content 
cannot be an artefact. Therefore every act of making and construction in art is 
an endless endeavour to articulate what is not makeable, namely spirit. This is 
where the function of site-specific art as a restorer of historically repressed 
nature becomes important.3 The ephemeral is not something unifying but 
a manifold, for truth content in art is a manifold 4 and not a figurative, or 
ingeniously memorized formula. Essentially ephemera are receptors (ultra-
sensory and present but untouchable).  Of all the paradoxes in art, the 
most central one may be the fact that art finds non-artefactual truth only by 
producing specific and thoroughly elaborated artworks, that is through making, 
never by going after the truth with the gaze of immediacy. Every artwork 
vanishes in its truth content,5 which is an emporium of ephemera. Works of 
art are their own standard of judgment. All artworks promise the actualization 
of their truth content because truth content merely appears and shines forth 
as an ephemeral essence, an essence inherent in all forms. The presence of 
form, no matter how ephemeral, generates an aesthetic reality. Not everyone is 
able to participate fully consciously in the fourth dimension. Ephemera rules the 
fourth dimension, its hallmark is transubstantiation.  To see beyond any dream 
dimension, to see reality with its back turned, to surrender to the aesthetic, 
is to touch on the enigma of the ephemeral. What we value most about the 
ephemeral as it is presented here, with pronounced curatorial acumen, is its 
supernatural essence. There is no limitation to that which is ephemeral; music 
is a recognized model for all ephemeral manifestations. The ephemeral haunts 
us though we cannot possess it, it finds a place deep within our memory, and 
finally the ephemeral in art exists long after our appetite for art experience 
in the presence of art, radical or not. Is there any other avant-garde today? 

 Ephemera is the muse Urania’s gift to us, a gift for those who do SEE, a gift 
for those who do HEAR and FEEL, a gift for those who HONOUR art that is 

materials are always unaccountably available and ever ready for inclusion in the 
progress of any work. 

s

Note on the Occult in Art

It must be remembered that painting and sculpture do not have a muse, as does dance 

(Terpsichore), lyric poetry (Erato) and music (Euterpe). Site-specific art claims 

architecture for its foundations. The muse Urania is one of the nine daughters of 

Mnemosyne and Zeus (Mnemosyne is the goddess of memory and Zeus is ruler of the 

heavens). Urania presides over astronomy and mathematics (hence architecture). 

Without mathematics there would be no architecture or music available to us. 

Egyptian art as well as Greek art of the high Hellenic period employed mathematics 

in a way hardly conceivable by us today. No temples, no tombs, no pyramids, no 

sculpture, would have been produced without a thorough understanding of the occult 

agents activating mathematical law. Site-specific art is dependent upon architecture, 

pre-existing architecture … a room (gallery), a street, the gutter, the sidewalk, 

even a cave or a flight of steps, are all examples of pre-existing architecture. 

The precepts of proportion, scale and measure are dependent upon mathematical 

knowledge – proportion is a law that sets limitations on that which can be built, 

raised up, and adjusted to fulfil an emotional status. Site-specific art could not be 

achieved without a pre-existing architecture. All art is conceptual. Mathematical 

knowledge invites the ephemeral to arrive on site. Mathematics and the ephemeral 

are second nature to site-specific art. The patron muse of this exhibition is Urania. 

We must not take for granted the phenomenon of the imagination as an element in 

architecture and music. Imagination has a twofold power; it visualizes and invents. 

With clairvoyant ubiquity, imagination floats and flows into the most recondite 

recesses (architecture) with clear-cut proportion (architecture) and volition.  

It builds up its own dimension of ephemeral phenomena. But after all, to what awe-

inspiring manifestations has Urania the power to bring new dimension to the arts of 

our time? The muse, Urania, arrives and commands us, she enables us to experience 

the eccentric ephemeral components of site-specific art. In how lucid an air, the 

distillation of site-specific art stands out. Urania compels us to follow line by line, 

square by square, unit by unit, note by note, the very presence of artwork that is 

purely ephemeral…and transforms itself in time and space as is the remote nature 

of site-specific art, an art now on display and for an ephemeral period of time only.  

A memory extends the occasion long after the art vanishes. The ephemeral triumphs, 

we are all EPHEMERA (here today, gone tomorrow). But a romantic vapour exuded by 

the memory of what no longer exists lingers on and on. Forethought capitulates to 

ephemera. Ephemera are rich with innovative resource.

se atribuye la arquitectura como cimiento. La musa Urania es una de las nueve 

hijas de Mnemósine y Zeus (Mnemósine es la diosa de la memoria y Zeus es el 

gobernante de los cielos). Urania rige la astronomía y las matemáticas –y por ello, 

la arquitectura–. Sin matemáticas no habría música ni arquitectura. El arte egipcio 

y el arte griego del primer helenismo empleaban las matemáticas de una forma 

apenas concebible para nosotros. Ni templos ni tumbas, ni pirámides ni esculturas 

habrían sido producidos sin un conocimiento profundo de los agentes ocultos que 

activan las leyes matemáticas. El arte site-specific depende de la arquitectura, la 

arquitectura preexistente; una habitación (galería), una calle, una cloaca, una 

acera, incluso una bodega o un tramo de escaleras son ejemplos de arquitectura 

preexistente. La proporción es una ley que impone limitaciones en cuanto a lo 

que puede ser construido, alzado y ajustado para satisfacer un estado emocional. 

El arte site-specific no podría ser llevado a cabo sin una arquitectura preexistente. 

Todo arte es conceptual. El conocimiento matemático invita a lo efímero a que se 

manifieste en el lugar. Las matemáticas y lo efímero son una segunda naturaleza 

del arte site-specific. La musa que preside esta exposición es Urania. No debemos 

dar por supuesto el fenómeno de la imaginación como elemento de la arquitectura 

y la música. La imaginación tiene un poder de doble filo: visualiza e inventa. Con 

clarividencia ubicua, la imaginación flota y fluye hasta los rincones más recónditos 

(arquitectura) con proporción exacta (arquitectura) y voluntad. Construye su 

propia dimensión de fenómenos efímeros. Pero, después de todo, ¿respecto a qué 

manifestaciones abrumadoras puede Urania ofrecer nuevas dimensiones en el arte 

de nuestro tiempo? La musa, Urania, llega y nos lidera, nos permite experimentar 

los componentes excéntricos y efímeros del arte site-specific; en qué aire tan lúcido se 

destaca la destilación del arte site-specific. Urania nos fuerza a seguir línea por línea, 

cuadrado por cuadrado, unidad por unidad, nota por nota, la mismísima presencia 

de unas obras de arte puramente efímeras… y se transforma a sí misma en tiempo y 

espacio, acorde con la naturaleza remota del arte site-specific, un arte que ahora se 

muestra, y por un período efímero de tiempo únicamente. El recuerdo extiende 

la ocasión hasta mucho después de que el arte se haya desvanecido. Lo efímero 

triunfa, somos todos EFÍMEROS –hoy, aquí; mañana, en ningún lugar–. Pero el vapor 

romántico exhalado por el recuerdo de lo que ya no existe permanece y dura. El 

pensamiento se rinde ante lo efímero. Lo efímero es rico en recursos innovadores.

4

Lo efímero va mucho más allá de la mera sustancia. Lo efímero es colectivo, 
no es puro impulso ni pura forma. El sujeto es social. El arte es social, no 
el artista. Lo que distingue a una obra de arte casi nunca tiene mucho que 
ver con el deseo y la intención del artista. Lo efímero siempre entra en 

presencia inesperada y enigmática dominando por completo el espacio de la 
galería, abierto como un bostezo. 

