II. TEXTOS SOBRE ARTISTAS

1. Will Berry (Tennessee, 1954) VIVE Y TRABAJA EN DF

Will Berry, artista de alto rigor tanto técnico «como conceptual, investiga
principalmente 1la abstraccién y 1la materialidad en 1la pintura. Los materiales y
ocasionales elementos graficos en su obra actuan de manera metaférica para tocar otros
temas -histéricos, socioculturales, politicos y personales- de manera velada, oblicua y
a la vez profunda.

Su obra se inserta en la tradicién pictérica del sur de Norteamérica perfilada por
maestros de 1la pintura contempordanea como Cy Twombly o Robert Ryman. E1 diptico
incluido en la muestra, se refiere al Manifiesto Constructivista y a la postura que
adopta este movimiento respecto al color, los materiales, el tiempo y el espacio. Al
estar hechas con blanco de plomo y aluminio, el color y tonos de las pinturas tienen
una profundidad particular y cambian con la luz y la temperatura, representando asi el
dinamismo y cualidades cambiantes de la modernidad.

Will Berry nacié en Nashville, Tennessee en 1954. Sus primeros estudios universitarios
fueron en literatura inglesa en Hampden - Sydney College. Posteriormente, cursé 1la
licenciatura de arquitectura en la Universidad de Tennessee y en 1993 concluyé 1la
maestria en pintura en la Universidad de Boston. Ha expuesto de manera individual y
colectiva tanto en México como en Estados Unidos desde el 2006. Recintos como el Museo
Franz Mayer, Museo Universitario del Chopo, Instituto Cultural Cabafas, Galeria Caja
Blanca, Page Bond Gallery, Zeitgeist Gallery, Universidad de Vanderbilt y Bentley
Gallery han presentado su trabajo. La obra de Will Berry forma parte de importantes
colecciones como; Coleccidén 3Jumex, Museo Franz Mayer, Museo Nacional de la Estampa,
Museo de Arte de la Secretaria de Hacienda y Crédito Publico, Try Me Collection,
Virginia Museum of Fine Art, Tennessee State Museum, Huntsville Museum, EMI,
Universidad de Vanderbilt, entre otros. Se le han comisionado distintos proyectos de
murales en México y Estados Unidos. Del 2007 al 2011 trabajé en Music of the Stones, un
proyecto multidisciplinario para estudiar el modelo visual y los potenciales en la
composicién de la midsica y en 2011: EL Cinturdn de fuego de Pacifico-México y
Guatemala, una serie para la televisidn publica francesa-alemana que presenta culturas
a lo largo del Cinturdén de Fuego del Pacifico, sus ceremonias, rituales y mitologias.

2. Santiago Borja (Ciudad de México, 1970) VIVE Y TRABAJA EN DF

La obra de Santiago Borja consiste -a grandes rasgos- en articular superposiciones
entre sitios/objetos presentados y aceptados como parte del patrimonio cultural
universal, y oficios artesanales que responden y operan principalmente de manera
anénima y dentro de contextos 1locales -histéricos, geograficos, culturales e
identitarios-. La coexistencia de ambos en un mismo objeto y misma realidad ontolédgica,
suscita el cuestionamiento de las estructuras y dindmicas de la cosmovisién occidental
predominante y reposiciona ciertas manifestaciones culturales (sub)alternas al igual
que su origen y causas. A la vez se restablecen cargas de significado y queda abierta
la posibilidad de nuevas 1lecturas. El trabajo de Santiago Borja es hecho en
colaboracién con artesanos, cuyos nombres se incluyen en 1los créditos y como co-
autores.

Santiago Borja es arquitecto de la Universidad Iberoamericana, posteriormente realizé
diversos estudios de especializacidén en arte en el CNA. En el 2001 estudidé escultura en
Central Saint Martins en Londres, Inglaterra, y en el 2008 concluyé la Maestria en
Teoria y Practica del Arte Contempordneo y nuevos medios en la Universidad de Paris. A
partir de 2012 participa como profesor visitante en la Escuela Superior de Artes de
Yucatdn, ESAY. Desde el 2001 hasta ahora ha obtenido becas, residencias y
reconocimientos nacionales e internacionales; entre ellas destacan el Museo de Arte
Moderno de Dublin; Fundacién Frank Lloyd Wright en Arizona; Hangar, Barcelona; Frac
Pays de la Loire, Nantes; Jumex y SNCA-FONCA, México, entre otras.



