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The will to see beyond the surrounding visible world, drives Patricia Dauder’s work. 
Through drawings, works on paper, films or sculptures, she tries to capture and embody 
what is extremely difficult to retain and visualize: the passage of time, a fleeting moment, an 
ephemeral trajectory, a remote site, a disappeared space, imagined or in transformation.

The series of works presented at Paris + belong to Dauder’s series Sections presented for 
the first time at the Centre la Virreina (Barcelona) in 2021.All the visual motifs in this body 
of work are lithographs on Japanese paper. A combination of found archival images with 
original drawings. The lithographic technique allowed to obtain a good definition in the 
photographic material and, at the same time, it had a handcrafted quality that allowed the 
artist to control and manipulate the final print. In Sections there are images taken from 
anthropology books of tattoos from the South Pacific islands, from books on whale fishing 
and her original drawings. All of them images of marks, traces or patterns, never shown 
fully, fragmented images of different sources, often duplicated and overlaid that have an 
effect closely resembling that of a film projected onto another image.

La voluntad de ver más allá del mundo visible circundante, conduce el trabajo de Patricia 
Dauder. La artista intenta capturar lo que es extremadamente difícil de retener: el paso del 
tiempo, un momento fugaz, una trayectoria efímera, un espacio remoto o en transformación. 
Su obra no se limita a un solo medio. El dibujo podría considerarse como central  

La serie de obras presentadas en París + pertenecen a las Secciones de la serie de Dauder 
presentadas por primera vez en el Centre la Virreina (Barcelona) en 2021.Todos los motivos 
visuales de este cuerpo de trabajo son litografías sobre papel japonés. Una combinación 
de imágenes de archivo encontradas con dibujos originales. La técnica litográfica permitía 
obtener una buena definición en el material fotográfico y, al mismo tiempo, tenía una 
cualidad artesanal que permitía al artista controlar y manipular la impresión final. En 
Secciones hay imágenes tomadas de libros de antropología sobre tatuajes de las islas 
del Pacífico Sur, de libros sobre la pesca de ballenas y de sus dibujos originales. Todas 
ellas imágenes de marcas, trazos o patrones, nunca mostradas en su totalidad, imágenes 
fragmentadas de distintas fuentes, a menudo duplicadas y superpuestas que tienen un 
efecto muy parecido al de una película proyectada sobre otra imagen.

 

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: Exhibition at ARTIUM curated by Catalina Lozano, Vitoria-Gasteiz, 
Spain (In preparation, opening: April 2024); Interiors, ProjecteSD, Barcelona (2023); Ground 
and Underground, la Virreina Centre de la Imatge, Barcelona (2021); Nadala, Fundació Joan 
Miró, 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, Fundació Suñol, Barcelona, Spain (2009).

Selected group exhibitions: Collecting Practices: 25 years of Itinerarios, Centro Botín, Santander, 
Spain (2019); Una dimensión ulterior, Patio Herreriano Museo de Arte Contemporáneo 
Español, 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).

Her works are part of public collections such as Colección “La Caixa”, Barcelona, Spain;  Ministerio 
de Cultura de España, Spain; Fundació Banc de Sabadell, Spain; Museu d’Art Contemporani de 
Barcelona, MACBA, Barcelona, Spain; Coleçao Fundaçao Serralves, Porto, Portugal; Chartwell, 
Auckland, New Zeland; Fundación Caja Madrid, Spain; Fundació Vilacasas. Barcelona,Spain; 
Banco de España, Madrid, Spain; CGAC, Cento Galego de Arte Contemporanea, Santiago de 
Compostela, Spain; and Fundación Marcelino Botín, Spain.

Patricia Dauder (Barcelona, España, 1973) vive y trabaja en Barcelona. Estudió 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).

Selección exposiciones individuales: Exposición en ARTIUM comisariada por Catalina Lozano, 
Vitoria-Gasteiz, (En preparación, inauguración: Abril 2024); Interiores, ProjecteSD, Barcelona 
(2023) Suelo y Subsuelo, La Virreina Centre de la Imatge, Barcelona (2021); Nadala, Fundació 
Joan Miró, Barcelona (2018); Introducing Patricia Dauder: Surface, National Gallery, Praga, 
República Checa (2018); The Second Image, Museu de Serralves, Oporto, Portugal (2012); 
Horitzontal – Orbital, Espai Zero, Fundació Suñol, Barcelona (2009). 

