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Combining conceptual, personal and archival photographic approaches,
Inaki Bonillas investigates the materiality and semiotic depth of the medium.
Bonillas  addresses the cultural history of photography to highlight the
medium’s  structural behavior and its relationship to the creation of identity.

Endless Mirror (2023) is a set of 4 photographs in the form of a collage in which Bonillas recovers
four portraits of Mr. Plaza (his maternal grandfather). Photographs taken unaltered from the
original albums, which Bonillas places on top of various old issues of Life magazine that deal
with themes similar to those of the J.R. Plaza context in each photograph. Once again, Bonillas
searches for, composes, and links each photograph with a situation that recomposes the
image of his grandfather as a possible fictional character that comes and goes in front of us.

For the Marginalia series (2019), Ifiaki Bonillas decided to work with photography books,
because they seem to him to be spaces in which images can freely unfold. It is enough to look
for the same photograph printed in two or three books to understand that in reality we know
nothing about it, because, in its multiple unfoldings, sometimes it is sepia, sometimes black
and white, sometimes yellow. The framing changes as much as the size, the contrast and even
the quality, depending on the printing method.

Combinando enfoques fotograficos conceptuales, personales y de archivo, Iiaki Bonillas
investiga la materialidad y la profundidad semidtica del medio. Bonillas aborda la historia
cultural de la fotografia para resaltar el comportamiento estructural del medio y su relacion
con la creacién de identidad.

Espejo Infinito (2023) es un conjunto de 4 fotografias en forma de collage en las que Bonillas
recupera cuatro retratos del Sr. Plaza (su abuelo materno). Fotografias tomadas sin alterar los
albumes originales, que Bonillas coloca sobre varios niUmeros antiguos de la revista Life que
tratan temas similares a los del contexto de J.R. Plaza en cada fotografia. Una vez mas, Bonillas
busca, compone y vincula cada fotografia con una situacion que recompone la imagen de su
abuelo como un posible personaje de ficcidn que va y viene ante nosotros.

Para la serie Marginalia (2019), Ifiaki Bonillas decidié trabajar con libros de fotografia, porque
le parecen espacios en los que las imagenes pueden desenvolverse con gran libertad. Basta
buscar la misma fotografia impresa en dos o tres libros para entender que en realidad no
sabemos nada de ella, pues, en sus multiples desdoblamientos, a veces es sepia, a veces
blanco y negro, a veces amarilla. El encuadre cambia tanto como el tamafio, el contraste e
incluso la calidad, dependiendo del método de impresidn.

Ifaki Bonillas (Mexico City, Mexico, 1981) lives and works in Mexico City.

Selected solo exhibitions: Secrets, Estancia Femsa/Casa Luis Barragan, Mexico City (2016);
Archive J. R. Plaza, La Virreina Centre de la Imatge, Barcelona, Spain (2012); Intervention at
Mies van der Rohe Pavillion, Barcelona, Spain (2005).

Selected group exhibitions: Around the Day in Eighty Worlds, CAPC Bordeaux, France (2020);
The Pulse of the Body. Uses and Representations of Space, Bombas Gens, Valencia, Spain
(2018); Point/Counterpoint: Contemporary Mexican Photography, MOPA, San Diego, California
(2017); The Infinite Relation in Difference, DUM Project Space, Ljubljana, Slovenia (2016); Crisis
of Presence, Pori Art Museum, Finland (2016); Strange Currencies: Art & Action in Mexico City,
1990-2000, The Galleries at Moore, Philadelphia, Pensilvannia (2015); Rumors of the Meteor,
Frac Lorraine, Metz, France (2014); Punctum, Salzburger Kunstverein, Austria (2014); La
inminencia de las poéticas, 30th Sdo Paulo Biennial, Brazil (2012); Resisting the Present, Museo
Amparo, Puebla, Mexico and Musée d’Art moderne de la Ville de Paris, France/ ARC (2011
y 2012); Little Theater of Gestures, Kunstmuseum Basel, Switzerland and Malmo Konsthall,
Sweden (2009); Little History of Photography, MUHKA, Antwerp, Belgium (2003).

His work is part of the following collections: Museo Amparo, Museo Tamayo, MUAC, la
coleccion Jumex, Coleccion Coppel in Mexico; Centro Galego de Arte Contemporanea de
Santiago de Compostela, MUSAC in Ledn, MACBA in Barcelona, all in Spain; MoMA, New York;
Musée Départemental d’Art Contemporain de Rochechouart, FRAC Lorraine de Metz, FRAC
fle-de-FRANCE/Le Plateau, and CNAP, all in France.

Ifaki Bonillas (Ciudad de México, México, 1981) lugar donde vive y trabaja.

Exposiciones individuales: Secretos, Estancia Femsa/Casa Luis Barragan, México (2016);
Archive J. R. Plaza, La Virreina Centre de la Imatge, Barcelona, Espafia (2012); Intervencion al
pabellén, Pabellon Mies van der Rohe, Barcelona, Espafia (2005).

Exposiciones colectivas: Around the Day in Eighty Worlds, CAPC Burdeos, Francia (2020); The
Pulse of the Body. Uses and Representations of Space, Bombas Gens, Valencia, Espafia (2018);
Point/Counterpoint: Contemporary Mexican Photography, MOPA, San Diego, California (2017);
The Infinite Relation in Difference, DUM Project Space, Ljubljana, Eslovenia (2016); Crisis of
Presence, Pori Art Museum, Finlandia (2016); Strange Currencies: Art & Action in Mexico City,
1990-2000, The Galleries at Moore, Filadelfia, Pensilvannia (2015); Rumors of the Meteor,
Frac Lorraine, Metz, Francia (2014); Punctum, Salzburger Kunstverein, Austria (2014); La
inminencia de las poéticas, 30th Sdo Paulo Biennial, Brasil (2012); Resisting the Present, Museo
Amparo, Puebla, México y Musée d’Art moderne de la Ville de Paris, Francia/ ARC (2011 y
2012); Little Theater of Gestures, Kunstmuseum Basel, Suiza y Malmo Konsthall, Suecia (2009);
Little History of Photography, MUHKA, Antwerp, Bélgica (2003).

Obra en colecciones institucionales: Museo Amparo, Museo Tamayo, MUAC, la coleccion
Jumex, Coleccion Coppel en México; Centro Galego de Arte Contempordnea de Santiago de
Compostela, MUSAC de Ledn, MACBA en Barcelona, todas en Espafia; MoMA, Nueva York;
Musée Départemental d’Art Contemporain de Rochechouart, FRAC Lorraine de Metz, FRAC
Tle-de-FRANCE/Le Plateau, y CNAP, todas en Francia.