3. Pedro Cerisola (Ciudad de México, 1980) Vive y trabaja en DF

El trabajo de Pedro Cerisola se basa en la aplicacién prdactica de la geometria sagrada
y seccién aurea. La implicacidén de 1lenguajes y contenidos abstractos y perennes en
objetos disefiados para la vida cotidiana y doméstica, responden al interés de Cerisola
por crear impresiones positivas constantes, que puedan surgir a través de la percepcién
de la armonia y proporciones originadas en diversas corrientes espirituales, pero que
han sido desacralizadas y recontextualizadas en ambientes laicos. Su practica involucra
también la produccién de los objetos por él mismo y de manera local anulando 1las
diferencias entre autor y productor e implicando una contrapropuesta y cambio en los
patrones econdémicos

Los procesos creativos de Cerisola se complementan y nutren de otras practicas y
disciplinas, principalmente literatura, dibujo y fotografia.

Pedro Cerisola es licenciado en Disefio Industrial por la Universidad Iberoamericana.
Posteriormente, realizé la maestria en Disefio de productos en 1la Academy of Art
University de San Francisco y estudié fotografia en el CAF y en el Centro Cultural de
Arte Contempordneo en México. Trabajé como disefador en Pottery Barn Kids, es co-
fundador y director de Canica Toy Lab, y es profesor de catedra en el Instituto
Tecnolégico de Monterrey. Sus disefios se han centrado en el interés que siempre ha
tenido en el arte y en el disefio como un arte aplicado. Asimismo, su trabajo destaca
por la utilizacién y economizacién de recursos locales para optimizar los procesos de
produccién y en el interés y cuidado en generar un minimo impacto ambiental. Cerisola
busca involucrar al usuario para que su participacién colabore con el objeto mismo y no
sea meramente un acto de consumo. Ha participado en varios seminarios y congresos
tanto nacional- como internacionalmente.

4. Edgar Clément (Ciudad de México, 1968)

Artista autodidacta, escribié e ilustrdé Operacidn Bolivar (1984), una novela grafica
sobre la conquista en México, que mezcla -de manera cadética y con una 1légica interna-,
periodos histéricos al igual que realidad y ficcién. Clément representa la memoria
mexicana -cultural, colectiva y popular- y el imaginario mexicano contemporaneo. Su
trabajo se nutre mas por la cultura y la mitologia populares que por corrientes o
tendencias artisticas.

Ha trabajado para varias editoriales, entre ellas Marvel, sin embargo, actualmente
siendo receptor de la beca para creadores del Fonca, estda totalmente enfocado en su
trabajo personal.

Edgar Clément es reconocido como uno de los narradores graficos mas destacado de las
Ultimas décadas en México. Durante la década de los 99, fue miembro fundador de la
revista de historieta y cultura “Gallito Cémics”. Actualmente es parte del Sistema
Nacional de Creadores. A 1lo largo de su trayectoria ha colaborado en distintos
periédicos como La Jornada, E1l Excelsior, El Financiero, y en varias revistas como PC
Magazine, Manufactura, QUO, Beaux Arts Magazine, entre muchas otras. Ha impartido
clases en distintas universidades, como en la Escuela Nacional de Artes Plasticas, en
el Lycée Paul Valery de Paris, en la Universidad Iberoamericana y en la Universidad
Vasco de Quiroga, asi como talleres de ilustracién de manera constante. En 1999 y en el
2000, organizé la CONQUE, convencién de cdémics de la Ciudad de México.



5. Déjate Querer LAS DOS VIVEN Y TRABAJAN EN DF

Ana Paula Alatriste (Ciudad de México, 1981) y Rocio Cortés (Ciudad de México, 1982)
Influenciadas por la abstraccién geométrica del modernismo del S. XX, la teoria del
color, y especialmente por la produccién artistica feminista de los 90 y principios del
S. XXI (Juddy Chicago, Annette Messager o Annie Sheburne, por ejemplo), Ana Paula
Alatriste y Rocio Cortés utilizan el fieltro como materia prima para crear textiles que
oscilan entre pintura y tapices o tapetes. Al desplazar el acto pictérico y la pintura
como objeto auténomo, -considerada hasta la segunda mitad del S. XX como lenguaje
artistico primordialmente masculino-, hacia una produccién de oficio y a un ambiente
cotidiano o doméstico, la pintura se reposiciona como lenguaje también femenino ademas
de que se le asigna una utilidad y funcién fuera de 1los espacios expositivos
tradicionales y mas alld de la sola experiencia estética.

6. Héctor Esrawe

Mi casa, your casa, es el nombre del proyecto de Héctor Esrawe en colaboracidén con
Ignacio Cadena, originalmente pensado para espacios publicos y mostrado por primera vez
en el verano del 2014 en el High Museum, Atlanta. El1 titulo, al ser una mezcla entre
espafiol e inglés, automaticamente presupone la integracién cultural como principio de
la pieza, ademas de expresar una bienvenida abierta y explicita. La obra consiste en la
estructura tubular de la silueta de una casa y sugiere, ademds del intercambio
multicultural, la fusién del espacio publico con 1la representacién de un espacio
doméstico. La ilusién de intimidad y de estar dentro de un sitio con estas
caracteristicas, justifica y posibilita actividades que de otra manera no sucederian.
Al promover 1la apropiacién y personalizacién del espacio publico por medio de
actividades -programadas o espontdneas-, éste se activa y dinamiza, adquiriendo una
nueva dimensién y logrando que el publico se relacione con él de maneras diferentes.

