




















 José Léon Cerrillo 

Né en 1976 à San Luís Potosí, Mexique,
il vit et travaille à Mexico.

Travaillant avec différents media, des affiches imprimées aux 
installations sculpturales, la pratique de José León Cerrillo 
se concentre autour d’interrogations des idéologies du 
graphisme et des systèmes de langage, reconsidérant ainsi 
les héritages du programme moderniste. Cerrillo assemble 
ses oeuvres selon une idée de fracture et de dispersion : 
en déstabilisant la notion de l’image statique ou celle de la 
présentation neutre, en révélant les motivations idéologiques 
qu’un programme ou qu’une image pourrait dissimuler, et 
en investissant ces systèmes de communication pour leurs 
échecs aussi bien que pour leurs résonances continues 
dans la culture contemporaine. Le travail est présenté comme 
une sorte de scène qui peut être activée par des gestes 
éphémères, avec une stratégie de système de signification/
connaissance résultant d’obstructions, de négations, de 
négociations et de dissimulations qui situent l’œuvre dans 
un état constant de refus ; des scénarios hypothétiques 
pour un exercice en projection et en interruption. 

Born in 1976 in San Luis de Potosi, Mexico,
he lives and works in Mexico City.

Working in a variety of media from print posters to sculptural 
installations, the practice of José León Cerrillo focuses on inter-
rogations of graphical ideologies and systems of language, 
reconsidering the legacies of the modernist program. Cerrillo 
assembles his work with an idea of fracture and dispersal as 
process: destabilizing the notion of the static image or neutral 
presentation, drawing out the ideological motivations that a 
program or image might conceal, and investigating these systems 
of communication for their failures as well as their continued 
resonance in contemporary culture. The work is presented as 
a stage of sorts, one that might be activated by ephemeral 
gestures, and that has a strategy for a system of meaning/
knowledge that results in blockage, negations, negotiations, 
and veilings situating it in a constant state of refusal; notional 
scenarios form an exercise in projection and interruption.

“POEM (abstract rules for a concrete action, granite)”, 2014
Sérigraphie sur verre, granit, structure en acier / Silkscreen on glass, granite, steel structure. 150 x 120 x 30 cm / 59 1/16 x 47 1/4 x 11 13/16 inches



“Untitled”, 2016
Blocs de béton, pierres, mirroir sans tain, sangle / Concrete blocks, rocks, one-way mirror and ratchet strap. 200 x 140 x 170 cm / 78 3/4 x 55 1/8 x 66 15/16 inches

Born in 1974 in Guadalajara, Mexico,
he lives and works in Guadalajara, Mexico.

For over a decade, Dávila’s practice has explored spatial occupation 
and the transitory nature of physical structures. Drawing on 
his formal training as an architect, Dávila creates sculptural 
installations and photographic works that simultaneously emulate, 
critique, and pay homage to 20th century avant-garde art and 
architecture. Referencing artists and architects from Luis Barragán 
and Mathias Goeritz to Donald Judd, Dávila’s work investigates 
how the modernist movement has been translated, appropriated, 
and reinvented.
Jose Dávila exhibits a series of sculptures exploring the 
never-ending struggle against gravity. The works present a moment 
of suspension that helps on appreciate the politics of equilibrium. 
Emerging from an interest in this physical phenomenon, the 
sculptures freeze free-fall in a kind of tension, in order to capture 
the aesthetic qualities of structural engineering. 
Related to the simple origins of composition, such as dots, lines 
and planes, Jose Dávila’s installation engages in a dialogue with 
a cutout (from a work by Roy Lichtenstein). This establishes a 
direct approach with the origins of painting, the simple stroke, 
which in itself is composed of lines and dots.

A solo exhibition “The Elephant and the Feather” is organized at the Marfa Contemporary, 
USA, until September 4, 2016. Upcoming solo shows includes : SCAD Museum of Art, 
Savannah, Georgia (November 2016). His works are also included in the new presentation 
of the Contemporary Collections “Cher(e)s Ami(e)s : Hommage aux donateurs des 
collections contemporaines” at Centre Pompidou, Paris until February 6, 2017.

 Jose Dávila 

Né en 1974 à Guadalajara, Mexique, 
il vit et travaille à Guadalajara, Mexique. 