4

ESTOS ARTISTAS SON GRANDES INNOVADORES:

Michel Blazy
Céleste Boursier-Mougenot

Martin Creed
Eloise Fornieles
Anya Gallaccio

Andy Goldsworthy
Kitty Kraus

Claire Morgan
Tino Sehgal

Chiharu Shiota
Roman Signer 

Gerda Steiner & Jörg Lenzlinger
Gregorio Zanon

4

El arte es un procedimiento lógico. Hubo épocas en la historia del arte en las 
que la relación entre el arte y las matemáticas (arte egipcio, arte griego) era 
tan estrecha que se puede hablar de un arte consciente de su esquematización 
en pleno despertar de la cultura. Los signos matemáticos no se refieren a cosas 
concretas, y las proposiciones matemáticas, como las artísticas –radicales o 
no– son rescates existenciales de recursos altamente estimables en tanto que 
hacedores de arte. El arte site-specific se ha situado a sí mismo en un esquema 
cultural. En esto hay un peligro relacionado con un exceso de autoconciencia, 
en parte como resultado de trabajar con materiales extremadamente 
contemporáneos (hielo, fresas, kilómetros de lana negra o alambre negro). Lo 
efímero está permitido a escala global. Los materiales site-specific están siempre 
disponibles y preparados para su inclusión en el progreso de cualquier obra. 

Nota sobre lo oculto en el arte

Debe recordarse que la pintura y la escultura no tienen su musa, como la tienen la 

danza (Terpsícore), la poesía lírica (Erató) y la música (Euterpe). El arte site-specific 



colours, the forms are altered by time even though we add fresh water. The 
flowers have lived their life; an ephemeral radiant memory remains on our 
retina long after the flowers have decayed and dropped their petals. We 
have taken part in the life … and the death … of the flowers.  A Chair 
Placed before a window, the sun beats down upon it. Long dark shadows 
of the chair and its legs stretch like a hallucination across the floor. In 
a slowly passing wreath of hours, the shadow of the chair is occluded 
because the sun, by un-measurable, infinitesimal degrees, has retired.  
  Music (for Carl) Melodic lines of music linger long after the melody has 
been heard. We involuntarily hum the tune and become agents for the weightless 
music to be recalled and to find refuge within us. We become the music.  The 
Dragonfly (for Richard) It alights on our knee. We have heard the sound of its 
four wings, like a delicate cellophane wrapper crackling. The dragonfly takes to 
the air once more but we can still feel its weight, like an invisible toothpick, resting 
on our naked knee. Our knee will ever remember the living instant of contact. 
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s

Howard Hussey is a self-taught artist who has worked 
in dance, poetry, art history and occult studies.

He was house and studio assistant to Joseph Cornell 
from 1966 until the artist’s death in 1972.

authentic. The spectator is made to countenance the purely ephemeral quality 
of a work of art. As in the present exhibition, the ephemeral transcends itself 
under the aegis of the muse Urania. We sense the mystery of the ephemeral. 
We can linger with second sight over the mystery … it is intrinsically non-
figurative … it undergoes a process of change … and it sets free an existential 
air, almost violently spiritual, of affirmation. The mystery of the ephemeral, lo 
and behold, with creative intuition, it manifests again and again, and its mystery 
does not melt, neither does it freeze, it makes its presence known … as an on 
and on occurrence, ever recurring … ever on and on.

––––––––––––––––––––––––––––––––––––––––––––––––––––––––––––––––––––––––––––––––––––––––––––––––––––––––––––––––––––––––––––––––

Footnotes

[1]	 Theodor Adorno, Aesthetic Theory (London: Routledge & Kegan Paul, 1984), p. 189.

[2]	 Ibid, pp. 191-92.

[3]	 Ibid.

[4]	 Ibid.

[5]	 Ibid.

––––––––––––––––––––––––––––––––––––––––––––––––––––––––––––––––––––––––––––––––––––––––––––––––––––––––––––––––––––––––––––––––

EPILOGUE
A Concise Anthology of Existential and Natural Ephemera

A Butterfly (for Olivier) There are three stages of a butterfly’s transmutations; 
from caterpillar, to cocoon, to flight. The butterfly lives for a whole day or 
two and then vanishes. We imagine we see it at the moment it emerges in its 
final winged form. From behind closed eyes we can still see it, the colour of 
butter, fluttering all by itself in the near distance of the sky blue air.  A Mug 
of Russian Tea (for Yara) The mug full of very, very hot tea is placed on a 
wooden glass-smooth table. We drink the tea and find under the mug’s circular 
base a circle of condensed heat and vapour. The circle vanishes into the surface 
of the table. We can still taste the tea but it is no longer a tangible substance. 
The apparition of the circle seen only seconds before haunts us. There must be 
something essentially reassuring about the circle for it to have survived so many 
millennia. It has a deep reassuring appeal to the subconscious.  The Colour 
Blue Blue is the most ephemeral colour in the scientific wheel of the spectrum. 
The use of blue fades gradually from the hand-made paper because the fierce 
rays of the sun have bleached it. A white shape is present upon the pristine 
page; the tone of blue remains indelible within our colour-conscious nervous 
system. It is an unforgettable shade of electric blue.  Flowers (for Sue) 
Surviving as a cut bouquet, the blossoms exist for a breath of days. The 

que OYEN y SIENTEN, un regalo para aquellos que HONRAN un arte auténtico.  
El espectador se transforma en contenedor de la cualidad puramente efímera 
de una obra de arte. Como en la presente exposición, lo efímero se trasciende 
a sí mismo bajo la égida de la musa Urania. Sentimos el misterio de lo efímero. 
Podemos detener una segunda mirada sobre el misterio… es intrínsecamente 
no-figurativo… sufre un proceso de cambio…  y libera un aire existencial, 
casi violentamente espiritual, de afirmación. Lo efímero se manifiesta con 
intuición creativa una y otra vez, y su misterio no se derrite, tampoco se 
congela, hace saber su presencia… en tanto que suceso una y otra vez, siempre 
recurrente… una y otra vez.
––––––––––––––––––––––––––––––––––––––––––––––––––––––––––––––––––––––––––––––––––––––––––––––––––––––––––––––––––––––––––––––––

notas

[1]	 Theodor Adorno, Aesthetic Theory, Londres, Routledge & Kegan Paul, 1984, p. 189.

[2]	 Ibídem, pp. 191-92.

[3]	 Ibídem.

[4]	 Ibídem.

[5]	 Ibídem.

––––––––––––––––––––––––––––––––––––––––––––––––––––––––––––––––––––––––––––––––––––––––––––––––––––––––––––––––––––––––––––––––

EPÍLOGO
Una concisa antología de lo efímero existencial y natural

Una mariposa [para Olivier] Hay tres fases de las mutaciones de una 
mariposa; de oruga a ninfa y de ésta a adulto. La mariposa vive durante un día 
o dos y después se desvanece. Imaginamos que la vemos en el momento en 
que emerge en su forma final y alada. Tras ojos cerrados aún podemos verla, 
del color de la mantequilla, aleteando a solas en la cercana distancia del cielo 
azul. Una taza de té ruso [para yara] La taza llena de té muy, muy caliente 
está colocada sobre una mesa de madera pulida. Bebemos el té y encontramos 
bajo la base circular de la taza un círculo de calor condensado y de vapor.  
El círculo se desvanece de la superficie de la mesa. Aún podemos saborear  
el té pero ya no es una sustancia tangible. La aparición del círculo unos 
segundos atrás nos persigue. Debe de haber algo esencialmente reconfortante  
en el círculo puesto que ha sobrevivido durante milenios. Interpela al 
subconsciente de forma profundamente reconfortante. El color azul El azul 
es el más efímero de los colores en la rueda científica del espectro. El azul se 
borra lentamente del papel hecho a mano porque los fieros rayos del sol lo 
decoloran. Una forma blanca se muestra sobre la página prístina; el tono de 
azul permanece indeleble dentro de nuestro sistema nervioso y consciente 
de los colores. Es un matiz inolvidable de azul eléctrico. Flores [para Sue] 