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

Obra en colecciones institucionales: Colección “La Caixa”, Barcelona (ES); Ministerio de Cultura 
de España (ES); Fundació Banc de Sabadell (ES); Museu d’Art Contemporani de Barcelona, 
MACBA, Barcelona (ES); Fundación Caja Madrid, España; Banco de España (ES); CGAC, Cento 
Galego de Arte Contemporanea, Santiago de Compostela (ES); CAAC, Cento Andaluz de Arte 
Contemporánao, Sevilla (ES) Fundación Marcelino Botín (ES); Coleçao Fundaçao Serralves, 
Oporto (PT); Chartwell Collection, Auckland Art Gallery (NZ). 

















Koenraad Dedobbeleer
Like an Acne Burst of Obstreperous Disaffection, 2023 

Cristal soplado, latón  
Hand blown glass, brass 

56 x 35 Ø cm
Única / Unique



Koenraad Dedobbeleer,
Like an Acne Burst of Obstreperous Disaffection, 2023 (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). 
 
Le Livre des Heures Extraordinaires is an ensemble of 19 works on paper where 
the artist puts together a sort of diary in fragments. A combination of text, parts 
of handwritten notes sent to curators involved in some of her projects in 2022, 
drawings, collages, in a playful sequence with no frontier between art and life. 

Never Never Land is an assemblage of two parts: a found broken piece of ceramics 
assembled by Jotta with a collage on paper where the sentence “Never Never Land” is 
composed. A very good example of Jotta’s world. 

Tomando prestadas alegremente sus fuentes de inspiración de la historia del arte, el cine, 
la poesía, las artes populares y vernáculas, los cómics y los libros infantiles, Ana Jotta 
construye un mundo idiosincrásico cuyo modus operandi consiste en esquivar las reglas. 
Se aplica con agilidad y rigor a deconstruir los preceptos de distinción entre arte y vida, las 
llamadas artes menores y artes mayores recurriendo a técnicas domésticas y artesanales 
sin jerarquía de relaciones entre unas y otras (pinturas, dibujos, collages, cerámica, 
instalación, bordado, costura y poesía, incluso la decoración de la casa donde vive).  
 

Le Livre des Heures Extraordinaires es un conjunto de 19 obras sobre papel en las que la 
artista elabora una especie de diario en fragmentos. Una combinación de textos, partes 
de notas manuscritas enviadas a comisarios implicados en algunos de sus proyectos 
en 2022, dibujos, collages, en una secuencia lúdica sin fronteras entre el arte y la vida. 

Never Never Land es un ensamblaje de dos partes: una pieza de cerámica rota encontrada 
y unida por Jotta con un collage sobre papel donde se compone la frase “Never Never 
Land”. Un muy buen ejemplo del mundo de la artista.

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 conclusão da precedente, 2014); y en el Centre d’art 
contemporain d’Ivry - le Crédac, Francia (Ti 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 d’Automne, Paris, 
France, A comme encre,  Immanence, Espace d’Art Contemporain, Festival d’Automne, Paris 
(2022). Próxima exposición 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 Malmö, Malmo, Suecia (2019); Straub/
Huillet/Cézanne. Seelen malt man nicht, GAK Gesellschaft für 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 públicas tales como Caixa General de Depósitos, 
Lisboa, Portugal; Centro de Arte Moderna – Fundação Calouste Gulbenkian, Lisboa, Portugal; 
Fundação Luso-Americana para o Desenvolvimento, Lisboa, Portugal; Fundação de Serralves, 
Porto, Portugal; Fundación ARCO, Madrid, España; FRAC, Ile-de-France, Paris, Francia; FRAC 
Corse, Corse, Francia; y FRAC Ile-de-France, Francia, entre otras.

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 conclusão da precedente, 2014); and Centre d’art contemporain 
d’Ivry - 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 d’Art Contemporain, Festival d’Automne, Paris (2022). Upcoming show at The Wattis 
Institute, San Francisco, USA (September2023).

Selected recent group shows: P.S., Moer (duo show) with Ricardo Valentim, Gulbenkian 
Foundation, Lisbon, Portugal (2018); Three Moral Tales, Konsthall Malmö, Malmo, Sweden 
(2019); Straub/Huillet/Cézanne. Seelen malt man nicht, GAK Gesellschaft für 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 Depósitos, Lisbon, Portugal; 
Centro de Arte Moderna – Fundação Calouste Gulbenkian, Lisbon, Portugal; Fundação Luso-
Americana para o Desenvolvimento, Lisbon, Portugal; Fundação de Serralves, Porto, Portugal; 
Fundação EDP, Lisbon, Portugal; Fundación ARCO, Madrid, Spain; FRAC, Ile-de-France, Paris, 
France; FRAC Corse, Corse, France; Frac Pays de la Loire, France,  among others.