Ihaki Bonillas

Endless Mirror [Espejo infinito], 2023

Cuatro impresiones pigmentadas sobre papel de algoddn (Hahnemihle Photo Rag, 308 gr)
Set of four pigment prints on cotton paper (Hahnemihle Photo Rag, 308 gr)

44 x 35,5 cm c/u- each

Con marco / Framed: 44,5 x 36 x 3 cm ¢/u- each

Ed.1/3+2 AP
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Inaki Bonillas, Endless Mirror [Espejo infinito] (detalle/detail), 2023
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Ifaki Bonillas, Endless Mirror [Espejo infinito] (detalle/detail), 2023
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Inaki Bonillas, Endless Mirror [Espejo infinito] (detalle/detail), 2023
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Ifaki Bonillas, Endless Mirror [Espejo infinito] (detalle/detail), 2023



Ihaki Bonillas

Marginalia 2, 2019

Impresion Giclée sobre papel Fine Art Photo Rag de 308gr y tinta pigmentada, montado sobre forex de 3mm libre de acido
Giclée print on Fine Art Photo Rag de 308gr and pigmented ink, mounted on acid free forex of 3mm

75x 136 cm

Medidas con marco / Measures with frame: 78 x 139 x 4,5 cm

(AP) Ed. 3+ 1 AP



Ifaki Bonillas, Marginalia 2 (detalle/detail), 2023



The will to see beyond the immediate surrounding visible world conducts
Patricia Dauder’s work. The artist attempts to capture what is extremely difficult
to retain: time, a fleeting moment, an ephemeral trajectory, something with no
form, a remote place. To that end, she uses a variety of media, from sculptures,
objects and drawings to films. Drawing could be considered as central in her
artistic development. But for years sculpture, moving image and pictorial works
onvarioussupportsplayadecisiveroleandarenecessarytounderstand herwork.

For Art Basel we will show an ensemble of new works. Three drawings, Plieques
(2023), Winter Room (2023) and Inner Structure (2023) and the sculpture Night
Shift (2023). These works are the result of long processes, manual and mental,
through which the artist reflects her main interests on formality, on the visible,
on time, on organic bodies, on decadence and wear and tear.

La voluntad de ver mas alld del mundo visible circundante, conduce el trabajo
de Patricia Dauder. La artista intenta capturar lo que es extremadamente dificil
de retener: el paso del tiempo, un momento fugaz, una trayectoria efimera, un
espacio remoto o en transformacién. Su obra no se limita a un solo medio.
El dibujo podria considerarse como central en su desarrollo artistico. Pero
desde hace afios la escultura, la imagen en movimiento y las obras de caracter
pictdrico sobre soportes varios juegan un papel decisivo y son necesarias para
comprender su obra.

Para Art Basel mostraremos un conjunto de obras nuevas. Tres dibujos,
Pliegues (2023), Winter Room (2023), Inner Structure (2023) y la escultura
Night Shift (2023). Estas obras son el resultado de largos procesos, manuales y
mentales, a través de los cuales la artista refleja sus principales intereses sobre
la formalidad, sobre lo visible, sobre el tiempo, sobre los cuerpos organicos,
sobre la decadencia y el desgaste.

Patricia Dauder, (Barcelona, Spain, 1973) she currently lives and works in Barcelona. She
studied Fine Arts at the Fine Arts School in Barcelona (1991-96) and was a resident at Ateliers
Arnhem, Holland (1997-98) and at ISCP in New York (2011).

Selected solo exhibitions: Ground and Underground, la Virreina Centre de la Imatge,
Barcelona (2021); Nadala, Fundacié Joan Mird, Barcelona, Spain (2018); Introducing Patricia
Dauder: Surface, National Gallery, Prague, Czech Republic (2018); The Second Image, Museu
de Serralves, Porto, Portugal (2012); and Horitzontal — Orbital, Espai Zero, Fundacié Sufiol,
Barcelona, Spain (2009).

Selected group exhibitions: Collecting Practices: 25 years of Itinerarios, Centro Botin, Santander,
Spain (2019); Una dimension ulterior, Patio Herreriano Museo de Arte Contemporaneo
Espafiol, Valladolid, Spain (2019); 1979, un monumento a instantes radicales at La Virreina
Centre de la imatge, Barcelona, Spain (2011); and Test Transmission en Artspace, Auckland,
New Zealand (2011).

Herworksare part of publiccollections such as Coleccién “La Caixa”, Barcelona, Spain; Ministerio
de Cultura de Espafia, Spain; Fundacié Banc de Sabadell, Spain; Museu d’Art Contemporani de
Barcelona, MACBA, Barcelona, Spain; Colecao Fundacao Serralves, Porto, Portugal; Chartwell,
Auckland, New Zeland; Fundacién Caja Madrid, Spain; Fundacié Vilacasas. Barcelona,Spain;
Banco de Espafia, Madrid, Spain; CGAC, Cento Galego de Arte Contemporanea, Santiago de
Compostela, Spain; and Fundacion Marcelino Botin, Spain.

Patricia Dauder (Barcelona, Espafia, 1973) vive y trabaja en Barcelona. Estudio en la Escuela
de Bellas Artes en Barcelona y ha sido residente en Ateliers Arnhem, Holanda (1997-98) y en
el ISCP de New York (2011).

Seleccién exposiciones individuales: Suelo y Subsuelo, La Virreina Centre de la Imatge,
Barcelona (2021); Nadala, Fundacié Joan Mird, Barcelona (2018); Introducing Patricia Dauder:
Surface, National Gallery, Praga, Republica Checa (2018); The Second Image, Museu de
Serralves, Oporto, Portugal (2012); Horitzontal — Orbital, Espai Zero, Fundacid Sufiol, Barcelona
(2009).

Exposiciones colectivas: Collecting Practices: 25 years of Itinerarios, Centro Botin, Santander,
Espafia (2019); Una dimension ulterior, Patio Herreriano Museo de Arte Contemporaneo
Espafiol, Valladolid, Espafia (2019); 1979, un monumento a instantes radicales at La Virreina
Centre de la imatge, Barcelona, Espafia (2011); and Test Transmission en Artspace, Auckland,
New Zealand (2011).

