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STUDIO VISIT

Jose Dávila’s Eternal Pursuit of
Equilibrium

After spending the pandemic year researching circles in
Guadalajara, Jose Dávila emerged with newfound perspective on
stasis, resistance, and forward movement. The self-taught artist

now channels his findings into a new body of paintings,
sculptures, and silkscreens that prove his ruminations on balance

and tension resonate in any medium.

BY RYAN WADDOUPS

May 07, 2021

Dávila’s studio in Guadalajara, Mexico. All photography by Agustín Arce unless where noted

You spent the pandemic researching the circle—a symbol of perfection and
human progress. What compels you most about the shape, especially during this
moment?

It’s a shape used for movement, to get things going forward. Let’s remember it’s
also a cycle—an end and beginning at the same time. So if we don’t learn, it can be
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like Uroboros, the snake eating her own tail. However, it’s a shape of resistance and
balance, a form of life.

“The Circularity of Desire,” your new show at Sean Kelly Gallery, is the biggest
presentation of your paintings yet. Was it challenging to pivot from sculpture to
two-dimensional works?

It wasn’t di�cult at all. In di�erent ways, I’ve been painting all of my life. The
di�erence now was to embrace painting as the anchor of the project, and that was
something I haven’t done before. The most interesting part of this process was
realizing that the preoccupations and concepts you are working on are present
regardless of the medium—they just unfold in di�erent ways.

You’re mostly known for assemblages of found objects that embody balance,
equilibrium, tension, and stasis. These paintings are a di�erent type of
assemblage—pictorials and texts on canvas—that feel like 2-D manifestations of
your sculptures.

I’m trying to find that stasis—that tension and that equilibrium—graphically, but
also conceptually, as it is conceptual painting. I’m trying to find a balance between
what you see and the historical research that nurtures the work. The paintings are
executed according to a defined plan and composition, very much in the way of Sol
Lewitt. The expression of impulse is not what these paintings are about. They are
like a kind of palimpsest, using the history of painting to repaint circles that have
shaped that history graphically and metaphorically.

Jose Dávila. Photography by Retrato Junio
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These works include written statements that discuss how light can be used as a
compositional tool. What was your biggest revelation while sourcing these texts?

It’s impossible to talk about painting without talking about color, and we can’t talk
about color if we don’t talk about light. Light is the fundamental source of color,
but also the fundamental source to achieve a mood in people. It was indeed very
revealing to find out how precise were the intentions of the vitals in churches back
in the 17th century to create certain moods in the congregation. The churches were
a vehicle to create very specific narratives, just like contemporary spatial
installations, centuries ago.

Do these works have any political undertones?

I always want my work to touch and move people. I like to view my work as an
artistic tool rooted in the capacity to trigger people’s minds and open all sorts of
questions. Maybe this is a political undertone. I don’t know. However, I’m not
looking to use my work as critical propaganda, as I believe that for specific cases
and unjust situations there are very precise ways to address this, and art being
shown in fancy institutions and fairs is way less e�ective than joining a
non-government association, for example, and doing something real. I aspire for
my work to be beyond that.

A key part of your practice involves recontextualizing history’s greatest
artists—Sonia Delaunay, Frank Stella, and Willys de Castro. Is this a function of
being self-taught?

Undoubtedly, as you teach yourself about art history you find all sorts of a�nities,
coincidences, aspirations and motivations. A way to reflect on the research is to use
this as a source for my own work. I assume we’re standing on the shoulder of
giants.
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Many artists you reference have created an entirely new universe within their
oeuvre. Are you consciously following suit?

Creating your own new universe is one of the ultimate goals. I’m conscious of this,
but I’m also aware that this is something you can’t “craft.” It either comes as an
organic result of what you did in your career or it just doesn’t. You have to take
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risks to enjoy working, to be positive, to follow your intuition, and the rest comes
along.

What’s the backstory behind one particularly important piece in the show?
The largest sculpture in the show is made with driftwood, which I had because I
was building a vegetable garden with my wife in the pandemic. After we had
finished, I had this leftover wood, so I took it to my studio and just embarked on
the goal of turning it into a sculpture as I like the capacity for my materials to be
many things. The work is in the will, not in the material.

You studied architecture in Guadalajara. How has it influenced your sensibilities?

I never worked as an architect, never practiced. I did study architecture 25 years
ago but it seems like another life. The city has been important for me because it has
constituted a platform of peripheral thinking. Guadalajara is a savage place. It’s
hard—full of limitations—and horrible things happen here. It’s definitely a place
where you have to find your own way and endure all circumstances. At the end,
Guadalajara has influenced me into endurance and resilience.
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What keeps you rooted in the city?

My family, my studio, my walks in the city… The freedom of time and very few
distractions. Some good friends and a sense of community in the art world. I’m not
sure if it’s better or worse than any other place, but it does feel like home to me.

How has the past year of disruption shaped your creative outlook?

It made me rethink my priorities in general and where my time was being spent.
This has obviously had a great impact in my creative outlook. I’m doing things
more slowly and trying to walk with stone feet in the creative decisions I’m
making. The rush is gone.

What are you itching to learn next?

Patience!