Depuis plus de 10 ans, la pratique de Jose Dávila consiste 
à explorer l’occupation de l’espace et la nature transitoire 
des structures physiques. Puisant dans les connaissances 
acquises lors de sa formation en architecture, Dávila crée des 
installations sculpturales et des oeuvres photographiques 
qui simultanément imitent, critiquent et rendent hommage 
à l’art et à l’architecture d’avant-garde du XXe siècle. Faisant 
référence à de nombreux artistes et architectes, de Luis 
Barragán et Mathias Goeritz à Donald Judd, le travail de Dávila 
cherche à déterminer comment le mouvement moderniste 
a été traduit, adopté et réinventé.
Jose Dávilla expose une série de sculptures qui explorent 
l’incessante lutte contre la gravité. Les sculptures, nourries 
par l’intérêt de l’artiste pour l’architecture, le minimalisme 
et l’histoire de l’art, rendent sensible un état de suspension 
qui permet d’apprécier le principe d’équilibre. Émergeant 
de cet intérêt pour ce phénomène physique, les sculptures 
s’immobilisent en chute libre dans une sorte de tension 
afin de capturer les qualités esthétiques des structures 
architecturales.
Associées aux éléments de composition les plus simples, 
tels que les points, les lignes et les plans, les sculptures 
engagent un dialogue avec un papier découpé d’une oeuvre 
de Roy Lichtenstein. Elles établissent ainsi une approche 
directe avec les origines de la peinture, le coup de pinceau 
qui est lui-même composé de lignes et de points.

L’exposition personnelle intitulée « The Elephant and the Feather » a lieu au Marfa 
Contemporary, États-Unis, jusqu’au 4 septembre 2016. Expositions personnelles à 
venir : Sean Kelly Gallery, octobre 2016, SCAD Museum of Art (Savannah, États-Unis) 
en novembre 2016. Ses œuvres font également partie de la nouvelle présentation 
des collections contemporaines « Cher(e)s Ami(e)s : Hommage aux donateurs des 
collections contemporaines » au Centre Pompidou, à Paris jusqu’au 6 février 2017.



 Yann Gerstberger 

Né en 1983 à Cagnes-sur-Mer, France,
il vit et travaille à Mexico.

Depuis qu’il s’est installé à Mexico en 2012, l’artiste français 
Yann Gerstberger réalise des séries de tapisseries, œuvres 
textiles dans lesquelles il élabore des récits inspirés de motifs 
provenant de la culture populaire mexicaine, de l’histoire 
de l’art et de la nature. L’artiste réalise ses œuvres grâce à une 
technique originale qu’il a inventée: il colle sur du vinyle, une 
à une, des fibres de coton — qui proviennent de serpil-
lières —pour former des surfaces colorées; ces fibres de 
coton sont ensuite assemblées avec du tissu industriel 
que l’artiste trouve dans les marchés de la ville et qui se 
distingue de préférence par une texture ou un motif singuli-
ers. Les fibres de coton sont teintes à la main, en utilisant 
un mélange de teintures naturelles mexicaines comme la 
teinture de cochenille et des colorants industriels comme 
Citocol, le colorant le plus ordinaire que l’on trouve en 
supermarché. Présentant le savoir-faire comme un pos-
sible prolongement du projet pictural de l’art moderne (il 
cite Picabia, Matisse et Picasso comme sources 
d’inspiration), Yann Gerstberger, à travers ses tapisseries/
peintures, construit une langue vernaculaire riche de réfé-
rences hétéroclites telles que les dessins des « Fábulas 
Pánicas » d’Alejandro Jodorowsky, le fantasme de l’exotisme 
tropical vu d’Europe, le post-graffiti ou encore l’histoire de 
l’abstraction et son répertoire de formes ambiguës et 
mystiques.

Born in 1983 in Cagnes-sur-Mer, France,
he lives and works in Mexico City.