Obra en colecciones institucionales: Coleccién “La Caixa”, Barcelona (ES); Ministerio de Cultura
de Espafia (ES); Fundacié Banc de Sabadell (ES); Museu d’Art Contemporani de Barcelona,
MACBA, Barcelona (ES); Fundacion Caja Madrid, Espafia; Banco de Espafia (ES); CGAC, Cento
Galego de Arte Contemporanea, Santiago de Compostela (ES); CAAC, Cento Andaluz de Arte
Contemporanao, Sevilla (ES) Fundaciéon Marcelino Botin (ES); Colecao Fundacao Serralves,
Oporto (PT); Chartwell Collection, Auckland Art Gallery (NZ).



Patricia Dauder

Pliegues, 2023

Pastel de color sobre papel / Color pastel on paper,
Enmarcado / Framed: 192 x 133 x 5,5 cm

Unica / Unique




Patricia Dauder, Pliegues (detalle/detail), 2023






Patricia Dauder, Pliegues (detalle/detail), 2023



Patricia Dauder

Winter Room, 2023

Pastel y carbdn sobre papel / Pastel color and charcoal on paper,
76 x 56,5 cm

Enmarcado / Framed: 77,5 x 57,5 x4 cm

Unica / Unique




: pe Patricia Dauder
| Winter Room, 2023 (detalle/detail)




Patricia Dauder

Inner Structure, 2023

Lapiz de color y carboncillo sobre papel / Color pencil and charcoal on paper,
54,4 x74 cm

Enmarcado / Framed: 55,5 x 75 x 4 cm

Unica / Unique
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Patricia Dauder, Inner Structure (detalle/detail), 2023



Patricia Dauder

Night shift, 2023

Cerdmica cocida, cera y transfers sobre carton / Baked clay, wax, transfers on cardboard,
ca. 15 (h) x 250 x 83 cm

Unica / Unique



Patricia Dauder
Night shift, 2023




Koenraad Dedobbeleer's work uncovers the surprising in the familiar. As an
attentive observer of reality, the artist bases his work on the presentation
of objects and spaces which accommodate tenuous transformations. His
objects, sculptures and photographs are the result of his very subjective
contemplation of the urban and architectural fabric of our daily environment.

In his work, the artist creates variations on motifs and details of everyday objects,
subjecting them to small alterations: slightly changing the scale, modifying their color
or substituting the materials with which they are constructed. Thus, while most of his
sculptures have a very familiar appearance, none of them belong to our environment,
they are never what they appear to be.

Koenraad Dedobbeleer’s selected work for Art Basel is a new piece. Over the past
year and a half, Dedobbeleer has been traveling to the island of Murano, home since
the Middle Ages to the artisans and creators of renowned Venetian glassmaking
techniques, to visit workshops where spare, broken, and unwanted pieces of glass
are stored. Selecting disjointed materials, from different time periods and styles,
the artist has assembled this lamp-sculpture. In Disastrously Misplaced Optimism,
Dedobbeleer composes, and juxtaposes unconnected parts in unexpected ways. The
work sits between the utilitarian and the sculptural, allowing the artist to pursue his
guestioning of both artistic and design production, as well as the history of display.

El trabajo de Koenraad Dedobbeleer desvela lo sorprendente en lo familiar. Como
observador atento de la realidad, el artista basa su trabajo en la presentacion de
objetos y espacios que acogen transformaciones sutiles. Sus objetos, esculturas y
fotografias, son el resultado de su percepcidn subjetiva del tejido arquitectdnico,
urbano y doméstico de nuestro entorno.

En su obra, el artista crea variaciones en motivos y detalles de objetos cotidianos,
sometiéndolos a pequefias alteraciones: cambiando ligeramente la escala,
modificando su color o sustituyendo los materiales con los que estan construidos. Asi,
mientras que la mayoria de sus esculturas tiene un aspecto muy familiar, ninguna de
ellas pertenece a nuestro entorno, nunca son lo que parecen ser.

La obra seleccionada por Koenraad Dedobbeleer para Art Basel es una pieza nueva.
Durante el Ultimo afioy medio, Dedobbeleer haviajado alaislade Murano, hogar desde
la Edad Media de los artesanos y creadores de las célebres técnicas de fabricacion
del vidrio veneciano, para visitar los talleres donde se almacenan piezas de vidrio
sobrantes, rotas o no deseadas. Seleccionando materiales inconexos, de diferentes
épocas y estilos, el artista ha ensamblado esta ldmpara-escultura. En Disastrously
Misplaced Optimism, Dedobbeleer compone y yuxtapone piezas inconexas de formas
inesperadas. La obra se sitla entre lo utilitario y lo escultdrico, lo que permite al
artista seguir cuestionando la produccion artistica y de disefio, asi como la historia de
la exposicion.

Koenraad Dedobbeleer (Halle, Belgium, 1975) lives and works in Brussels, Belgium.

In 2009 he was awarded the Mies van der Rohe Prize in Krefeld, combined with a solo exhibition
at the Museum Haus Esters.

Selected solo exhibitions: Kunstverein Hannover, Hannover, Germany (2019); CAC Vilnius,
Vilnius, Lithuania (2019); La Salle de Bains, Lyon, France (2019); Kunt Museum Winterthur
(Switzerland) ; WIELS, Brussels, Belgium, (2018); GAK, Bremen, Germany (2014); Culturgest,
Lisboa, Portugal (2010), to name a few.

Recent group exhibitions: The Luxembourg Pavilion, 17th Architecture Biennale, Venice
(2021); Hightlights for a Future - DeCollectie (1), S.M.A.K., Gent (2019); General Rehearsal,
MMOMA - Moscow Museum of Modern Art (2018); Collections Musée en (Euvre(s) - 40th
Anniversary, Centre Pompidou (2017).

His works are included in public collections such the Frac Bourgogne, Frac lle de France, Frac
Pays de la Loire; Frac Normandie Caen, in France ; Kunstmuseum St. Gallen and Kunstmuseum
Winterthur, Switzerland; Mu.ZEE, Ostend, S.M.A.K, Gent and Extra City Kunsthal, Antwerp,
Belgium; V-A-C Foundation and the Museo Nacional Centro de Arte Reina Sofia, Madrid, Spain,
among others.

Koenraad Dedobbeleer (Halle, Bélgica, 1975) vive y trabaja en Bruselas, Bélgica.

En 2009 fue galardonado con el premio Mies Van der Rohe en Krefeld, combinado con una
exposicion individual en el Museo Haus Esters.