contacto con los intangibles ocultos.  La metafísica del arte hoy tiene que 
centrarse en la cuestión de cómo algo espiritual como el arte puede estar 
hecho por el hombre 2. Si podemos decir de una herramienta que es una 
extensión de la mano, entonces un artista es la extensión de una herramienta 
que está comprometida en el intento de hacer posible la transición de la 
potencialidad (bidimensional) a la realidad (tridimensional). Muy a menudo 
nos encontramos con el dilema metafísico de un niño entrando sin permiso 
en la omnipresente cuarta dimensión. Específicamente, la cuestión atañe no 
sólo a la obra de arte en su inmediatez, sino a su contenido. Preguntarse cómo 
puede ser verdadero un artefacto es plantear la pregunta de cómo la ilusión, 
que es efímera, puede ser redimida. El contenido de la verdad no puede ser 
un artefacto. Por tanto, todo acto de fabricación y de construcción en arte es un 
intento inacabable para articular lo que no es fabricable: el espíritu. Es en este 
punto cuando la función del arte site-specific, en tanto que restaurador de la 
naturaleza históricamente reprimida, se vuelve importante 3. Lo efímero no es 
algo unificador sino multifacetado, porque el contenido de verdad en el arte es 
multifacetado 4, no una fórmula figurativa o ingeniosamente memorizada. En 
esencia, lo efímero es un receptor –ultra-sensorial y presente pero intocable. 

 De todas las paradojas del arte, la más importante podría ser el hecho de 
que el arte encuentra la verdad no-artefáctica sólo cuando proporciona obras 
de arte específicas y elaboradas a conciencia, esto es, mediante la fabricación, 
nunca persiguiendo la verdad con vistas a su inmediatez. Toda obra de arte 
se desvanece en su contenido de verdad 5, que es un emporio de lo efímero. 
Las obras de arte son su propio criterio de juicio. Todas las obras de arte 
prometen la realización de su contenido de verdad porque el contenido de 
verdad meramente aparece y brilla en tanto que esencia efímera, una esencia 
inherente a toda forma. La presencia de la forma, por efímera que sea, genera 
una realidad estética. No todo el mundo es capaz de participar con plena 
consciencia en la cuarta dimensión. Lo efímero gobierna la cuarta dimensión; su 
umbral es la transubstanciación.  Ver más allá de cualquier dimensión onírica, 
ver la realidad cuando ésta nos da la espalda, rendirse a la estética, es tocar el 
enigma de lo efímero. Lo que más valoramos de lo efímero tal como se presenta 
aquí, con una agudeza curatorial tan pronunciada, es su esencia sobrenatural. 
No hay límites a lo que es efímero; la música es un modelo reconocido para 
todas las manifestaciones de lo efímero. Lo efímero nos obsesiona aunque no 
podamos poseerlo, encuentra su lugar en lo más profundo de nuestra memoria, 
y finalmente lo efímero en arte existe mucho tiempo después de que se sacie 
nuestro apetito por la experiencia del arte en presencia del arte, radical o no. 
¿Acaso hay otra vanguardia hoy en día?  Lo efímero es el regalo que nos 
hace la musa Urania, un regalo para aquellos que VEN, un regalo para aquellos 
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MARTIN CREED / Work No. 878 / 2008
Boxes / 68 × 53 × 26 cm
Courtesy the artist and Hauser & Wirth, zurich
Photo: Stefan Altenburger Photography Zürich

MARTIN CREED / Work No. 878 / 2008
Cajas / 68 × 53 × 26 cm

Cortesía del artista y Hauser & Wirth, Zúrich
Fotografía: Stefan Altenburger Photography Zürich

Sobreviviendo en un ramo, los capullos existen durante unos días. Los colores, 
las formas, se alteran con el tiempo aunque añadimos agua. Las flores han 
vivido su vida; una memoria efímera y radiante permanece en nuestra retina 
mucho después de que las flores se hayan marchitado y perdido sus pétalos. 
Hemos tomado parte en la vida… y la muerte… de las flores. Una silla Situada 
ante una ventana, el sol cae sobre ella. Largas sombras de la silla y sus patas 
se estiran como una alucinación a lo largo del suelo. En un compás de horas 
lentas, la sombra de la silla se oculta porque el sol, por grados infinitesimales, 
inapreciables, se ha retirado. Música [para Carl] Líneas melódicas de música 
permanecen en el aire hasta mucho después de que la melodía haya cesado. 
Tarareamos involuntariamente y nos convertimos en agentes de la música, que 
recordamos y encuentra refugio en nosotros. Nos convertimos en la música. 
La libélula [para Richard] Se posa en nuestra rodilla. Hemos escuchado el 
sonido de sus cuatro alas, como un delicado envoltorio de celofán crujiente. 
La libélula se eleva por el aire una vez más pero aún podemos sentir su peso, 
como un invisible palillo de dientes, descansando en nuestra rodilla desnuda. 
Nuestra rodilla siempre recordará el instante viviente del contacto. 
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Howard Hussey es un artista autodidacta que ha trabajado en 
los ámbitos de la danza, la poesía, la historia del arte y el ocultismo. 

Fue ayudante de Joseph Cornell tanto en su entorno privado como en 
el profesional desde 1966 y hasta el fallecimiento del artista en 1972.



eloise fornieles / Wanderlust I / 2009
1-hour performance

eloise fornieles / Wanderlust I / 2009
Performance / Duración: 1 h

[46–47] Steiner & Lenzlinger / Fuente de la Juventud / 2004
Fertilizer, real and artificial plants, bones, 
abandoned television sets, dinosaur eggs, car parts
6 × 12 × 10 m / © Gerda Steiner & Jörg Lenzlinger

[46–47] Steiner & Lenzlinger / Fuente de la Juventud / 2004
Abono, plantas reales y artificiales, huesos, televisores

abandonados, huevos de dinosaurio, piezas de automóvil
6 × 12 × 10 m / © Gerda Steiner & Jörg Lenzlinger
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Andy Goldsworthy
Gutter Water – Morning, West 47th Street 
between 6th and 7th Avenues, New York, March 5, 2010
2010 / Suite of 15 unique inkjet prints / 26.6 × 47.2 cm each
Overall: 144.8 × 138.5 cm / Courtesy Galerie Lelong, 
New York / © Andy Goldsworthy

Andy Goldsworthy 
Gutter Water – Morning, West 47th Street  

between 6th and 7th Avenues, New York, March 5, 2010
 2010 / Serie de 15 impresiones de chorro de tinta

Copias únicas / 26,6 × 47,2 cm c/u / Conjunto: 144,8 × 138,5 cm
Cortesía Galerie Lelong, Nueva York / © Andy Goldsworthy A
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[Michel Blazy] 

×	 1966	 Mónaco

×	 	 Vive y trabaja en París, Francia

×	 	 Formación	

×	 1990	 École Nationale Supérieure d’Arts de la Villa Arson, Niza

×		  Exposiciones [Selección]

×	 2010 	 Champignon pour pieds de meubles, Frac Basse-Normandie, Caen

×	 2009 	 “Noël en août”/Dégustation rouge, Parco d’Arte Vivente, Turín

×	 2007 	 Falling Garden, Kunstraum Dornbirn, Austria (comisariada por Bärbel Vischer)

×		  Post Patman, Palais de Tokyo, París (comisariada por Marc-Olivier Wahler)

×	 2002	 CCAC Wattis Institute for Contemporary Arts,  

×	 	 San Francisco (comisariada por Ralf Rugoff)