Yann Gerstberger is a French artist who since 2012 has lived 
in Mexico City, where he has created a series of textile tapestries 
developing narratives inspired by patterns from Mexican popular 
culture, art history, and nature. These works are produced with 
an original technique conceived by the artist: he glues cotton 
fibers (taken from mops) one by one onto vinyl in order to form 
colorful surfaces, which are then mixed with industrial fabric, 
preferably the patterned or textured ones he finds in the city’s 
markets. The cotton fibers are dyed by hand, using a mixture 
of natural Mexican dyes such as cochineal, and industrial ones 
such as Citocol, the most basic dye available in the supermarket. 
Suggesting craftsmanship as a possible continuation of the 
modernist pictorial project (he cites Picabia, Matisse, and Picasso 
as inspirations), Yann Gerstberger builds a vernacular vocabulary 
through his tapestries/paintings, one that references the “Fábulas 
Pánicas” of Jodorowsky, the fantasy of the tropical seen from 
Europe, post-graffiti, and the history of abstraction along with 
its repertoire of ambiguous and mystical shapes.

“I Did”, 2016. Fils de coton teins avec l’extrait de cochenille et de colorants synthétiques cousus sur bannière de vinyle recyclée /
Cotton yarn dyed with cochineal extract and synthetic dyes sewn onto reclaimed vynil banner. 290 x 240 cm / 114 3/16 x 94 1/2 inches



 Fritzia Irízar 

Née en 1977 à Culiacán, Mexique,
elle vit et travaille à Culiacán, Mexique. 

L’œuvre de Fritzia Irízar questionne la valeur de l’argent, le 
pouvoir d’achat qui en découle, et joue avec la revalorisation 
économique et symbolique d’objets à mesure qu’ils évoluent 
de leur domaine d’origine à celui de l’art. Son travail participe 
de l’idée que l’histoire et la science sont quasiment des fictions, 
construites sur des petites parcelles de connaissances et 
soumises aux décisions de quelques individus. Ce sont 
cependant des fictions auxquelles nous voulons adhérer comme 
des actes de foi, d’appartenance, de volonté ou de certitude.

Inspirées par les recherches du psychiatre français Gaëtan 
Gatian de Clérambault autour de l’érotomanie décrite dans 
« Les psychoses passionnelles » et la symbolique du bonnet 
phrygien, Fritzia Irizar expose une série de scultpures et 
de vidéos qui soulignent à quel point la liberté est éphémère 
quand une société perd la mémoire. Le contour de l’image 
du bonnet phrygien, symbole par excellence de la liberté, 
est inscrit sur la confortable surface feutrée de notre existence. 
Même en exerçant une pression, le symbole ne laisse pas 
d’empreinte et la forme s’évanouit devant nos yeux. 

Lauréate du programme de Résidence au Centre international des Récollets mené 
par l’Institut français et la Direction des affaires culturelles de la ville de Paris.

Born in 1977 in Culiacán, Mexico, 
she lives and works in Culiacán, Mexico.

Fritzia Irízar’s work questions the value of money and its purchasing 
power, and plays with the economic and symbolic revaluation 
of objects as they move from their field of origin to that of art. Her 
work recognizes that history and science are practically fictions, 
built on small bodies of knowledge and subject to the decisions 
of a few individuals. They are, however, fictions that we want to 
embrace: as acts of faith and belonging, of will and certainty.

Based on studies by the French psychiatrist Gaëtan Gatian de 
Clérambault about erotomania as described in “Les psychoses 
passionnelles” and the symbol of the Phrygian cap, Fritzia Irízar 
exhibits a series of sculptures and videos about the ephemerality 
of freedom when a society is forgetful. The contour image of 
the Phrygian cap, icon par excellence of freedom, is marked 
on the soft cushioned, comfortable surface of our existence. 
Even with the pressure, the mark does not print and the figure 
vanishes before our eyes.

Laureate of the CITY OF PARIS/INSTITUT FRANCAIS international residency 
program at the Recollets centre

“Untitled(Clérambault syndrome)”, 2016. Métal, piédestal, mannequin / Metal, pedestal, manequin. 150 x 40 x 30 cm / 59 1/16 x 15 3/4 x 11 13/16 inches



 Dr. Lakra 

Né en 1970 à Mexico, 
il vit et travaille à Oaxaca, Mexique. 

L’œuvre de Dr. Lakra se caractérise par des images 
irrévérencieuses et provocatrices qui transgressent les 
normes établies et laissent le spectateur chanceler entre 
attraction et répulsion. Sa pratique comprend le dessin et 
la peinture murale mais également le tatouage, le collage et 
la sculpture. Ses compositions sont des corps magnifiques, 
riches de références historiques et d’images contemporaines, 
intégrant des citations de la culture populaire et les entremêlant 
à des iconographies religieuses et sociales diverses. La manière 
avec laquelle il juxtapose et remodèle ces différents éléments 
révèlent à la fois une compréhension profonde de l’histoire 
de l’art mais aussi un sens de l’humour subversif. La difformité 
physique grotesque cœxiste avec la sensualité et un érotisme 
morcelé qui combinent des aspects de la vie, de la mort et 
du désir.