Entre las exposiciones individuales de Dedobbeleer destacan Kunstverein Hannover, Hannover,
Alemania (2019); La Salle de Bains, Lion, Francia (2019); WIELS, Bruselas, Bélgica (2018); GAK,
Bremen, Alemania (2014); Culturgest, Lisboa, Portugal (2010), entre muchas otras.

Entre sus exposiciones colectivas recientes: The Luxembourg Pavilion, 17th Architecture
Biennale, Venice (2021); Hightlights for a Future - DeCollectie (1), S.M.AK., Gent (2019);
General Rehearsal, MMOMA- Moscow Museum of Modern Art (2018); Collections Musée en
(Euvre(s)- 40th Anniversary, Centre Pompidou (2017).

Sus obras forman parte de colecciones publicas tales como la del Frac Bourgogne, Frac lle
de France, Frac Pays de la Loire; Frac Normandie Caen, en Francia ; Kunstmuseum St. Gallen
y Kunstmuseum Winterthur, Suiza; Mu.ZEE, Ostende, S.M.A.K, Gante y Extra City Kunsthal,
Amberes, Bélgica; V-A-C Foundation, Moscu, Rusia y el Museo Nacional Centro de Arte Reina
Sofia, Espafia, entre otras.



Koenraad Dedobbeleer

Disastrously Misplaced Optimism, 2022

Cristal soplado, laton y miniaturas de cristal de de Bruno Amadi
Hand blown glass, brass and glass miniatures by Bruno Amadi
157 x35@ cm

Unica / Unique




Koenraad Dedobbeleer
Disastrously Misplaced Optimism, 2022 (detalle/detail)



Koenraad Dedobbeleer
Disastrously Misplaced Optimism, 2022 (detalle/detail)



Blithely borrowing her sources of inspiration from the history of art, cinema, poetry,
popular and vernacular arts, comics and children’s books, Ana Jotta builds an idiosyncratic
world whose modus operandi consists of dodging the rules. She applies herself with
agility and rigor to deconstruct the precepts of distinction between art and life, the so-
called minor and major arts by resorting to domestic and artisanal techniques without a
hierarchy of relations between one and the other (paintings, drawings, collages, ceramics,
installation, embroidery, stitching and poetry, even the decoration of the house where
she lives).

Finissage is a photographic image in which we see a woman, the artist herself, who covers
her face while holding in her hands a piece of paper with a text in Portuguese that could be
translated as such: “l move just enough so that no one thinks | am dead before my time.”
Suggestive,ironicandsomewhatdisturbingsentencethathasitsorigininafoundtextthatAna
includedinherso-called “footnotes”. These are things of the most diverse nature—which the
artistcomesacrossin her day-to-day life and whose qualities—formal, symbolic, conceptual,
or other —somehow capture her interest in a special way. Finissage will be complemented
by a series of recent, classic and small format works by Ana Jotta, all laid out on a table.

Ana Jotta is currently having her third solo show at ProjecteSD, Never Never Land, on view
until June 21, 2023.

Tomando prestadas alegremente sus fuentes de inspiracion de la historia del arte, el cine,
la poesia, las artes populares y verndculas, los cdmics y los libros infantiles, Ana Jotta
construye un mundo idiosincrasico cuyo modus operandi consiste en esquivar las reglas.
Se aplica con agilidad y rigor a deconstruir los preceptos de distincidn entre arte y vida, las
llamadas artes menores y artes mayores recurriendo a técnicas domésticas y artesanales
sin jerarquia de relaciones entre unas y otras (pinturas, dibujos, collages, ceramica,
instalacion, bordado, costura y poesia, incluso la decoracion de la casa donde vive).

Finissage es una imagen fotografica en la que vemos una mujer, la propia artista, que se
cubre el rostro mientras sostiene con sus manos un papel en el que se lee un texto en
portugués que traducido al espafiol seria: “Me muevo lo justo para que nadie me dé por
muerta antes de tiempo”. Sugerente, irdnica y algo perturbadora frase que tiene su origen
en un texto encontrado que Ana incluyé en sus denominadas “notas a pie de pagina”. Se
trata de cosas de la mds variada naturaleza —con las que Jotta se tropieza en su vida diariay
cuyas cualidades —formales, simbdlicas, conceptuales, o de otro tipo —capturan su interés
de una manera muy especial. Finissage se complementara con una serie de obras recientes,
clasicas y de pequefio formato de Ana Jotta, todas ellas dispuestas sobre una mesa.

Ana Jotta expone en este momento en ProjecteSD, Never Never Land, hasta el 21 de junio
de 2023.

Ana Jotta (Lisbon, Portugal, 1946) lives and works in Lisbon. Ana Jotta has received international
awards such as Rosa Schapire Art Prize, Freunde der Hamburger Kunsthalle, Hamburg,
Germany; Grande Prémio EDP, Portugal (2013); or Prémio AICA (2015).

Selected solo exhibtions: at the Serralves Museum, Porto, Portugal (Rua Ana Jotta,
2005); Culturgest Lisbon, Portugal (A conclusdo da precedente, 2014); and Centre dart
contemporain d’lvry - le Crédac, France (Ti Re Li Re, 2016). Other solo exhibitions include:
Cassandra at Culturgest Porto, Portugal (2016); DAS - IST - DAS?, Temporary Gallery,
Cologne, Germany (2018); Une chambre en ville, Festival d’Automne, Paris, France,
A comme encre, Immanence, Espace dArt Contemporain, Festival d’Automne, Paris
(2022). Upcoming show at The Wattis Institute, San Francisco, USA (September2023).

Selected recent group shows: PS., Moer (duo show) with Ricardo Valentim, Gulbenkian
Foundation, Lisbon, Portugal (2018); Three Moral Tales, Konsthall Malmo, Malmo, Sweden
(2019); Straub/Huillet/Cézanne. Seelen malt man nicht, GAK Gesellschaft fir aktuelle Kunst,
Bremen, Germany (2019); La Vie des Tables, curated by Claire Le Restif, Le Crédac, Ivry-Sur-
Seine, France (2020); X, Frac Pays de la Loire, Carquefou, France (2020), La fugitive, Festival
d’Automne, Paris, France (2022).

Her works are part of public collections such as Caixa General de Depdsitos, Lisbon, Portugal;
Centro de Arte Moderna — Fundagdo Calouste Gulbenkian, Lisbon, Portugal; Fundagdo Luso-
Americana para o Desenvolvimento, Lisbon, Portugal; Fundacdo de Serralves, Porto, Portugal;
Fundacdo EDP, Lisbon, Portugal; Fundacion ARCO, Madrid, Spain; FRAC, lle-de-France, Paris,
France; FRAC Corse, Corse, France; Frac Pays de la Loire, France, among others.