Ana Jotta 
Le Livre des Heures Extraordinaires, 2022

Conjunto de 19 dibujos, técnica mixta
Set of 19 drawings, mixed media

29,7 x 21 cm c/u  - each
 



Ana Jotta, Le Livre des Heures Extraordinaires (detalle/detail), 2023



Ana Jotta, Le Livre des Heures Extraordinaires (detalle/detail), 2023



Ana Jotta, Le Livre des Heures Extraordinaires (detalle/detail), 2023



Ana Jotta, Le Livre des Heures Extraordinaires (detalle/detail), 2023



Ana Jotta, Le Livre des Heures Extraordinaires (detalle/detail), 2023



Ana Jotta, Le Livre des Heures Extraordinaires (detalle/detail), 2023



Ana Jotta, Le Livre des Heures Extraordinaires (detalle/detail), 2023



Ana Jotta, Le Livre des Heures Extraordinaires (detalle/detail), 2023



Ana Jotta, Le Livre des Heures Extraordinaires (detalle/detail), 2023



Ana Jotta, Le Livre des Heures Extraordinaires (detalle/detail), 2023



Ana Jotta 
Never Never Land, 2023 

Cerámica, cordel y dibujo sobre papel  
Ceramic, ribbon and drawing on paper 

53 x 31 x 6 cm 
Única / Unique



Ana Jotta, Never Never Land (detalle/detail), 2023



Ana Jotta, Never Never Land (detalle/detail), 2023



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.  

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 Börse 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 Izu 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’Ivry, 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 Zeitgenössischer 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.

La fotografía analógica en blanco y negro de Jochen Lempert captura los rastros de los 
fenómenos naturales en todos los sentidos, en cualquier lugar y en cualquier situación. 
Animales, humanos, hojas de árboles, paisajes, libélulas, abejas, nubes, granos de 
arena, enjambres de insectos voladores, el cielo, el mar, pájaros, la luna, flores, agua, 
el sol, son sólo algunos de los motivos que se pueden encontrar en el repertorio de 
Lempert. El profundo conocimiento del artista de las ciencias naturales (su formación 
en biología 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 
orgánica que es imposible restringir el contenido de su trabajo a uno sola idea.

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

Jochen Lempert (Moers, Alemania, 1958) vive y trabaja en Hamburgo. Antes de escoger la 
fotografía como medio artístico, Jochen Lempert se dedicó a la práctica d el cine experimental 
formando parte del colectivo Schmelzdahin (1979-89). Paralelamente a esta actividad, entre 
1980 y 1988, realizó estudios de Biología en la Universidad Friedrich-Wilhelms de Bonn. 
En 1995 recibió el Ars Viva 95/96 Photographie Prize. Fue professor invitado en la HFK de 
Hamburgo y ganó una residencia en la Academia Alemana Villa Massimo en Roma (2009-2010). 
En 2014, fue nominado para el Deutsche Börse 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 Japón (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, España (2018); la Kunsthaus Wien, Viena, Austria 
(2018); Camera Austria, Graz, Austria  (2019); y Le Crédac, Centre d’Art Contemporain d’Ivry, 
en Ivry-sur Seine, Francia (2020), Centre Pompidou, Paris, France (2022), Portikus Frankfurt 
(2022) y Huis Marseille, Amsterdam, Países Bajos (2022); C/O Berlin, Berlín, Alemania (2023); 
Kunstmuseum, Liechtenstein, Liechtenstein (2023).

Sus obras forman parte de colecciones públicas tales como el MOMA y el Cincinnati Art 
Museum (E.E. U.U.); la Colección de “La Caixa” en Barcelona, Colección Banco de España 
en Madrid; el Kunstmuseum Bonn y la colección Sammlung zeitgenössischer Kunst der 
Bundesrepublik Deutschland (Alemania); el Centre National des Arts Plastiques en París, la 
Kadist Art Foundation en Paris, Huis Marseille, Museum voor Fotografie (Países Bajos) y el 
Nouveau Musée National de Monaco, entre otros.