7. Emiliano Godoy

Depleted Thonet de Emiliano Godoy fue hecha con motivo del 150 aniversario de la silla
No. 14 de Michael Thonet (1796-1871), disefiador austriaco que alrededor de 1830
desarrollé una técnica para doblar madera que permitia una produccién mayor y menos
costosa de sus disefios. A finales del S.XIX, ya con una fdabrica en funcionamiento,
empezé a producir la Silla No. 14, que se convirtié en el modelo mas popular de los 26
disefios de Thonet -entre sillas y mesas- fabricados de manera industrial y masiva.

En Depleted Thonet -3 impresiones secuenciales tomadas del catdlogo de Thonet de
1904 y modificadas digitalmente por el artista-, los objetos de mobiliario disefados
por Thonet van gradualmente perdiendo partes y fracciones hasta volverse disfuncionales
o inexistentes. Esta obra metaforiza graficamente, 1las consecuencias que habria
implicado la forma de producir este tipo de mobiliario, si se hubiera prolongado en el
tiempo bajo las mismas condiciones en que inicié.

Se puede establecer una relacidén entre las impresiones de Godoy con la pieza de
Joseph Kosuth One and Three Chairs (1965) -que consiste en una fotografia en tamafio
real de una silla, una silla, y la impresidén de la definicién del diccionario de la
palabra “silla”-, la pieza de Kosuth se refiere a un proceso de abstraccidén conceptual
y de desmaterializacién del objeto artistico. Ambas obras tienen una secuencia lineal y
ambas anulan alguna de las caracteristicas fundamentales que definen el objeto
original, en el caso de la silla de Kosuth 1la materialidad, y en el caso de
Godoy/Thonet, la materia prima y 1la posibilidad de seguir produciendo ese tipo de
objetos de la misma manera, es decir que la “desmaterializacién” de los muebles propone
una economia consciente respecto al uso de los recursos naturales.

Joseph Kosuth es uno de los artistas conceptuales mas relevantes del S. XX y en
Depleted Thonet, Emiliano Godoy (con formacién y trayectoria profesional principalmente
como disefiador), toma prestados métodos y estrategias propias del arte conceptual para
comunicar y representar una problemdtica actual relativa a la fabricacidén masiva de
productos y sus consecuencias en distintos &mbitos, a la vez que que establece su
postura, como productor y disefiador, al respecto.



9. Laila Hotait (Libano/Madrid, 1980) VIVE Y TRABAJA ENTRE DF, LIBANO Y MADRID

Con una formacién multidisciplinaria -literatura, estudios isldmicos, arte sonoro y
direccién de cine- e influenciada por el movimiento dadaista, Laila Hotait combina
elementos encontrados, desechados y en desuso (en este caso una maleta y un teléfono
viejos), con piezas de sonido disefiadas por la artista en un collage multidimensional a
través del que se crea un ambiente de tensién narrativa no textual. E1 momento justo
antes de contestar el teléfono y no saber qué va sonar, o la maleta, que a la vez que
hacen referencia a la Boite-en-valise (1941) de Duchamp y al ready-made, representan un
instante congelado de transicién y de no retorno. Lo que contiene la maleta no esta a
la vista, pero se sabe que esta llena porque desde dentro suena Se me olvidé que te
olvidé de Diego Cigala con intervenciones sonoras hechas por la artista. La obra de
Hotait aborda de manera poética y sutil temas relacionados con 1lo cotidiano, 1lo
doméstico, y lo intimo, a la vez que toca cuestiones politicas, culturales y de género.

10. Aurelia Medina VIVE Y TRABAJA EN MADRID

Disefladora y artista que -influenciada principalmente por el constructivismo ruso y la
abstraccién geométrica-, usa el disefio como laboratorio para investigar e implementar
teorias sobre temas y cuestiones relativas a la abstraccién, los materiales, 1la
geometria, la produccién, la espiritualidad y lo social. Con una propuesta estética
totalmente coherente e integrada a su vida y a su practica, Aurelia Medina disefa y
produce objetos utiles y funcionales pensados para mediar e influir de manera positiva
en la vida y 1la relacién con el mundo en ambitos desde personal, hasta publico
(mobiliario urbano) y desde producciones mecdnicas y masivas, hasta disefios exclusivos
para la alta moda. Para esta muestra han sido incluidas dos mesas que fueron producidas
localmente, con bajo impacto ambiental, de manera justa -en términos 1laborales y
comerciales-, y con implicaciones econdémicas que se contraponen a tendencias de consumo
globales.