Ana Jotta (Lisboa, Portugal, 1946) vive y trabaja en Lisboa, Portugal. Ana Jotta ha recibido
premios como el Rosa Schapire Art Prize, Freunde der Hamburger Kunsthalle, Hamburgo,
Alemania; el Grande Prémio EDP, Portugal (2013); o el Prémio AICA (2015).

Exposiciones retrospectivas en el Museu de Serralves, Porto, Portugal (Rua Ana Jotta,
2005); en Culturgest Lisboa, Portugal (A concluséo da precedente, 2014); y en el Centre d’art
contemporain d’lvry- le Crédac, Francia (7i Re Li Re, 2016). Entre sus exposiciones individuales
cabe destacar también Cassandra en Culturgest Porto, Portugal (2016), DAS - IST - DAS?,
Temporary Gallery, Cologne, Germany (2018); Une chambre en ville, Festival dAutomne, Paris,
France, A comme encre, Immanence, Espace d’Art Contemporain, Festival d’Automne, Paris
(2022). Proxima exposicion en el Wattis Institute, San Francisco, Estados Unidos (Septiembre
2023).

Exposiciones colectivas: P.S., Moer (duo show) with Ricardo Valentim, Gulbenkian Foundation,
Lisboa, Portugal (2018); Three Moral Tales, Konsthall Malmo, Malmo, Suecia (2019); Straub/
Huillet/Cézanne. Seelen malt man nicht, GAK Gesellschaft fir aktuelle Kunst, Bremen, Alemania
(2019); La Vie des Tables, curated by Claire Le Restif, Le Crédac, Ivry-Sur-Seine, Francia (2020);
X, Frac Pays de la Loire, Carquefou, Francia (2020), La fugitive, Festival d’Automne, Paris, France
(2022).

Sus obras forman parte de colecciones publicas tales como Caixa General de Depdsitos,
Lisboa, Portugal; Centro de Arte Moderna — Fundacgdo Calouste Gulbenkian, Lisboa, Portugal;
Fundacdo Luso-Americana para o Desenvolvimento, Lisboa, Portugal; Fundacdo de Serralves,
Porto, Portugal; Fundacion ARCO, Madrid, Espafia; FRAC, lle-de-France, Paris, Francia; FRAC
Corse, Corse, Francia; y FRAC lle-de-France, Francia, entre otras.
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suficiente para
que ninguém

me tome por
- morto antes da
minha hora.

Ana Jotta

Finissage, 2019

Impresion pigmentada sobre papel
Pigment print on doubleweight paper
80x71cm

Con marco / Framed: 81 x 72,3 x 3 cm
AP 3/4 (Ed. 2 + 4 AP)



Ana Jotta
Maravilloso cartaz, 2021
Lapiz de color, rotulador, boligrafo y gouache sobre papel

Color pencil, marker, pen and gouache on paper
70x50cm

Unica / Unique




Ana Jotta
Un jour sans pain* est un jour sans soleil

Ed. Keijiban

Conjunto de dos leporellos / Set of two leporellos

Funda leporello: 15,2 x 21 cm (plegada), 66 x 21 cm (desplegada) /
Cover leporello: 15,2 x 21 cm (folded) / 66 x 21 cm (unfolded)
Leporello interior: 14,5 x 21 cm (plegado), 191,1 x 21 cm (desplegado) /
Inner leporello: 14,5 x 21 cm (folded), 191.1 x 21 cm (unfolded)

Ed. 26 + 4 AP. Numeradas y firmadas /

Numbered and signed
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Ana Jotta, Un jour sans pain* est un jour sans soleil
(detalle/detail), 2023
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Ana Jotta, Un jour sans pain* est un jour sans soleil
(detalle/detail), 2023
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Ana Jotta, Un jour sans pain* est un jour sans soleil
(detalle/detail), 2023



Ana Jotta

Duro castigo, n.d.

Libro infantil, tinta china, éleo, campanilla de cristal /
Children’s book, china ink, oil and glass bowl

24 x 18,5 cm diam.

Unica / Unique




Ana Jotta

Que Sais-Je?, 2011

Rotulador sobre rollo de cinta adhesiva /
Marker pen on tape roll

2,5x 14,3 diam. cm

Unica / Unique



Ana Jotta
Portuguese handicraft #2, 1992

Algodon bordado / Embroided cotton
47 x52 cm

Unica / Unique
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Ana Jotta

Sem titulo, 2000

Serigrafia sobre pagina de periddico
Silkscreen on newspaper sheet, 38,5 x 28 cm
Enmarcada / Framed: 46 x 34 x 3 cm



Ana Jotta

Sem titulo, 2000

Serigrafia sobre pdagina de periddico
Silkscreen on newspaper sheet, 38,5 x 28 cm
Enmarcada / Framed: 46 x 34 x 3 cm
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Jochen Lempert’s black-and-white analog photography captures the traces of natural
phenomena in every sense, in any place, in any situation. Animals, humans, tree
leaves, landscapes or cityscapes, dragonflies, bees, clouds, grains of sand, swarms
of flying insects, the sky, the sea, birds, the moon, flowers, water, the sun, are just
only a few of the motives that one can find in Lempert’s repertoire. The artist’s
deep knowledge of natural science (his background in biology remains central to his
identity), his sensitivity and his acute eye, together with his awareness for art and
culture intersect so organically that it is impossible to restrict the contents of his work
to one idea.

The search for a non-singular “image” in favour of liaisons among pictures allows
Jochen Lempert to express his work’s true dimension. In his universe, everything is
subject, therefore, it is through a constellation of works that the diversity and richness
of it is best visualized.

La fotografia analdgica en blanco y negro de Jochen Lempert captura los rastros de los
fendmenos naturales en todos los sentidos, en cualquier lugar y en cualquier situacion.
Animales, humanos, hojas de drboles, paisajes, libélulas, abejas, nubes, granos de
arena, enjambres de insectos voladores, el cielo, el mar, pdjaros, la luna, flores, agua,
el sol, son sélo algunos de los motivos que se pueden encontrar en el repertorio de
Lempert. El profundo conocimiento del artista de las ciencias naturales (su formacion
en biologia sigue siendo fundamental para su identidad), su sensibilidad y su ojo
agudo, junto con su conocimiento del arte y la cultura, se entrecruzan de manera tan
organica que es imposible restringir el contenido de su trabajo a uno sola idea.