×		  premios

×	 2008	 Nominado al Premio Marcel Duchamp

	 1966	 ×	 Monaco

		  ×	 Lives and works in Paris, France

		  ×	 Training / Education	

	 1990 	 ×	 École Nationale Supérieure d’Arts Villa Arson, Nice

		  ×	 selected exhibitionS

	 2010	 ×	 Champignon pour pieds de meubles, Frac Basse-Normandie, Caen 

	 2009 	 ×	 “Noël en août”/Dégustation rouge, Parco d’Arte Vivente, Turin

	 2007 	 ×	 Falling Garden, Kunstraum Dornbirn, Austria (curator Bärbel Vischer)

		  ×	 Post Patman, Palais de Tokyo, Paris (curator Marc-Olivier Wahler)

	 2002 	 ×	 CCAC Wattis Institute for Contemporary Arts,  

		  ×	 San Francisco (curator Ralf Rugoff)

		  ×	 awards

	 2008	 ×	 Marcel Duchamp Prize nominee

[51] Michel Blazy | Les murs de pellicules | 2002 
Agar-agar y colorante alimentario | Dimensiones variables 

Agar-agar and food colouring | Dimensions variable

[52–53] Michel Blazy | Nature molle | 2005
Agar-agar, madera, pegamento para papel pintado, frutas y verduras variadas

Colección Museum of Old and New Art (MONA), Hobart, Tasmania 

Agar-agar, wood, colour paper glue, assorted fruits and vegetables 

Collection Museum of Old And New Art (MONA), Hobart, Tasmania
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[Céleste Boursier-Mougenot]

×	 1961 	 Niza, Francia							     

× 	 	 Vive y trabaja en Sète, Francia					  

× 	 	 Formación	 					   

× 	 1994 	 Compositor de Side One Posthume Théâtre,

× 	 	 del coreógrafo y director Pascal Rambert		

× 	 1978	 Conservatorio de música, Niza						    

× 	 	 Exposiciones [Selección]						    

× 	 2010 	 Céleste Boursier-Mougenot, Barbican Art Gallery, The Curve, Londres		

× 	 	 transcom1, La Maison Rouge, Fondation Antoine de Galbert, París		

× 	 2009 	 Variation, Pinacoteca do Estado, São Paulo				  

× 	 2008 	 From here to ear, recycle, zombiedrones, Galerie Xippas, París		

× 	 2006 	 harmonichaos, Paula Cooper Gallery, Nueva York				  

× 	 	 Premios					   

×	 2010 	 Nominado al Premio Marcel Duchamp			 

× 	 2009 	 Premio Les David pour l’Art Contemporain			 

×	 1999 	 P.S.1 Contemporary Art Center, AFAA Artists’ Studio Program	

×	 1961 	 Nice, France

×		  Lives and works in Sète, France

×		  Training / Education	

×	 1994 	 Composer for choreographer and director  

×		  Pascal Rambert’s Side One Posthume Théâtre

×	 1978	 Conservatory of Music, Nice

×		  Selected Exhibitions

×	 2010 	 Céleste Boursier-Mougenot, Barbican Art Gallery, The Curve, London

×	 	 transcom1, La Maison Rouge, Fondation Antoine de Galbert, Paris

×	 2009 	 Variation, Pinacoteca do Estado, São Paulo

×	 2008 	 From here to ear, recycle, zombiedrones, Galerie Xippas, Paris

×	 2006 	 harmonichaos, Paula Cooper Gallery, New York

×		  awards

×	 2010 	 Marcel Duchamp Prize nominee

×	 2009 	 Les David pour l’Art Contemporain Prize

×	 1999 	 P.S.1 Contemporary Art Center, AFAA Artists’ Studio Programme

	 [57] Céleste Boursier-Mougenot | stèle (prototype) | 2009		
	 Yeso, mecanismo de un giradiscos Numark | 123,5 × 38 × 45 cm | Cortesía Galerie 

	 Xippas, París | Fotografía: Eliot Wyman | © Céleste Boursier-Mougenot

	 Plaster, Numark turntable mechanism | 123.5 × 38 × 45 cm | Courtesy Galerie  

	 Xippas, Paris | Photo: F. Lanternier | © Céleste Boursier-Mougenot	
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[58] Céleste Boursier-Mougenot | index | 2006	
Vista de la exposición états seconds, Le Collège / FRAC Champagne-Ardenne, Reims, 2006 | Piano acústico Disklavier, 

ordenador y software, muebles de oficina | Cortesía Galerie Xippas, París | Fotografía: Sandrine Aubry | © Céleste Boursier-Mougenot

Exhibition view états seconds, Le Collège / FRAC Champagne-Ardenne, Reims, 2006 | Disklavier acoustic piano, 

computer and software, office furniture | Courtesy Galerie Xippas, Paris | Photo: Sandrine Aubry | © Céleste Boursier-Mougenot

[59] Céleste Boursier-Mougenot | sans titre (les piscines) | 2009	
Realización in situ en el espacio octogonal de la Pinacoteca de São Paulo, Brasil, con ocasión del Año de Francia en Brasil, 2009 | Suelo de un

material sin pulir, liner de PVC azul de dimensiones variables (4-5 m ø), 3 bombas y 3 sistemas de resistencias calentadoras con termostato,

180 recipientes de porcelana de Guy Degrenne | Cortesía Galerie Xippas, París | Fotógrafa: Isabella Matheus | © Céleste Boursier-Mougenot

Site-specific installation in the octagonal space at the Pinacoteca de São Paulo, Brazil, for the Year of France in Brazil, 2009 | Unpolished floor, blue PVC liner 

dimensions variable with a diameter of 4–5 metres, 3 pumps and 3 thermostatically controlled electric resistance heating systems,  

180 Guy Degrenne porcelain dishes | Photo: Isabella Matheus | Courtesy Galerie Xippas, Paris | © Céleste Boursier-Mougenot





[63][62]

[Martin Creed] 

1968	 ×	 Wakefield, Inglaterra 

	 ×	 Vive y trabaja en Londres, Inglaterra

	 ×	 Formación	

1990 	 ×	 Licenciatura, Slade School of Fine Art, Londres

	 ×	 Exposiciones [Selección]

2010	 ×	 Martin Creed Down Over Up, The Fruitmarket Gallery, Edimburgo

2009	 ×	 Work No. 850, Duveen Galleries, Tate Britain, Londres

2008	 ×	 Ikon Gallery, Birmingham (itinerante)

2007	 ×	 Feelings, Hessel Museum of Art and CCS Galleries,  

	 ×	 Bard College, Annandale-on-Hudson, Nueva York

2006	 ×	 I Like Things, Fondazione Nicola Trussardi, Milán

	 ×	 premios

2001	 ×	 Premio Turner, Tate Britain

1968	 ×	 Wakefield, England 

	 ×	 Lives and works in London, England 

	 ×	 Training / Education	

1990 	 ×	 BA Slade School of Fine Art, London

	 ×	 selected exhibitionS

2010	 ×	 Martin Creed Down Over Up, The Fruitmarket Gallery, Edinburgh

2009	 ×	 Work No. 850, Duveen Galleries, Tate Britain, London

2008	 ×	 Ikon Gallery, Birmingham (travelling exhibition)

2007	 ×	 Feelings, Hessel Museum of Art and CCS Galleries, Bard College,  

	 ×	 Annandale-on-Hudson, New York

2006	 ×	 I Like Things, Fondazione Nicola Trussardi, Milan

	 ×	 awards

2001	 ×	 Turner Prize, Tate Britain

[63] Martin Creed | Work No. 583 | 2006	  
Instalación | 4 películas sincronizadas | Película de 35 mm, color, sonido | 4 min 6 s | Dimensiones variables | Rennie Collection,

Vancouver | Cortesía del artista y Hauser & Wirth, Zúrich | Photography Stefan Altenburger Zürich | © Martin Creed

Installation | 4 synchronized films | 35 mm film, colour, sound | 4' 6" seconds | Dimensions variable | Rennie Collection,  

Vancouver | Courtesy the artist and Hauser & Wirth, Zurich | Photo: Stefan Altenburger Photography Zürich | © Martin Creed