Collectionneur avide d’objets divers, Dr. Lakra considère la 
recherche de matières et d’images comme une extension 
de son travail. Dans son cas, collectionner est également 
un moyen de construire un langage à partir des curiosités 
qui remplissent son studio, un langage composé de livres, 
de magazines, de poupées en plastique et d’insectes séchés. 
Les marchés aux puces et les ventes de garage donnent 
lieu à des rencontres fortuites avec de nombreux objets 
anciens. Sculptés dans la cire et coulés dans le bronze, ces 
amalgames totémiques d’objets et d’artefacts fonctionnent 
comme des idoles contemporaines: preuves d’une mythologie 
moderne transmise à travers des films, des bandes-dessinées, 
des livres et la télévision.

Born in 1970 in Mexico City,
he lives and works in Oaxaca, Mexico.

Dr. Lakra’s work is characterized by irreverent and provocative 
images that transgress established norms and leave the viewer 
teetering between attraction and repulsion. His practice includes 
drawing and mural painting as well as tattoo, collage, and 
sculpture. His compositions are exquisite corpses of historical 
references and contemporary images, incorporating quotes from 
popular culture and intermingling them with diverse religious 
and social iconographies. The way he juxtaposes and refashions 
these various elements reveals a profound understanding of 
art history, as well as a subversive sense of humor. Grotesque 
physical deformity cœxists with sensuality and eroticism in 
pieces that combine aspects of life, death, and desire.

An avid collector of diverse objects, Lakra views the search for 
materials and images as an extension of his work. In his case, 
collecting is also a way of constructing a language from the 
curiosities that populate his studio–a language made up of books, 
magazines, plastic dolls, and dried insects. Flea markets and 
garage sales yield unexpected encounters with many of the 
artifacts. Sculpted in wax and cast in bronze, these totemic 
amalgamations of objects and artifacts function as contemporary 
idols: evidence of a modern mythology transmitted through 
movies, comics, books, and television.

“Untitled (Midlands sun maid)”, 2009. Encre sur papier, encadrement / Ink on paper, frame. 38,8 x 33 cm / 15 1/4 x 13 inches



 Gonzalo Lebrija 

Né en 1972 à Mexico,
il vit et travaille à Guadalajara, Mexique.

L’installation de Gonzalo Lebrija se compose de 4 projecteurs 
de 16mm, avec les photographies afférentes. Chaque film 
dévoile un paysage magnifique dans lequel s’insère un 
petit personnage, l’artiste lui-même, qui entre dans le 
cadre puis s’enfuit loin du spectateur aussi vite qu’il le peut. 
La lumière et la topographie influencent considérablement 
la visibilité du personnage à mesure qu’il disparaît du 
champ de vision.
Utilisant le minuteur de l’appareil photo, Lebrija choisit un lieu, 
appuie sur le bouton de l’obturateur puis court aussi vite que 
possible en s’éloignant de la caméra, répétant ces gestes dans 
différents lieux au Mexique et dans le sud de la Californie. 
Les images qui en résultent sont étonnamment variées: le 
personnage est parfois immédiatement reconnaissable 
dans le paysage, ou n’apparaît que comme un petit point à 
l’horizon qui se confond avec le grain de la pellicule. Utilisant 
une stratégie similaire pour les films, Lebrija règle la caméra, 
commence à filmer, puis court au loin. Le film finit quand il 
n’est plus visible dans le paysage. En fonction du terrain, 
cela peut prendre de 60 secondes à 4 minutes. Le film est mis 
en boucle afin qu’une fois qu’il a disparu, la performance 
recommence. La déclaration de une « Distance between 
you and me » semble suggérer la provocation, une distance 
qui ne peut être comblée, mais Lebrija l’offre également 
comme une invitation à réduire l’écart et à le suivre dans 
ces paysages sublimes et fantastiques.

Born in 1972 in Mexico City,
he lives and works in Guadalajara, Mexico.