La busqueda de una “imagen” no singular a favor de los enlaces entre fotografias
permite a Jochen Lempert expresar la verdadera dimensién de su obra. En su universo
todo es sujeto, por lo tanto, es a través de una constelacion de obras que mejor se
visualiza la diversidad y riqueza del mismo.

Jochen Lempert, (Moers, Germany, 1958) lives and works in Hamburg. Before choosing
photography for his artistic work, he dedicated himself to the practice of experimental film
within the Schmelzdahin collective (1979-89). In parallel to this activity, between 1980 and
1988, he studied Biology at the Friedrich-Wilhelms University in Bonn. In 1995 he received the
Ars Viva 95/96 Photographie Prize. He was guest professor at the HFK in Hamburg and he won
a residency at the German Academy’s Villa Massimo in Rome (2009-2010). In 2014, he was
nominated for the Deutsche Borse Photography Foundation Prize and in 2017 he was awarded
the prestigious Camera Austria Award for Contemporary Photography.

Selected exhibitions: at Culturgest Lisbon, Portugal (2009); the Ludwig Museum in Cologne,
Germany (2010); Rochester Art Center and Midway Contemporary Art Center in Minneapolis,
both in the United States (2012); the Hamburger Kunsthalle, Germany (2013); the Cincinnati
Art Museum, United Stated (2015); the Contemporary Art Gallery in Vancouver, Canada
(2016); The lzu Photo Museum in Japan (2016-2017); the Sprengel Museum in Hannover,
Germany (2018); the Musée départemental d’art contemporain de Rochechouart, France
(2018); the Bildmuseet, Umea University, Umea, Sweden (2018); CA2M, Centro de Arte dos de
Mayo, Madrid, Spain (2018); Kunsthaus Wien, Vienna, Austria (2018); Camera Austria, Graz,
Austria (2019); and Le Crédac, Centre d’Art Contemporain d’lvry, Ivry-sur Seine, France (2020),
Centre Pompidou, Paris, France (2022), Portikus Frankfurt (2022); Huis Marseille, Amsterdam,
Netherlands (2022); C/O Berlin, Berlin, Germany (2023); Kunstmuseum, Liechtenstein,
Liechtenstein (2023).

His works are included in the following public collections: MoMA in NY and the Cincinnati Art
Museum (USA); “La Caixa” collection, Barcelona (Spain); Museum Ludwig, Museum Folkwang,
Sammlung Zeitgendssischer Kunst der Bundesrepublik Deutschland (Germany); Centre
Nationale des Arts Plastiques (France); Kadist Art Foundation in Paris (France); Huis Marseille,
Museum voor Fotografie (Netherlands), and the Nouveau Museé National du Monaco, among
many others.

Jochen Lempert (Moers, Alemania, 1958) vive y trabaja en Hamburgo. Antes de escoger la
fotografia como medio artistico, Jochen Lempert se dedico a la practica d el cine experimental
formando parte del colectivo Schmelzdahin (1979-89). Paralelamente a esta actividad, entre
1980 y 1988, realizd estudios de Biologia en la Universidad Friedrich-Wilhelms de Bonn.
En 1995 recibié el Ars Viva 95/96 Photographie Prize. Fue professor invitado en la HFK de
Hamburgo y gand una residencia en la Academia Alemana Villa Massimo en Roma (2009-2010).
En 2014, fue nominado para el Deutsche Borse Photography Foundation Prize y en 2017 fue
galardonado con el prestigioso premio Camera Austria Award for Contemporary Photography.

Exposiciones individuales: en centros como el Culturgest Lisboa, Portugal (2009); el
Ludwig Museum en Colonia, Alemania (2010); Rochester Art Center, Rochester y Midway
Contemporary art Center en Minneapolis, Estados Unidos (2012); la Hamburger Kunsthalle,
Alemania(2013); el Cincinnati Art Museum, Estados Unidos (2015); la Contemporary Art
Gallery en Vancouver, Canada (2016); el Izu Photomuseum en Japdn (2016-2017); el Sprengel
Museum en Hannover, Alemania (2017); el Musée départemental d’art contemporain de
Rochechouart, Francia (2018); el Bildmuseet, Umea University, Umea, Suecia (2018); el
CA2M, Centro de Arte dos de Mayo, Madrid, Espafia (2018); la Kunsthaus Wien, Viena, Austria
(2018); Camera Austria, Graz, Austria (2019); y Le Crédac, Centre d’Art Contemporain d’lvry,
en lvry-sur Seine, Francia (2020), Centre Pompidou, Paris, France (2022), Portikus Frankfurt
(2022) y Huis Marseille, Amsterdam, Paises Bajos (2022); C/O Berlin, Berlin, Alemania (2023);
Kunstmuseum, Liechtenstein, Liechtenstein (2023).

Sus obras forman parte de colecciones publicas tales como el MOMA vy el Cincinnati Art
Museum (E.E. U.U.); la Coleccién de “La Caixa” en Barcelona, Colecciéon Banco de Espafia
en Madrid; el Kunstmuseum Bonn y la coleccién Sammlung zeitgendssischer Kunst der
Bundesrepublik Deutschland (Alemania); el Centre National des Arts Plastiques en Paris, la
Kadist Art Foundation en Paris, Huis Marseille, Museum voor Fotografie (Paises Bajos) y el
Nouveau Musée National de Monaco, entre otros.



Jochen Lempert

Etruscan Sand VII, 2011
Fotograma a la gelatina de plata /
Photogram, silver gelatin print
55x43,5cm

Obra Unica / Unique




Jochen Lempert

Dandelion, half-dry Il, 2022
Fotografia, copia a la geltina de plata /
Photograph, gelatin silver print
23,3x17 cm



Jochen Lempert

Sleeping flower Il (in the Midnight Sun), 2019
Fotografia, copia a la gelatina de plata
Photograph, silver gelatin print
30,2x22,7cm

Ed. 1/5




Jochen Lempert

Pollenwolke (Brennessel), 2022
Fotografia a la gelatina de plata /
Photograph, gelatin silver print
31x24,5cm

Ed. 1/5



Jochen Lempert

Falling Water, 2022

Fotografia, copia a la geltina de plata /
Photograph, gelatin silver print

48 x 37,5 cm

Ed. 2/5
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Jochen Lempert

Guttationstropfen, 2022

Fotografia, copia a la geltina de plata /
Photograph, gelatin silver print
28,5x22,5cm

Ed. 2/5




Jochen Lempert
Greifstachler, 2023
Fotografia, copia a la geltina de plata /

Photograph, gelatin silver print
34,5x 24,5 cm
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Jochen Lempert

Nouvelle Objectivité, 2022
Fotografia a la gelatina de plata /
Photograph, silver gelatin print
29,5x20.6 cm

Ed. 1/5



Jochen Lempert

The Pair (Rock Basel), 2022
Fotografia a la gelatina de plata /
Photograph, silver gelatin print
30,5x23,9cm

Ed. 1/5
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Since the 1970s, Matt Mullican’s multi-media artistic practice has been concerned
with signification, representation and knowledge systems. Mullican investigates how
signifying processes function and how objects become charged with meaning. This
non-verbal language system of signs and pictograms is the common thread throughout
his work, which ranges in media across painting, sculpture, drawing and photography,
to film, neon, stained glass works, rubbings, installation and also performance.