[64] Martin Creed | Work No. 88 | 1995	
Hoja de papel A4 arrugada en una bola | 5,1 cm aprox. ø | Cortesía del artista y Hauser & Wirth, Zúrich | © Martin Creed

A sheet of A4 paper crumpled into a ball | approx. 5.1 cm diameter | Courtesy the artist and Hauser & Wirth, Zurich | © Martin Creed

[65] Martin Creed | Work No. 885 | 2008	  
Acrílico sobre lienzo | 76 × 61 cm | Colección de la familia Verme, Lima  | Cortesía del artista y Hauser & Wirth, Zúrich 

Fotografía: Stefan Altenburger Photography Zürich | © Martin Creed

Acrylic on canvas | 76 × 61 cm | The Verme Family Collection, Lima | Courtesy the artist and Hauser & Wirth, Zurich 

Photo: Stefan Altenburger Photography Zürich | © Martin Creed 



[65][64]





[Eloise Fornieles]

		  ×	 1980	 Winchester, Inglaterra

		  ×	 	 Vive y trabaja en Londres, Inglaterra

		  ×	 	 Formación	

		  ×	 2006 	 Máster en Bellas Artes (Fine Arts Media),  

		  ×	 	 Slade School of Fine Art, Londres	

		  ×	 2004 	 Licenciatura en Bellas Artes, Kingston University, Londres

		  ×	 2001 	 Diploma Nacional de Estudios Superiores,  

		  ×	 	 Kingston University, Londres

		  ×	 	 Exposiciones [Selección]

		  ×	 2010 	 Carrion, Haunch of Venison, Berlín 

		  ×	 2009 	 A Grammar of Love and Violence, Paradise Row, Londres 

		  ×	  	 Infr’Action, Pekín

		  ×	  	 Natural Wonders, Babaikov Art Projects, Moscú

		  ×	 2008 	 Fashion in Film Festival, Tate Modern, Londres 

		  ×	 	 premios

		  ×	 2009 	 British Arts Council, Travel Funding 	

		  ×	 2005 	 Premio de cine y vídeo Becks Future Student (finalista) 

		  ×	 2004 	 Beca de máster, UCL

×	 1980	 Winchester, England

×	 	 Lives and works in London, England

×	 	 Training / Education	

×	 2006 	 MFA Fine Arts Media, Slade School of Fine Art, London 	

×	 2004 	 BA Fine Arts, Kingston University, London

×	 2001 	 HND Kingston University, London

×	 	 selected exhibitionS

×	 2010 	 Carrion, Haunch of Venison, Berlin 

×	 2009 	 A Grammar of Love and Violence, Paradise Row, London 

×	  	 Infr’Action, Beijing

×	  	 Natural Wonders, Babaikov Art Projects, Moscow

×	 2008 	 Fashion in Film Festival, Tate Modern, London 

×	 	 awards

×	 2009 	 British Arts Council, Travel Funding 	

×	 2005 	 Becks Future Student Film and Video Prize (runner up) 

×	 2004 	 UCL Masters Scholarshipp

		  [69] Eloise Fornieles | Senescence | 2010	
		  Performance | Fotografía: David Birkin | © Eloise Fornieles 

		  Performance | Photo: David Birkin | © Eloise Fornieles

		  [70–71] Eloise Fornieles | Carrion | 2010	 	

		  Performance | Duración: 72 h | Fotografía: David Birkin | © Eloise Fornieles

		  72-hour performance | Photo: David Birkin | © Eloise Fornieles

[68] [69]



[70] [71]





[Anya Gallaccio]

1963	 × 	 Paisley, Escocia

	 × 	 Vive y trabaja en San Diego, California, Estados Unidos

	 × 	 Formación

2008	 × 	 Catedrática de Artes Plásticas, University of California

1988	 × 	 Licenciatura, Goldsmiths’ College, University of London

1985	 × 	 Kingston Polytechnic, Kingston upon Thames 

	 × 	 Exposiciones [Selección]

2008	 × 	 That Open Space Within, Camden Arts Centre, Londres

2006	 × 	 One Art, Sculpture Center, Queens, Nueva York 

2003	 × 	 Turner Prize Exhibition, Tate, Londres

1996	 × 	 Intensities and Surfaces, Wapping Pumping Station, Londres 

1988	 × 	 Freeze, Surrey Docks, London Projects, Londres

	 × 	 premios

1999	 × 	 Paul Hamlyn Award, Artistas Plásticos, Paul Hamlyn Foundation 

1998	 × 	 Beca de investigación Sargent, The British School at Rome

	 	 ×	 1963 	 Paisley, Scotland

	 	 ×		  Live and works in San Diego, California, US

	 	 ×		  Training / Education	

	 	 ×	 2008	 Professorship, Professor of Visual Arts, University of California 

	 	 ×	 1988	 BA Goldsmiths’ College, University of London

	 	 ×	 1985	 Kingston Polytechnic, Kingston upon Thames

	 	 ×		  Selected Exhibitions

	 	 ×	 2008 	 That Open Space Within, Camden Arts Centre, London

	 	 ×	 2006	 One Art, Sculpture Center, Queens, New York 

	 	 ×	 2003	 Turner Prize Exhibition, Tate, London

	 	 ×	 1996	 Intensities and Surfaces, Wapping Pumping Station, London

	 	 ×	 1988	 Freeze, Surrey Docks, London Projects, London

	 	 ×		  awards

	 	 ×	 1999	 Paul Hamlyn Award for Visual Artists, Paul Hamlyn Foundation Award 

	 	 ×	 1998	 Sargent Fellowship, The British School at Rome (April–July)

	 [75] Anya Gallacio | preserve- door “Monica” | 1993	
	 175 × 70 cm | Colección particular, Londres			 

	 175 × 70 cm | Private collection, London

	 [76–77] Anya Gallacio | In a Moment | 1997		
	 Vista de la instalación en Living Flowers: Ikebana and Contemporary Art, Japanese American

	 National Museum, Los Ángeles, 2008 | 365 margaritas gerberas | Dimensiones variables 

	 Installation view at Living Flowers: Ikebana and Contemporary Art, Japanese 

	 American National Museum, Los Angeles, 2008 | 365 Gerbera daisies | Installed dimensions variable

[75][74]



[76] [77]





[80] [81]

[81] Andy Goldworthy | Rain Shadow – Central Park | 1994
Videoinstalación | Vídeo en alta definición con sonido | Pieza única | Dimensiones variables | © Andy Goldworthy

Unique high-definition video with sound | Dimensions variable | © Andy Goldworthy

[82] Andy Goldworthy | Gutter Water – Night, Times Square, New York, March 6, 2010 | 2010	
Serie de 30 impresiones de chorro de tinta | Copias únicas | 34,5 × 26,6 cm c/u

Conjunto: 183 × 166,4 cm | Cortesía Galerie Lelong, Nueva York | © Andy Goldsworthy

Suite of 30 unique inkjet prints | 34.5 × 26.6 cm each | 183 × 166.4 cm overall

Courtesy Galerie Lelong, New York | © Andy Goldsworthy

[83] Andy Goldworthy | White Walls | 2007	
Vista de la instalación en la Galerie Lelong, Nueva York, 2007 | Caolín

Dimensiones variables | Cortesía Galerie Lelong, Nueva York | © Andy Goldsworthy

Installation at Galerie Lelong, New York, 2007 | Porcelain clay

Dimensions variable | Courtesy Galerie Lelong, New York | © Andy Goldsworthy

[Andy Goldsworthy] 

×	 1956	 Cheshire, Inglaterra	

×	 	 Vive y trabaja en Penpont, Escocia

×	 	 Formación	

× 	 1978	 Licenciatura en Bellas Artes, Preston Polytechnic, Lancashire

×	 1975	 Bradford College of Art, Newcastle 

×	 	 Exposiciones [Selección]