Aurelia Medina estudié decoracién en Cérdoba donde tuvo 1lugar su primer trabajo:
estampados para tejidos. Desde 1975 vive en Madrid y en 1977 tuvo su primera exposicién
de muebles pintados en la galeria Agora, a las que le suceden otras en la galeria Ramdn
Duran, una en 1978 y otra en 1980. Posteriormente trabajé como redactora en la revista
Trapos, publicacién dirigida a los profesionales de la moda y el textil. Ha sido
responsable de la prensa de Pedro del Hierro durante mas de doce afos. En la revista La
Cultura de Madrid, colaboré haciendo reportajes de exposiciones visitandolas con
artistas y compilando sus impresiones. Desde el afo 2000 se dedica de lleno al disefio
de complementos de moda en el vestir, muebles auxiliares y objetos de menaje para la
casa. Ha colaborado en diferentes proyectos de ilustracién, disefio de joyas, vestuario
para teatro y regalos de empresa, entre otros.. La primera coleccién de bolsos la compro
Karl Lagerfeld para su desfile de Paris de P.V. en 2000.

16. Rodolfo Samperio (Ciudad de México, 1974) VIVE Y TRABAJA EN DF

Adoptando estrategias del arte conceptual (epistemolégico/relacional/colaborativo) las
sillas y mesa de Rodolofo Samperio incluidas en 1la muestra, no sélo son objetos
estética- y arménicamente disefiados, sino que expresan la propuesta de Samperio como
disefiador al articular, de manera sintética e hiperbdlica, una postura contracultural
que opera en sentido inverso a dindmicas de consumo y desecho y a otras tendencias
socioculturales dominantes. Ademds de las cualidades fisicas, materiales vy
escultéricas, 1los objetos disefiados por Samperio también fungen como modelos vy
detonadores o agentes determinantes para un tipo de relacidén con el mundo coherente con
su intencionalidad; la experiencia intangible, efimera y fuera del circuito comercial,
es protagénica y prioritaria y quedan sugeridas posturas politicas, ecolégicas,
econdémicas y sociales; la economia en el disefio se traduce en economia de recursos y
del espacio: nada sobra y nada falta, todo es preciso, justo y se requiere.



11. Edgar Orlaineta (Ciudad de México, 1972) VIVE Y TRABAJA EN DF

Utilizando como plataforma y punto de partida piezas clave de la historia del disefio -
principalmente moderno-, y a partir de modificaciones formales parciales, Orlaineta
provoca un desplazamiento de 1las teorias y utopias del disefio, hacia una versién
absurda y existencialista de lo cotidiano.

Los objetos son despojados de su funcionalidad y desfasados de 1la propuesta y
manifiesto originales, son similares y mantienen 1las referencias histéricas vy
cualidades estéticas iniciales, sin embargo su sentido es distinto. Los limites
formales de las piezas son literalmente forzados y extendidos; en el caso de Orange
fountain (2013), la distorsién en las sillas de Harry Bertoia subraya tensiones
contradictorias y paraddéjicas entre la cotidianidad y las utopias funcionalistas; la
obra no plantea soluciones ni explicaciones respecto a los problemas de 1la vida,
simplemente manifiesta de manera metaférica los desdérdenes crénicos de lo cotidiano.
Las alteraciones y el desplazamiento operan de manera paralela e interdependiente en el
plano formal y conceptual; al perder utilidad y volverse objetos primordialmente
estéticos, conceptuales y escultéricos, se diluyen las fronteras identitarias entre el
arte y el disefio y ambos coexisten en un mismo objeto hibrido.

12. Sebastian Romo (Ciudad de México, 1974) VIVE Y TRABAJA EN DF

La obra maestra desconocida, que comparte titulo con la novela de Balzac al mismo
tiempo que la reproduce en un texto de vinil sobre la superficie de 3 espejos, genera
una experiencia compleja y multidimensional, donde por medio de la identificacién en
varios niveles (artista-novela, espectador-artista-novela-entorno), el espectador es
también co-autor, contexto y obra. A través del uso y reflejo de los espejos como
soporte, se borran los limites de la identidad entre sujeto, objeto y acto y, a través
del movimiento y cambios reflejados, se enfatiza tanto 1la temporalidad como 1la
interdependencia de los fendmenos; en este sentido, la obra muestra y enfatiza de las
caracteristicas de 1la realidad (impermanente, interdependiente y sin identidad
absoluta). Igualmente el espejo nos permite ser autoconscientes como espectadores vy
especialmente conscientes de lo que pasa a nuestro alrededor.