Jochen Lempert 
Four frogs, 2010

Conjunto de 16 fotogramas, copias a la gelatina de plata  
Set of 16 photograms, silver gelatin prints

30 x 24 cm cada uno / each
Enmarcado / Framed: 30,4 x 24,4 cm cada uno / each 

Única / Unique
 



Jochen Lempert, Four frogs (detalle/detail), 2010



Jochen Lempert 
From Physiologus (Horse), 1995-2017 
Fotografía, copia a la gelatina de plata  

Photograph, gelatin silver print
97,7 x 65 cm 

Ed. 5/5
 



Jochen Lempert 
Halsbandsegler (Brasilien), 2020

Set de 3 fotografías, copias a la gelatina de plata  
Set of 3 photographs, silver gelatin prints

39,5 x 29 cm cada / each 
Ed. 3/5

 



Jochen Lempert 
Apus apus, 2016
Fotografía, copia a la gelatina de plata  
Photograph, gelatin silver print
36,5 x 27 cm 
Ed. 1/5



Jochen Lempert 
Raub der Europa, 2023

Fotografía, copias a la gelatina de plata  
Photograph, silver gelatin prints

32 x 40 cm 
Ed. 1/5

 



Jochen Lempert 
Calla leucten, 2023

Fotografía, copia a la gelatina de plata 
Photograph, gelatin silver print

36 x 47 cm
Ed. 3/5

 



Jochen Lempert 
Honeyguides II, 2022  

Luminograma, copia a la gelatina de plata  
Luminogram, silver gelatin print

58 x 47 cm
Obra única / Unique 



Jochen Lempert
Efeublatt (Fraßspuren) II, 2023
Fotografía, copia a la gelatina de plata  
Photograph, gelatin silver print
22,7 x 16,7 cm
Ed. 3/5 



Jochen Lempert
Efeu (El Greco), 2023

Fotografía, copia a la gelatina de plata  
Photograph, gelatin silver print

22 x 27,5 cm
Ed. 3/5

 



Jochen Lempert
Apus apus (4 teilig), 2017

Conjunto de 4 fotografías, copias a la gelatina de plata 
Set of 4 photographs, silver gelatin prints

36,5 x 27,5 cm cada uno / each
Ed. 4/5



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.

Untitled (Things change in Heaven) is a set of paintings on wood that shows this 
particular cosmology of Mullican and his relationship with visual signs. Untitled 
(Elements 02) is a pair of rubbings where Mullican uses details from comics to refer to 
“the elements”, one of the parts in Mullican’s five worlds that serves him as a system 
of order for his method of working as an artist.

 
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 für bildende Künste 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 Schütte 
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.

Desde la década de 1970, la práctica artística de Matt Mullican abarca multitud de 
medios, desde las técnicas más artesanales hasta las tecnologías más sofisticadas.  Su 
obra investiga los sistemas de conocimiento, los símbolos, los signos y el lenguaje, y 
refleja la fascinación del artista por la relación entre la percepción y la representación. 
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 fotografía, hasta el 
cine, o la animación por ordenador, la instalación y la performance.
 
Untitled (Things change in Heaven)  es un conjunto de pinturas sobre madera que nos 
muestra esta particular cosmología de Mullican y su relación con los signos visuales. 
Untitled (Elements 02) es un díptico realizado con la técnica de frottage donde Mullican 
usa detalles de cómics para referirse a “los elementos”, una de las partes de los cinco 
mundos de Mullican que le sirve como sistema de orden para su método de trabajo 
como artista.
 
 
Matt Mullican (Santa Mónica, California, 1951). Estudió Bellas Artes en el California Institute of 
the Arts de Los Angeles, donde se licenció en 1974. Desde entonces, su obra ha sido expuesta 
en los principales museos y centros de arte internacionales. A lo largo de su carrera, Mullican 
ha combinado la práctica artística con la enseñanza, ejerciendo, en los últimos tiempos, como 
profesor en la Hochschule für bildende Künste Hamburgo, Alemania, hasta retirarse en 2018. 
En 2021, recibió 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 Schütte 
Stiftung, Neuss/Holzheim, Alemania (2019); de Young Museum, San Francisco (2019); Pirelli 
HangarBicocca, Milán (2018); Kunstmuseum Winterthur (2016); Camden Arts Centre, Londres 
(2016); Museo Tamayo, Ciudad de México (2013); Haus der Kunst, Múnich (2011); Museum 
Ludwig, Colonia (2005); Neue Nationalgalerie, Berlín (1997), entre muchas otras. También 
participó en la Documenta IX, Kassel, Alemania (1992) y en la 55ª Bienal de Venecia (2013).

Sus obras forma parte de un gran número de colecciones públicas 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, Múnich; el MACBA, Barcelona; el MNCARS, 
Madrid y el Centre Pompidou, París.



Matt Mullican 
Untitled (Things change in Heaven), 2019-2020

Gouache sobre madera  
Gouache on wood

4 parts, c-u / each image 40 x 30 x 2 cm 
Dimensiones totales / Total dimensions 40 x 120 cm 

Única / Unique
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