×	 2010	 New York Dirt Water Light, Galerie Lelong, Nueva York

×	 2007	 En las entrañas del árbol, Palacio de Cristal, Parque del Retiro, Madrid  

×	  	 (organizada por el Museo Nacional Centro de Arte Reina Sofía)

× 	 	 Andy Goldsworthy, Yorkshire Sculpture Park, West Yorkshire

× 	 2004	 Stone Houses, Metropolitan Museum of Art, Nueva York

× 	 2002	 Three Cairns, Des Moines Art Center, Des Moines, Iowa  

× 	 	 (itinerante: Museum of Contemporary Art San Diego, California  

× 	 	 / Neuberger Museum of Art, Purchase, Nueva York)

×	 	 Premios

×	 2008	 Premio de Artes Plásticas, South Bank Show Awards,  

×	 	 por Andy Goldsworthy at the Yorkshire Sculpture Park

×	 2000 	 Orden del Imperio Británico, Lista de Honor de junio

×	 1997	 Premio de la Asociación Internacional de Críticos de Arte a la mejor  

×	 	 exposición de un artista emergente, por Wood, Galerie Lelong, Nueva York

× 	 1979	 North West Arts Award

	

		  × 	 1956	 Cheshire, England

		  × 	 	 Lives and works in Penpont, Scotland

		  × 	 	 Training / Education	

		  × 	 1978	 Ba Preston Polytechnic, Lancashire

		  × 	 1975	 Bradford College of Art, Newcastle 

		  × 	 	 Selected Exhibitions

		  × 	 2010	 New York Dirt Water Light, Galerie Lelong, New York

		  × 	 2007	 En las entrañas del árbol, Palacio de Cristal, Parque del Retiro, Madrid  

		  ×	 	 (organized by the Museo Nacional Centro de Arte Reina Sofía)

		  × 	 	 Andy Goldsworthy, Yorkshire Sculpture Park, West Yorkshire

		  × 	 2004	 Stone Houses, Metropolitan Museum of Art, New York

		  × 	 2002	 Three Cairns, Des Moines Art Center, Des Moines, Iowa  

		  × 	 	 (travelled to the Museum of Contemporary Art San Diego, California,  

		  × 	 	 and the Neuberger Museum of Art, Purchase, New York)

		  × 	 	 Selected

		  × 	 2008	 Visual Arts Prize, South Bank Show Awards,  

		  × 	 	 for Andy Goldsworthy at the Yorkshire Sculpture Park

		  × 	 2000 	 Order of the British Empire, June Honours List

		  × 	 1997	 International Association of Art Critics Award for Best Exhibition  

		  × 	 	 of an Emerging Artist, for Wood at Galerie Lelong, New York

		  × 	 1979	 North West Arts Award



[82] [83]





[Kitty Kraus]

×	 1976	 Heidelberg, Alemania

×		  Vive y trabaja en Berlín, Alemania

×		  Formación	

×	 2006 	 Universität der Künste, Berlín

×		  Exposiciones [Selección]

×	 2010	 Matrix 158, Wadsworth Atheneum Museum of Art, Hartford

×	 2009	 Intervals: Kitty Kraus, Guggenheim Museum, Nueva York

×	 2008	 Kitty Kraus, Kunsthalle Zürich, Zúrich

×	 2006	 Kitty Kraus, Galerie Neu, Berlín

×		  premios

×	 2008	 Kunstpreis blauorange

×	 1976	 Heidelberg, Germany

×	 	 Lives and works in Berlin, Germany

×	 	 Training / Education	

×	 2006	 Universität der Künste, Berlin

×	 	 selected exhibitionS

×	 2010	 Matrix 158, Wadsworth Atheneum Museum of Art, Hartford

×	 2009	 Intervals: Kitty Kraus, Guggenheim Museum, New York

×	 2008	 Kitty Kraus, Kunsthalle Zürich, Zurich

×	 2006	 Kitty Kraus, Galerie Neu, Berlin

×	 	 awards

×	 2008	 blauorange Art Award

	 [87] Kitty Kraus | Untitled | 2007 
	 Vidrio | 175 × 42 cm | Gabriele Senn, Viena y Galerie Neu, Berlín

	 Glass | 175 x 42 cm | Gabriele Senn, Vienna and Galerie Neu, Berlin

	 [88-89] Kitty Kraus | Untitled | 2008 
	 Vista de la instalación en la Heidelberger Kunstverein | Vidrio, pegamento | 125 × 150 × 39 cm

	 Colección particular, Colonia | Cortesía de la artista y Galerie Neu, Berlín 

	 Installation view Kunstverein Heidelberg | Glass, Glue | 125 × 150 × 39 cm

	 Private collection | Cologne | Courtesy the Artist and Galerie Neu, Berlin

[86] [87]



[88] [89]





[Claire Morgan] 

×	 1980 	 Belfast, Irlanda del Norte

×	 	 Vive y trabaja en Londres, Inglaterra

×	 	 Formación	

×	 2003	 Licenciatura (Matrícula de Honor) en Bellas Artes (Escultura),  

×	 	 University of Northumbria, Newcastle

×	 2000	 Mención especial, Foundation Studies in Art and Design,  

×		  University of Ulster, Irlanda del Norte

×	 	 Exposiciones [Selección]

×	 2010	 Life. Blood, Galerie Karsten Greve, París

×	 	 Dead or Alive, Museum of Art and Design, Nueva York

×	 2009	 Consumer, Palais de Tokyo, París (comisariada por COAL)

×	 2008	 Periphery, James Hockey and Foyer Galleries, UCA, Surrey

×	 	 Gone With the Wind, Great North Run Cultural Programme, The Laing Art Gallery, Newcastle

×	 	 premios

×	 2007	 COURVOISIER® The Future 500 Rising Stars: clasificada entre los  

×	 	 diez primeros en la categoría de Arte y Diseño en The Observer

×	 2006	 Premio Fondazione Arnaldo Pomodoro, primer premio por Red or Dead

×	 2004	 Royal British Society of Sculptors, Annual Bursary Award

1980	 ×	 Belfast, Northern Ireland

	 ×	 Lives and works in East London, England

	 ×	 Training / Education	

2003	 ×	 BA (Hons) Fine Art (Sculpture), University of Northumbria, Newcastle

2000	 ×	 Distinction, Foundation Studies in Art and Design, University of Ulster, Northern Ireland

	 ×	 selected exhibitionS	

2010	 ×	 Life. Blood, Galerie Karsten Greve, Paris

	 ×	 Dead or Alive, Museum of Art and Design, New York

2009	 ×	 Consumer, Palais de Tokyo, Paris (curated by COAL)

2008	 ×	 Periphery, James Hockey and Foyer Galleries, UCA, Surrey

	 ×	 Gone With the Wind, Great North Run Cultural Programme, The Laing Art Gallery, Newcastle

	 ×	 awards

2007	 ×	 COURVOISIER® The Future 500 Rising Stars – ranked top 10 Art & Design in The Observer

2006	 ×	 Premio Fondazione Arnaldo Pomodoro, first prize for Red or Dead

2004	 ×	 Royal British Society of Sculptors, Annual Bursary Award

	 [93] Claire Morgan | Apart at the Seam | 2009
	 Grajilla taxidermizada, semillas de cardo, polietileno negro rasgado, plomo, nylon, acrílico 

	 3 (altura, desde el techo) × 0,93 × 0,93 m | Cortesía Galerie Karsten Greve, París 

	 Taxidermy Jackdaw, thistle seeds, torn black polythene, lead, nylon, acrylic

	 approx. 3 (height from ceiling) × 0.93 × 0.93 m | Courtesy of Galerie Karsten Greve, Paris 

	 [94–95] Claire Morgan | Clearing | 2010
	 Erizo taxidermizado, polietileno negro rasgado, plomo, nylon, acrílico