The work of Gonzalo Lebrija is presented as a four-projector 
16mm film installation, with related photographs. Each film 
presents a magnificent landscape with a small figure, the artist 
himself, who enters the film frame and then runs away from the 
viewer as fast as he can. The light and topography substantially 
affect the figure’s visibility as he recedes from vision. Using the 
camera’s timer, Lebrija would decide on a location, press the 
shutter button, and then run as fast as possible away from the 
camera in various locations in Mexico and southern California. 
The resulting images are surprisingly varied: the figure may be 
instantly recognizable in the landscape, or a tiny spot on the horizon 
that blurs into the grain of the film. Using a similar strategy for the 
films, Lebrija sets the camera, starts the film, then runs into the 
distance. The film ends when he is no longer visible in the landscape. 
Depending on the terrain this can take anywhere from sixty seconds 
to four minutes. The film is looped so that once he has disappeared 
the performance begins again. The declaration of a “distance 
between you and me” may seem to suggest provocation, a gap 
that cannot be mended, but Lebrija also intends it to be an 
invitation to close the gap, to follow him into these sublime and 
fantastic landscapes.

“The distance between You and me IV”, 2009. Installation vidéo - Film 16mm et projecteur / Video installation - 16mm film and loop projector. 2’48”



 Jorge Méndez Blake 

Né en 1974 à Guadalajara, Mexique,
il vit et travaille à Guadalajara.

Le travail de Méndez Blake fait référence à des environnements 
culturels divers pour tenter de créer de nouvelles connexions 
entre la littérature et l’architecture. Il conçoit des systèmes 
d’idées non linéaires qui s’appuient sur de grands classiques 
de la littérature, l’histoire de l’architecture ou différents thèmes 
de fiction. Les constantes analyses d’auteurs connus, de 
différentes œuvres architecturales ou de situations culturelles 
spécifiques tentent de créer de nouvelles interprétations du 
paysage socio-culturel, et, avec celles-ci, un vaste ensemble 
de lectures possibles qui relient un auteur, un texte ou un 
bâtiment avec de nouveaux contextes. Les idées à l’origine 
de la façon dont nous construisons ou ordonnons notre 
patrimoine culturel sont reconsidérées et examinées dans 
des circonstances différentes, comme l’espace, la géographie, 
le paysage construit ou le langage.

Méndez Blake expose une série d’œuvres — sculptures, 
peintures et polyptyques — qui explorent l’ancienne contradiction 
entre la théorie et la pratique, la politique et la poésie, mais 
qui interrogent également la façon dont nous organisons 
le monde écrit en proposant des formes qui s’élèvent entre 
langage et visuel. Il tire des références de l’œuvre de l’écrivain 
français Georges Perec, mais utilise aussi le protagoniste 
commun à différents romans qu’est le phare noir, ou 
encore une bibliothèque, ou bien un livre sur un piédestal 
ou serré entre des piles de briques.

Une exposition personnelle sera organisée au Marfa Contemporary, États-Unis, 
du 6 juin au 15 septembre 2017.

Born in 1974 in Guadalajara, Mexico,
he lives and works in Guadalajara, Mexico.

The work of Méndez Blake takes references from diverse cultural 
environments with the attempt to create previously non-existing 
connections between literature and architecture. He creates 
non-linear systems of ideas that begin with literature classics, 
architectural history or diverse fiction related themes. The constant 
reviews of well known authors, different architectural works or 
specific cultural situations, attempt to create new interpretations 
of the sociocultural landscape, and with them, a wide spectrum 
of possible readings that connect an author, text or building with 
new contexts. The ideas behind the way we construct or order 
our society’s cultural heritage are reconsidered and examined 
under new circumstances, as space, geography, constructed 
landscape or language.

Méndez Blake exhibits a series of sculptures, paintings and 
polyptychs exploring the ancient contradiction between theory 
and practice, politics and poetry, but also how we organize the 
written world by proposing forms standing between language 
and visual. He uses references based on the French writer 
Georges Perec, common novelistic protagonist as a black 
lighthouse, a library, or a book on a pedestal or compressed 
between a line of bricks.

A solo exhibition will be organized at the Marfa Contemporary, USA from June 6 to  
September 15, 2017.