Matt Mullican begun the Stick Figure drawings when he was still a student at Cal Arts
in the class called Post-Studio Art. He did not have a studio and invented an imaginary
one and a character in it whose name was Glen. This was the departing idea to create
hundreds of drawings of a “stick figure” in different positions, with a short, simple
sentence as a caption, statements such as: “His heart”, “Trying to amaze me”, “His
trapezius (raises his shoulder)”, etc. The representation of a fictional character reduced
to the minimum graphic expression that, together with the texts that describe his
emotions, his physicality, his daily reality, seems to come alive in front of us. As we
examine the drawings, one after the other, our feeling of empathy grows. Graphic
signs that trigger our minds to project a real feeling as information accumulates.

Desde la década de 1970, la practica artistica de Matt Mullican abarca multitud de
medios, desde las técnicas mas artesanales hasta las tecnologias mas sofisticadas. Su
obra investiga los sistemas de conocimiento, los simbolos, los signos y el lenguaje, y
refleja la fascinacion del artista por la relacion entre la percepcidn y la representacion.
Este sistema de signos y pictogramas de lenguaje no verbal es el hilo conductor de su
trabajo, que abarca desde el frottage, la escultura, el dibujo y la fotografia, hasta el
cine, o la animacién por ordenador, la instalacion y la performance.

Matt Mullican empezd los dibujos de Stick Figure cuando aun era estudiante en
Cal Arts, en la clase llamada Post-Studio Art. No tenia estudio y se inventd uno
imaginario y un personaje en él que se llamaba Glen. De ahi partié la idea de
crear cientos de dibujos de una “figura de palo” en diferentes posiciones, con
una frase corta y sencilla como pie de foto, frases como: “Su corazén”, “Intenta
asombrarme”, “Su trapecio (levanta el hombro)”, etc. La representacion de un
personaje de ficcién reducido a la minima expresién grafica que, junto con los
textos que describen sus emociones, su fisico, su realidad cotidiana, parece cobrar
vida ante nosotros. A medida que examinamos los dibujos, uno tras otro, crece
nuestro sentimiento de empatia. Signos graficos que disparan nuestra mente
para proyectar un sentimiento real a medida que se acumula la informacion.

Matt Mullican (Santa Monica, California, 1951). He earned his BFA from the California Institute
of the Arts in Los Angeles in 1974, and has exhibited extensively internationally since, while
also teaching, most recently at Hochschule fir bildende Kinste Hamburg, Germany from
which he retired in 2018. In 2022, he was the second prize-winner of the Possehl Prize for
International Art.

Selected solo shows: Mapping the World, Lubeck, Germany (2022-2023), Retrospective at
MAC’s — Musée des Arts Contemporains, Grand-Hornu, Belgium (2020); Thomas Schitte
Stiftung, Neuss/Holzheim, Germany (2019); De Young Museum, San Francisco (2019); Pirelli
HangarBicocca, Milan (2018); Kunstmuseum Winterthur (2016); Camden Arts Centre, London
(2016); Museo Tamayo, Mexico City (2013); Haus der Kunst, Munich (2011); Museum Ludwig,
Cologne (2005); Neue Nationalgalerie, Berlin (1997) and many more. He also participated at
Documenta IX, Kassel, Germany (1992) and in the Venice Biennale (2013).

His work is found in numerous international public and private collections, notably the
MoMA, New York; Tate Modern, London; Stedelijk Museum, Amsterdam; Haus der Kunst,
Munich; the MACBA in Barcelona; the MNCARS in Madrid and the Centre Pompidou, Paris.

Matt Mullican (Santa Ménica, California, 1951). Estudio Bellas Artes en el California Institute of
the Arts de Los Angeles, donde se licencié en 1974. Desde entonces, su obra ha sido expuesta
en los principales museos y centros de arte internacionales. A o largo de su carrera, Mullican
ha combinado la practica artistica con la ensefianza, ejerciendo, en los ultimos tiempos, como
profesor en la Hochschule fir bildende Kiinste Hamburgo, Alemania, hasta retirarse en 2018.
En 2021, recibid el segundo premio Possehl Prize for International Art.

Exposiciones individuales recientes: Mapping the World, Lubeck, Alemania (2022-2023),
MAC's - Musée des Arts Contemporains, Grand-Hornu, en Bélgica (2020); Thomas Schitte
Stiftung, Neuss/Holzheim, Alemania (2019); de Young Museum, San Francisco (2019); Pirelli
HangarBicocca, Mildn (2018); Kunstmuseum Winterthur (2016); Camden Arts Centre, Londres
(2016); Museo Tamayo, Ciudad de México (2013); Haus der Kunst, Mdnich (2011); Museum
Ludwig, Colonia (2005); Neue Nationalgalerie, Berlin (1997), entre muchas otras. También
participd en la Documenta IX, Kassel, Alemania (1992) y en la 552 Bienal de Venecia (2013).

Sus obras forma parte de un gran numero de colecciones publicas y privadas a nivel
internacional, entre las que destacan el MoMA, Nueva York; la Tate Modern, Londres; el
Stedelijk Museum, Amsterdam; la Haus der Kunst, Munich; el MACBA, Barcelona; el MNCARS,
Madrid y el Centre Pompidou, Paris.