	 3 aprox. (altura, desde el techo) × 2 × 2,4 m | Cortesía Galerie Karsten Greve, París 

	 Taxidermy Hedgehog, torn black polythene, lead, nylon, acrylic

	 approx. 3 (height from ceiling) × 2 × 2.4 m | Courtesy of Galerie Karsten Greve, Paris

[92] [93]



[94] [95]





	 [tino sehgal] 

	 1976	 ×	 Londres

		  ×	 Vive y trabaja en Berlín, Alemania

		  ×	 Exposiciones [Selección]

	 2010	 ×	 Tino Sehgal, Guggenheim Museum, Nueva York

	 2008	 ×	 Tino Sehgal, Magasin 3, Estocolmo 

	 2007	 ×	 Tino Sehgal, ICA, Londres

	 2006	 ×	 Von Mäusen und Menschen / Of Mice and Men, 

			   IV Bienal de Arte Contemporáneo de Berlín		  	

	 2005	 ×	 Bienal de Venecia, Pabellón Alemán

	 1976	 ×	 London

		  ×	 Lives and works in Berlin

		  ×	 selected exhibitionS

	 2010	 ×	 Tino Sehgal, Guggenheim Museum, New York 

	 2008	 ×	 Tino Sehgal, Magasin 3, Stockholm 

	 2007	 ×	 Tino Sehgal, ICA, London

	 2006	 ×	 Von Mäusen und Menschen / Of Mice and Men, 

			   4th Berlin Biennial for Contemporary Art, Berlin		  	

	 2005	 ×	 German Pavilion, Venice Biennale, Venice 	

[99][98]



[101][100]





[Chiharu Shiota] 

1972	 ×	 Osaka, Japón

	 × 	 Vive y trabaja en Berlín, Alemania

	 × 	 Formación	

2003	 × 	 Universität der Künste, Berlín

1999	 × 	 Hochschule für Bildende Künste, Brunswick 

	 × 	 Exposiciones [Selección]

2010	 × 	 Aichi Triennale 2010, Arts and Cities, Nagoya

	 × 	 100-Day Art and Sea Adventure, Setouchi International Art Festival 2010, Teshima

	 × 	 One Place, Haunch of Venison, Londres

2009	 × 	 III Bienal de Moscú, Moscú

	 × 	 Hundred Stories about Love, Museo de Arte Contemporáneo del Siglo XXI, Kanazawa

	 × 	 premios

2009 	 × 	 Docks Art Fair Montblanc Culture Award

2008	 × 	 Premio para el fomento del arte para artistas noveles, Ministerio  

	 × 	 de Educación, Cultura, Deporte, Ciencia y Tecnología, Japón

2008	 × 	 Premio Sakuya Kono Hana, Ciudad de Osaka

		  1972	 ×	 Osaka, Japan

		  	 ×	 Lives and works in Berlin, Germany

		  	 ×	 Training / Education	

		  2003	 ×	 Universität der Künste, Berlin

		  1999	 ×	 Hochschule für Bildende Künste, Brunswick

		  	 ×	 selected exhibitionS

		  2010	 ×	 Aichi Triennale 2010, Arts and Cities, Nagoya

		  	 ×	 10 0 -Day Art and Sea Adventure, Setouchi International  

		  	 ×	 Art Festival 2010 Teshima

		  	 ×	 One Place, Haunch of Venison, London

		  2009	 ×	 3rd Moscow Biennale, Moscow

		  	 ×	 Hundred Stories about Love, 21st Century Museum of  

		  	 ×	 Contemporary Art, Kanazawa, Japan

		  	 ×	 awards

		  2009	 ×	 Docks Art Fair Montblanc Culture Award

		  2008	 ×	 The Minister of Education, Culture, Sports, Science and 

		  	 ×	 technology’s Art Encouragement Prize for New Artists, Japan

		  2008	 ×	 Sakuya Kono Hana Prize, Osaka City, Japan

		

	 [105] Chiharu Shiota | Dialogue with Absence | 2010 
	 Vista de la instalación en el Museo de Arte de la Ciudad de Nagoya, Aichi Triennale 2010 | Dimensiones variables | Fotografía: Sunhi Mang

	 Installation view at Ngoya City Art Museum, Aichi Triennale 2010 | Dimensions variable | Photo: Sunhi Mang

	 [106–107] Chiharu Shiota | Farther Memory | 2010 
	 Vista de la instalación en el Festival Internacional de Arte de Setouchi 2010 | Fotografía: Sunhi Mang 

	 Installation view at Setouchi International Art Festival 2010 | Photo: Sunhi Mang

[105][104]



 

[106] [107][107][106]





[110] [111]

[Roman Signer]

1938	 Appenzell, Suiza									         ×

	 Vive y trabaja en San Galo, Suiza							       ×

	 Formación	 								        ×

1972	 Academia de Bellas Artes, Varsovia							       ×

1971	 Schule für Gestaltung, Lucerna							       ×

1966	 Schule für Gestaltung, Zúrich								       ×

	 Exposiciones [Selección]								        ×

2010	 Four Rooms, One Artist, Swiss Institute, Nueva York					     ×

2009	 Roman Signer: Projections. Films and Videos 1975–2008, Hamburger Kunsthalle, Hamburgo		  ×

2008	 Roman Signer: Reisebilder zwischen Leben und Tod, Bonnefantenmuseum, Maastricht		  ×

2008	 Roman Signer: Works  Rochester Art Center, Rochester					     ×

2007	 Roman Signer, The Fruitmarket Gallery, Edimburgo					     ×

	 premios										          ×

2008	 Premio de Escultura Enrst Franz Vogelmann						      ×

2006	 Aachener Kunstpreis								        ×

2004	 Kulturpreis der Stadt St. Gallen							       ×

×	 1938	 Appenzell, Switzerland

×		  Lives and works in St. Gallen, Switzerland

×		  Training / Education	

×	 1972	 Academy of Fine Arts, Warsaw

×	 1971	 Schule für Gestaltung, Lucerne

× 	 1966	 Schule für Gestaltung, Zurich

×		  selected exhibitionS

×	 2010	 Four Rooms, One Artist, Swiss Institute, New York

×	 2009	 Roman Signer: Projections. Films and Videos 1975–2008, Hamburger Kunsthalle, Hamburg

×	 2008	 Roman Signer: Reisebilder zwischen Leben und Tod, Bonnefantenmuseum, Maastricht

×	 2008	 Roman Signer: Works, Rochester Art Center, Rochester

×	 2007	 Roman Signer, The Fruitmarket Gallery, Edinburgh

×		  awards

×	 2008	 Ernst Franz Vogelmann-Preis für Skulptur

×	 2006	 Aachener Kunstpreis

×	 2004	 Kulturpreis St. Gallen

[111] Roman Signer | Beim Radiosender Beromünster | 2008 
Película en color | Duración: 1 min 3 s | Edición: 10 | Cortesía Art: Concept, París 

Fotografía: Tomasz Rogowiec y Aleksandra Signer | Montaje: Aleksandra Signer 

Colour film | 1' 03" | Edition of 10 | Courtesy Art: Concept, Paris

Photo: Tomasz Rogowiec & Aleksandra Signer | Film editing: Aleksandra Signer

[112] Roman Signer | Fahrrad mit Farbe | 1995/2003
Bicicleta, soga, depósito metálico y pintura | Bicicleta: 90 × 170 × 42 cm | Depósito: 9 × 80 × 10 cm

Cortesía Museum of Old and New Art (MONA), Hobart, Tasmania

Bicycle, rope, metallic reservoir, paint | Bicycle: 90 × 170 × 42 cm | Reservoir: 9 × 80 × 10 cm

Courtesy Museum of Old and New Art (MONA), Hobart, Tasmania	

[113] Roman Signer | Action Mit Fassen | 1992
Cuadríptico de fotografías en blanco y negro | Edición: 7/10