“Black Lighthouse II”, 2016. Bois, methacrylate, maquette, résine, verre noir / Wood, methacrylate, model, resin, black glass. 55 x 55 x 35 cm / 21 5/8 x 21 5/8 x 13 3/4 inches



Ariel Orozco 

Né en 1979 à Sancti Spiritus, Cuba,
il vit et travaille à Mexico.

Travaillant avec une gamme variée de media, Ariel Orozco passe 
sans difficulté de la performance à la peinture et à l’installation 
selon le cours de sa pratique conceptuelle. Son travail, qui prend 
souvent la forme d’interventions ou d’actions, met en lumière des 
interactions de la vie de tous les jours auxquelles on ne prête 
habituellement plus attention, en proposant une perspective 
nouvelle ou différente. Englobant ce qu’il y a de plus intime 
au sein de la sphère publique, il imprègne son travail d’une 
compassion qui est universelle. Cherchant toujours à donner 
à son public une conscience des personnes et des choses 
qui nous entourent, ses œuvres offrent des moments de 
contemplation propices à réfléchir aux caprices et aux 
merveilles de la vie. Profondément symboliques et d’une 
simplicité saisissante, ses œuvres parlent un langage universel 
accessible à tous.

La peinture « Yo Te Amo Más (Oro y Plata) » est un diptyque en 
acrylique sur toile dont chacun des deux panneaux de 1 mètre 
sur 1 mètre a été peint comme un monochrome. Les deux 
peintures, la première en or pur et la seconde en argent pur, 
sont ensuite attachées l’une contre l’autre pendant deux 
semaines avant d’être séparées par l’artiste qui, pour ce faire, 
doit déployer une grande force. Le résultat est l’adhérence, la 
séparation et le mélange de chacune des deux couleurs en une 
abstraction harmonieuse fortuite. Le processus fait référence 
à la séparation entre des personnes unies par des liens étroits 
à l’occasion de laquelle ces dernières perdent des parties 
d’elles-mêmes tout en conservant des parties de l’autre.

Born in 1979 in Sancti Spiritus, Cuba,
he lives and works in Mexico City.

Working within a diverse array of mediums, Ariel Orozco moves 
seamlessly between performance, painting, and installation in his 
conceptually driven practice. Often taking the form of interventions 
or actions, his work reflects on the overlooked interactions of 
everyday life by providing a new or alternative perspective. 
Encompassing the deeply personal within the entirely public, 
he nevertheless imbues his work with a compassion that is 
universal. Always seeking to give his audience an awareness 
of the people and things that surround us, his artwork provides 
moments of contemplation to reflect on the vagaries and marvels 
of life. Deeply symbolic and startlingly simple, Orozco’s work 
speaks a universal language accessible to all.

“Yo Te Amo Más (Oro y Plata)” is a monochrome diptych of 
acrylic on canvas, each panel measuring 1 x 1 meters. The two 
paintings, one solid gold and the other solid silver, are clamped 
together for a period of two weeks, and then ripped apart by the 
artist, who must use great force to separate them. The result 
is the adherence, separation, and mixing of the individual colors 
into a random harmony of abstraction. The process refers to the 
breaking up of relationships, in which people lose parts of 
themselves while keeping parts of the other.

“Yo te amo más”, 2015. Peinture acrylique sur toile / Acrylic on canvas. 100 x 100 cm (chacun) / 39 3/8 x 39 3/8 inches (each)



 Tania Pérez Córdova 

Née en 1979 à Mexico,
elle vit et travaille à Mexico.

À travers une recherche comprenant une variété de media, 
de la sculpture à la photographie, de l’installation à l’écriture, 
la pratique de l’artiste mexicaine Tania Pérez Córdova se 
focalise sur la relation de toute évidence paradoxale entre 
la matérialité de fabrication et sa narrativité intrinsèque. 
Son travail perçoit les objets comme des messages codés 
pour des situations abstraites, restant toujours fidèles à leurs 
données formelles et conceptuelles. Dans la pratique de 
Tania Pérez Córdova la dissonance entre la temporalité 
des objets et leur apparence physique révèle l’émergence 
inattendue de récits personnels, d’histoires interrompues, 
de fragments de dialogues ou de simples humeurs abstraites, 
transformant son vocabulaire riche en sculptures en une 
approche quasi performative de la fabrication des objets.

Born in 1979 in Mexico City,
she lives and works in Mexico City.