Matt Mullican

Untitled (Set of 8 Stick Figures), 1974

Rapidografia sobre papel / Rapidograph on paper

8 partes / 8 parts, 35,3 x 21,6 cm c/u- each
Enmarcados / Framed: 39,5 x 25,5 x 3 cm ¢/u- each
Obra Unica / Unique



Matt Mullican, Untitled (Set of 8 Stick Figures) (detalles/detail), 1974



Matt Mullican, Untitled (Set of 8 Stick Figures) (detalles/detail), 1974



Matt Mullican, Untitled (Set of 8 Stick Figures) (detalles/detail), 1974
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Matt Mullican, Untitled (Set of 8 Stick Figures) (detalles/detail), 1974



“To be immersed in colour. That is the experience proposed by Pieter Vermeersch”,
points out French curator Frangois Piron (1). And it is, indeed, an experience of
complete immersion what the Flemish painter’s work offers. Either through mural
paintings but also in his works on canvas, or other surfaces, Vermeersch manages to
elicit a powerful relationship between the work and the viewer.

Vermeersch is best known for his “colour-graded” paintings which are the result of
blending a large number of colours in such a perfectly uniform and smooth finish that
the separation from one colour to the next, can no longer be perceived, it disappears.
The melding of the multiple tonalities creates a blurred effect in a sort of infinitude.

Colour fading into light and then into space. Matter becoming image. Vermeersch’s
work and his exhibitions translate into a unique physical experience that cannot be
encoded in any discourse.

(1)To Be Immersed in Colour. Francois Piron en Variations, Ludion Publishers, 2019

“Sumergirse en el color. Esa es la experiencia que propone Pieter Vermeersch”, sefiala
el comisario francés Francois Piron (1). Y asi es, efectivamente, una experiencia de
inmersion total lo que ofrece la obra del pintor flamenco. Ya sea a través de sus
pinturas murales, o en sus obras sobre lienzo u otras superficies, Vermeersch logra
provocar una poderosa relacién entre la obra y el espectador.

Vermeersch es conocido por sus pinturas de “degradados de color”, que son el
resultado de mezclar una gran cantidad de colores en un acabado tan perfectamente
uniforme y sutil que la separacién entre un color y otro ya no se percibe, desaparece,
se desvanece. La fusién de las multiples tonalidades crea entonces un efecto
desdibujado, una especie de infinitud.

Color fundiéndose en luz y luego en espacio. Materia convirtiéndose en
imagen. El trabajo de Vermeersch y sus exposiciones se traducen en una
experiencia fisica Unica que no puede codificarse dentro de ningun discurso.

(1)To Be Immersed in Colour. Francois Piron en Variations, Ludion Publishers, 2019

Pieter Vermeersch (Kortrijk, Belgium, 1973) studied at the Higher Institute for Fine Arts in
Antwerp, Belgium. In 2007 he was recipient of Jonge Belgische Schilderkunst (Young Belgian
Painting Prize).

His works have been exhibited in international solo and group exhibitions, for example at
M-Museum, Leuven, Belgium; Muhka, Antwerp, Belgium; Rose Art Museum, Boston, United
States; 8e biennale internationale d’art contemporain de Melle, Melle, Germany; Fondation
Louis Vuitton, Paris, France; S.M.A K., Ghent, Belgium; Musée d’Art Moderne de la Ville de
Paris, Paris, France; Blueproject Foundation, Barcelona, Spain; MSK, Museum of Fine Arts,
Ghent, Belgium; Institut d’Art Contemporain, Villeurbanne, France; WIELS — Centre d'Art
Contemporain, Brussels, Belgium; South London Gallery, London, UK; Fondazione Prada, Ca’
Corner della Regina, Venice, Italy; Teagan Art Space, Beijing, China; to mention a few.

His works are part of private and public collections such as S.M.A.K., Ghent, Belgium; M HKA,
Antwerp, Belgium; Rose Art Museum, Boston, The United States; Fondation Louis Vuitton,
Paris, France; and European Central Bank, Frankfurt am Main, Germany, among many others.
He has also been commissioned to produce site specific, permanent works in the public space,
between them for the National Bank of Belgium, Brussels, Belgium; the Flemish Parliament,
Brussels, Belgium; the Galeries Lafayette, Biarritz, France; and at the FNAC Voirie, Geneve,
Switzerland.

Pieter Vermeersch (Kortrijk, Bélgica, 1973) estudio en el Instituto Superior de Bellas Artes de
Amberes, Bélgica. En 2007 recibid el Jonge Belgische Schilderkunst (Premio Joven de Pintura
Belga).

Su obra ha sido expuestas en exposiciones individuales y colectivas a nivel internacional,
como M-Museum, Luvaina, Bélgica; Muhka, Amberes, Bélgica; Rose Art Museum, Boston,
Estados Unidos; 8e biennale internationale d’art contemporain de Melle, Melle, Alemania;
Fondation Louis Vuitton, Paris, Francia; S.M.A K., Gante, Bélgica; Musée d’Art Moderne de la
Ville de Paris, Paris, Francia; Blueproject Foundation, Barcelona, Espafia; MSK, Museum of Fine
Arts, Gante, Bélgica; Institut d’Art Contemporain, Villeurbanne, Francia; WIELS —Centre d’Art
Contemporain, Bruselas, Bélgica; y South London Gallery, Londres, Reino Unido; Fondazione
Prada, Ca’ Corner della Regina, Venecia, Italia; Teagan Art Space, Pequin, China; entre otras.

Sus obras forman parte de colecciones privadas y publicas como S.M.A.K., Gante, Bélgica; M
HKA, Amberes, Bélgica; Rose Art Museum, Boston, Estados Unidos; Fondation Louis Vuitton,
Paris, Francia; y el Banco Central Europeo, Frankfurt am Main, Alemania, entre muchos otras.
También ha producido instalaciones site-specific y obras para el espacio publico, entre los
que figuran el Banco Nacional de Bélgica, Bruselas, Bélgica; el Parlamento Flamenco, Bruselas,
Bélgica; las Galeries Lafayette, Biarritz, Francia; y FNAC Voirie, Ginebra, Suiza.



Pieter Vermeersch

Untitled, 2023

Oleo sobre marmol / Oil on marble
26 x32 x2cm

Obra Unica / Unique



Pieter Vermeersch

Untitled, 2023

Oleo sobre marmol / Oil on marble
32x26x2cm

Obra Unica / Unique




Pieter Vermeersch

Untitled, 2023

Oleo sobre lienzo / Oil on canvas
90x70cm

Obra Unica / Unique




Pieter Vermeersch

Untitled, 2023

Oleo sobre lienzo / Oil on canvas
76 x 56 cm

Obra Unica / Unique




Créditos fotograficos / Photo credits:
Roberto Ruiz
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