40 × 30,5 cm c/u | Cortesía Colección de Olivier Varenne

Black and white photograph, quadriptych | Edition 7 of 10

40 × 30.5 cm (each) | Courtesy collection of Olivier Varenne



[112] [113]





[Gerda Steiner & Jörg Lenzlinger] 

	 ×	 1967	 (Steiner) Honolulu, Hawai 

	 ×	 1964	 (Lenzlinger) Katmandú, Nepal

	 ×	 	 Viven y trabajan en Langenbruck, Suiza

	 ×	 	 Formación	

	 ×	  	 Ampliación de conocimiento mediante los viajes lentos

	 ×	 	 Exposiciones INDIVIDUALES [Selección]

	 ×	 2010	 Comment rester fertile?, Centre Culturel Suisse, París

	 ×	 2008	 The Water Hole, Australian Center for Contemporary Art, Melbourne

	 ×	 	 The Vegetative Nervous System, Museum Kunst Palast, Düsseldorf

	 ×	 	 Four Vegetative Sleeping Rooms, Boijmans van Beuningen Museum, Róterdam		

	 ×	 2005	 Seelenwärmer, Stiftsbibliothek, San Galo

	 ×	 	 Exposiciones COLECTIVAS [Selección]

	 ×	 2009	 The Treatment, III Bienal de Moscú

	 ×	 2008	 The Mystery of Fertility, Sonsbeek2008, Arnhem

	 ×	 	 Dream of an Office Plant, Os trópicos, CCBB, Río de Janeiro 

	 ×	 2006	 Swan Lake, ARS ’06, Museo de Arte Contemporáneo, Kiasma, Helsinki

	 ×	 2004	 Brainforest, Polyphony – Emerging Resonances,  

	 ×		  Museo de Arte Contemporáneo del Siglo XXI, Kanazawa

1967	 (Steiner) Honolulu, United States						      ×

1964	 (Lenzlinger) Katmandu, Nepal						      ×

	 Live and work in Langenbruck, Switzerland					     ×

	 Training / Education								       ×

 	 Knowledge increased by slow travelling						     ×

	 selected solo exhibitionS							       ×

2010	 Comment rester fertile? Centre Culturel Suisse, Paris 				    ×

2008	 The Water Hole, Australian Center for Contemporary Art, Melbourne			   ×

	 The Vegetative Nervous System, Museum Kunst Palast, Düsseldorf 			   ×

	 Four Vegetative Sleeping Rooms, Boijmans van Beuningen Museum, Rotterdam		  ×

2005	 Seelenwärmer, Stiftsbibiothek, St. Gallen					     ×

	 selected group exhibitionS							       ×

2009	 The Treatment, 3rd Moscow Biennial						      ×

2008	 The Mystery of Fertility, Sonsbeek2008, Arnhem					     ×

	 Dream of an Office Plant, Os trópicos, CCBB, Rio de Janeiro 				    ×

2006	 Swan Lake, ARS ’06, Museum of Contemporary Art, Kiasma, Helsinki			   ×

2004	 Brainforest, Polyphony – Emerging Resonances, 					     × 

	 21st Century Museum of Contemporary Art, Kanazawa				    ×

	

[117][116]

[117] Gerda Steiner & Jörg Lenzlinger | Cómo llegó la Morsa a Madrid | 2003
Vista de la instalación en La Casa Encendida, Madrid | Mitad de una morsa taxidermizada, orquídeas, pintura

para pared, plantas muertas de El Ejido, agua salada, sonido | 11 × 11 × 3 m | © Gerda Steiner & Jörg Lenzlinger 

Installation view at La Casa Encendida, Madrid | Half of a walrus, orchids, wall painting, dead plants

from El Ejido, saltwater, sound | 11 × 11 × 3 m | © Gerda Steiner & Jörg Lenzlinger

[118–119] Gerda Steiner & Jörg Lenzlinger | The Conference | 2010 	
Abono cristalizado, ordenadores, máquina de contar dinero, teléfonos móviles,

mesa, sillas, chaquetas, sonido | 7 × 6 × 3 m | © Gerda Steiner & Jörg Lenzlinger

Crystallizing fertilizer, computers, money counting machine, mobile phones, table, chairs,  

business jackets, sound | 7 × 6 × 3 m | © Gerda Steiner & Jörg Lenzlinger 



[119][118]





[Gregorio Zanon]

× 	 1980	 Ginebra, Suiza

× 	 	 Vive y trabaja en Ginebra, Suiza

×		  Formación	

×	 2004	 Licenciatura en Música, Composición, Royal Academy of Music, Londres  

×	 2000	 Haute École de Musique, Ginebra

× 	 	 Conciertos y grabaciones [Selección]

× 	 2010 	 Variations Perpétuelles for Orchestra, Orquesta de Cámara de Ginebra (OCG), bajo la  

× 	 	 dirección de Marcus Bosch. Obra estrenada en el BFM de Ginebra el 16 de marzo de 2010 

×	 2006 	 Romanèche Rhapsody for Cello and String Quintet, escrita para Mark Drobinsky y La Primavera, bajo  

×	 	 la dirección de R. Abiazov. Obra estrenada en Ginebra; interpretada también en Francia y Rusia

× 	  	 Chamber Music CD, Claves Records. Intérpretes: Mark Drobinsky,  

×	 	 Xavier Dami, Jocelyne Rudasigwa y el Cuarteto Terpsycordes

×	 2005 	 Concerto Grosso for String Quintet and Piano, The London Strings, bajo la dirección  

×	 	 de Richard Llewellyn. St John’s Smith Square, Londres

× 	 2001 –	 String Quartet Nr. 1 y String Quartet Nr. 2, escritos para el Cuarteto Terpsycordes, ganador  

× 	 2005	 de la International Music Competition de Ginebra. Interpretados en más de 30 ocasiones 	

× 	 	 (Londres, París, Milán, Venecia, El Cairo, Bucarest, Ginebra, Basilea, etc.)

× 	 	 Premios

× 	 2006	 Financiación de la Swiss Global Artistic Foundation 

× 	 2004	 Premio Arthur Hutchinson, Royal Academy of Music 

× 	 2003	 Premio Fritz Bach, Fondation Crescendo

×	 1980	 Geneva, Switzerland

×		  Lives and works in Geneva, Switzerland

×		  Training / Education	

×	 2004	 BMus Composition, Royal Academy of Music, London  

×	 2000	 Haute École de Musique, Geneva

×		  Concerts and recordings

×	 2010 	 Variations Perpétuelles for Orchestra, Geneva Chamber Orchestra (l’OCG), 	  

×		  conducted by Marcus Bosch. Premiered in Geneva’s BFM on 16 March 2010 

×	 2006 	 Romanèche Rhapsody for Cello and String Quintet, written for Mark Drobinsky and La Primavera,

×		  conducted by R. Abiazov. Premiered in Geneva. Also performed in France and Russia

×	  	 Chamber Music CD, Claves Records. Performers: Mark Drobinsky,  

×		  Xavier Dami, Jocelyne Rudasigwa and the Terpsycordes Quartet 

×	 2005 	 Concerto Grosso for String Quintet and Piano, The London Strings conducted by

×		  Richard Llewellyn, St John’s Smith Square, London

×	 2001 –	 String Quartet Nr. 1 and String Quartet Nr. 2, written for the Terpsycordes Quartet, 

×	 2005	 winners of the Geneva International Music Competition. Performed more than  

×		  30 times in London, Paris, Milan, Venice, Cairo, Bucharest, Geneva, Basel…

×		  awards

×	 2006	 Supported by the Swiss Global Artistic Foundation 

×	 2004	 Arthur Hutchinson Prize, Royal Academy of Music 

×	 2003	 Fritz Bach Prize, Fondation Crescendo
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