Through an exploration including a variety of media, from sculpture 
and photography to installation and writing, the practice of the 
Mexican artist Tania Pérez Córdova focuses on the evidently 
paradoxical relation between the materiality of production and 
its intrinsic narrativity. Her work perceives objects as coded 
messages for abstract situations, always remaining faithful to 
their formal and conceptual elements. In Tania Pérez Córdova’s 
practice, the dissonance between the temporality of objects and 
their physical appearance reveals the unexpected emergence 
of personal accounts, interrupted stories, fragments of dialogue, 
or simple abstract moods, transforming her vocabulary that is 
rich in sculptures into an almost performative approach to the 
production of objects.

“Voice”, 2013-2016. Carte sim empruntée, porcelaine / Borrowed sim card, porcelain. 36,5 x 25,8 / 14 3/8 x 10 3/16 inches



 Gabriel Rico 

Né en 1980 à Lagos de Moreno, Mexique,
il vit et travaille à Guadalajara, Mexique.

« El Horoscopo de Jesús » et « Reduccion objetiva orquestada » 
sont deux séries que Gabriel Rico définit comme des 
« Odes ». Ce terme souligne une grande complexité de 
composition : le principe qui sous-tend la série est la 
contemplation, dans la nature, de formes géométriques 
mais aussi de l’absence de formes parfaites. Il suggère 
également les possibilités figuratives qui émergent de la 
rencontre fortuite entre l’héritage intellectuel de l’homme 
et la nature. 

Cette démarche explore le pouvoir de la géométrie et de sa 
relation à l’homme dans sa recherche de mieux le comprendre. 
Les sept animaux associés à la cosmovision chamanique 
de l’homme américain, le coyote, le lièvre, le renard, le lynx, 
le loup, le jaguar et le cerf, sont un autre élément essentiel. 
Dans la sculpture « El Horoscopo de Jesús », les animaux 
empaillés sont dans une position d’observation et de trouble 
face à la forme géométrique qui se trouve devant eux, 
symbolisant notre relation actuelle avec la nature. 

Born in 1980 in Lagos de Moreno, Mexico,
he lives and works in Guadalajara, Mexico.

“El Horoscopo de Jesús” and “objetiva orquestada” are two 
series which Gabriel Rico defines as “Odas” or “Odes”. This 
term implies a greater compositional complexity: these series 
take as their principle the contemplation of geometric forms 
in nature, along with the absence of perfect forms. They refer 
to the figurative possibilities that emerge from the fortuitous 
encounter between the intellectual legacy of man and nature. 

This action explores the power of geometry and its relationship 
to man as he works to further understand it. Another key element 
consists of the 7 animals related to the shamanic cosmovision 
of the American man in the form of the coyote, hare, fox, lynx, 
wolf, jaguar, and deer. In the sculptures “El Horoscopo de 
Jesús”, these taxidermied animals are in a position of observation 
and dismay with regard to the geometric figure before them, 
depicting our current relationship with nature.

“El Horóscopo de Jesús (Dan, Richard & Joseph)”, 2016
Coyote taxidermisé, néon, laiton, pierre, branche / Taxidermied coyote, neon, brass, stone, branch. Dimensions variables / Variable dimensions



 Martin Soto Climent 

Né en 1977 à Mexico,
il vit et travaille à Mexico. 

Dans son travail, le sculpteur conceptuel Martin Soto Climent 
refaçonne des objets de la vie quotidienne par d’infimes 
modifications de recontextualisation et d’équilibre. L’artiste 
donne une nouvelle vie aux déchets produits par l’homme 
en transposant dans la galerie des objets domestiques et 
des vêtements vintages en des agencements simples mais 
fragiles, comme le sont les pare-brises en éclats posés en 
équilibre. Ses œuvres réalisées avec des vêtements, 
comme les sculptures composées de soutiens-gorges 
enroulés et assemblés pour ressembler à des œufs, ou bien 
les installations de collants qui envahissent l’espace et 
forment de gigantesques toiles d’araignée, sont imprégnées 
de la tension érotique de ces objets si intimes. Les œuvres 
de Climent font penser aux readymades insolents de Marcel 
Duchamp et des Dadaïstes, à André Breton et aux Surréalistes 
— et ce indépendamment des objets souvent vintages avec 
lesquels il travaille. 

L’installation « Frenetic Gossamer » est exposée au Palais de Tokyo, Paris, 
jusqu’au 11 septembre 2016 et une rétrospective (curateur: Chris Sharp) est 
organisée du 11 juin au 6 août 2016 au Space Project Lulu, au Mexique.
L’exposition personnelle « Chambres avec vue sur le champ » est présentée 
à la Galerie Untilthen, Saint-Ouen, France jusqu’au 31 juillet 2016. 

Born in 1977 in Mexico City,
he lives and works in Mexico City.

In his work, conceptual sculptor Martin Soto Climent reshapes 
everyday items through minimal gestures of recontextualization 
and balance. The artist gives new life to the detritus of human 
life by bringing household items and vintage clothing into the 
gallery in simple-yet-fragile arrangements, such as propped up 
and splintered car windshields. His clothing pieces, such as in 
rolled-up bras made to resemble eggs or room-filling installations 
of pantyhose spider webs, are imbued with the erotic tension 
of such intimate objects. Climent’s works call to mind the cheeky 
ready-mades of Marcel Duchamp and the Dadaists, as well as 
André Breton and the Surrealists, and not simply by virtue of 
the often-vintage objects with which he works.

The installation “Frenetic Gossamer” is on view at Palais de Tokyo, Paris until 
September 11, 2016 and a retrospective curated by Chris Sharp has been organized 
from June 11 to August 6, 2016 at Space Project Lulu, Mexico.
The solo exhibition “Chambres avec vue sur le champ” is presented at Galerie Untilthen, 
Saint-Ouen, France until July 31, 2016. 

“El desliz de la sombra”, 2016. Collants sur toile / Tights on canvas. 100 x 210 cm / 39 3/8 x 82 11/16 inches



 Tercerunquinto 

Collectif formé en 1996.
Gabriel Cázares Salas, né en 1978 à Monterrey, Mexique, 
Rolando Flores Tovar, né en 1975 à Monterrey, Mexique,
ils vivent et travaillent à Mexico.

Avec l’intention de réactiver l’idée initiée dans « Desmante-
lamiento y reinstalación del escudo nacional », le collectif 
Tercerunquinto a proposé d’intervenir sur un dessin de 
dimensions similaires à celles de l’emblème national, qui 
en 2008 a été retirée pendant 24 heures de la façade du 
Centro Cultural Tlatelolco (ancien secrétariat des affaires 
étrangères). À cet effet, le collectif Tercerunquinto a ouvert 
son studio à des collègues, amis et voisins pour se rencontrer 
et, un par un, effacer une partie du dessin avec l’objectif 
de le faire disparaître. Le résultat est un dessin, composé 
de 6 grandes feuilles de papier, où la figure de l’aigle 
dévorant le serpent est floue et défigurée à la suite de 
l’action de groupe. L’exercice a duré plusieurs jours en 
2010, année du bicentenaire de l’indépendance et année 
du centenaire de la révolution mexicaine.
Tercerunquinto a constaté que le résultat de cette proposition 
reflète l’hostilité sociale actuelle.

Art collective formed in 1996.
Gabriel Cázares Salas, born in 1978 in Monterrey, Mexico, 
Rolando Flores Tovar, born in 1975 in Monterrey, Mexico,
they live and work in Mexico City.

With the intention of reactivating the idea initiated in “Desmante-
lamiento y reinstalación del escudo nacional,” the Tercerunquinto 
collective proposed intervening on a drawing with dimensions 
similar to those of the national seal, which in 2008 was removed 
for 24 hours from the façade of the Centro Cultural Tlatelolco 
(formerly the Secretary of Foreign Relations). For this purpose, 
Tercerunquinto opened its studio to colleagues, friends and 
neighbors in order to meet and, one by one, erase a part of the 
drawing with the objective of making it disappear. The result 
of this action is a drawing made up of 6 large sheets of paper 
in which the figure of the eagle devouring the snake is blurred and 
disfigured as a result of the group exercise. The action took place 
over the course of a number of days in 2010, the bicentennial 
of Mexican independence and the centennial of the revolution.
Tercerunquinto found that the result of this proposal mirrored 
the animus of the contemporary social environment.

“Dibujo del escudo nacional borrado” (détail), 2010
Ensemble de 6 dessins en graphite sur papier / Set of 6 framed graphite drawings on paper. 130 x 90 x 3 cm each / 51 3/16 x 35 7/16 x 1 3/16 inches