JOSE DÁVILA TRAVESIA CUATRO



surfacemag.com
7/05/2021

JOSE DÁVILA TRAVESIA CUATRO



rsi.ch
6/05/2021

Jose Dávila al Centro di Scultura
di Peccia
JOSE DAVILA - Il 2 maggio è stato inaugurato il Centro Internazionale di

Scultura di Peccia e nel nuovo spazio espositivo si è tenuto il vernissage

del grande artista messicano Jose Dávila, che ha usato il marmo di Peccia

come il principale protagonista delle sue opere.JOSE DAVILA CORR

2.mp4
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JOSÉ DÁVILA: EL PRIMER FUEGO
El primer fuego es una exposición que replica el ecosistema matérico y
relacional que se ha gestado en el estudio de José Dávila a lo largo de años
de producción constante y continua. Aprovechando la proximidad geográfica
del estudio y Travesía Cuatro, en Guadalajara, la galería se ha convertido en
un espacio de trabajo y opera a manera de espejo de los procesos que
anteceden a la consolidación del trabajo escultórico de Dávila.

La exposición presenta los diferentes momentos que ocurren desde la
selección del material en crudo hasta la concretización del objeto escultórico,
resaltando la importancia de la interrelación de los objetos que es canalizada
por el artista para generar sistemas estructurales de dependencia. Esta
dependencia se caracteriza por el préstamo y el intercambio de propiedades
entre materiales contrastantes para asegurar un cierto grado de balance y
permanencia. La creación de estos circuitos híbridos refiere a una
comprensión cíclica de la transformación de la materia, un vaivén entre la
auto-preservación y la desintegración.
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La obra central de la exposición representa un retorno a una obra temprana de
Dávila (Guadalajara, México, 1974) exhibida en 1999 en el Museo de las Artes de
Guadalajara. La recreación de esta obra consiste en una hoguera que es encendida
intermitentemente dentro del espacio de la galería, rodeada por madera acumulada
que espera a ser utilizada a manera de combustible. La charola de metal que
funciona como plataforma para activar la hoguera, se presenta a sí misma como un
espacio liminal en el cual la materia asume un proceso de transformación. El gesto
mínimo de Dávila presenta al fuego como un símbolo autosuficiente que hace
referencia al origen y a lo primitivo, una energía potenciadora que puede
reconfigurar la realidad de las cosas y en ocasiones develar dinámicas internas de
los objetos que permanecían ocultas.

A manera de preámbulo, la fogata es antecedida por un par de esculturas que
funcionan como contrapesos reflejados. Una roca en crudo es sostenida con una
polea desde el techo y se ve enfrentada por una manzana de bronce suspendida en
el aire. Estos elementos forman parte del vocabulario escultórico recurrente en la
obra de Dávila; la manzana simboliza un recordatorio reconocible de las
consecuencias de la fuerza de gravedad.

Estas formas compositivas son replicadas en la siguiente sala donde unos
contenedores industriales de líquidos se encuentran fijados a muro. Esta secuencia
de obras genera un ritmo tangible que sugiere la prevalencia de un cierto orden. Los
cinchos industriales, los cables y las cadenas que Dávila utiliza para conectar un
objeto con otro son formas de mediación que producen un itinerario estructural.
Estas trayectorias reconfiguran la experiencia espacial del espectador pues
introducen la tensión como un elemento activo que afecta el desplazamiento de los
visitantes y también dialoga con la disposición arquitectónica del espacio,
modificando y fracturando las dinámicas que normalmente surgirían en la galería.

La intuición de un cierto orden es interrumpida bruscamente por la acumulación
caótica de materiales en crudo en una de las salas próximas. Volúmenes de
concreto, rocas, losas de mármol, placas de acrílico, trozos de cantera y otros
objetos de construcción ocupan la habitación casi en su totalidad. Esta instalación
es un vistazo a los materiales que normalmente circulan por el estudio y a la ética
de trabajo de Dávila que se caracteriza por intuir los diferentes modos de relación
que pueden existir entre esta gran diversidad de objetos.
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El hecho de que muchos de estos materiales son utilizados comúnmente para la
construcción implica la sugerencia de ciertas relaciones prácticas. Dávila no reduce
las interacciones de los objetos que utiliza a este campo, sino que se inclina por una
resonancia poética que pueda otorgar autonomía a los materiales. La coexistencia
de estos cuerpos líticos y objetos industriales en el estudio es aquello que permite el
surgimiento de estas posibles conexiones que se caracterizan por ser más
orgánicas en lugar de ser forzadas desde una concepción preestablecida de lo
escultórico.

La circulación de estas presencias matéricas a través de los diferentes edificios que
conforman el estudio culmina con una obra que muestra un librero inclinado sobre
una acumulación de carbón. La relación entre ambos objetos surge como algo
principalmente cromático, agregando una dimensión pictórica al objeto escultórico,
pero también resalta la configuración cíclica de la exposición en su totalidad: el
círculo que se desdobla sobre sí mismo hacia el infinito, variando intermitentemente
entre el mundo de lo humano y la configuración original de las materias primas
inalteradas.
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JOSÉ DÁVILA: PENSAR

COMO UNA MONTAÑA
El Museo Amparo presenta la exposición José Dávila. Pensar como una montaña,
un proyecto realizado específicamente para esta institución en Puebla (México),
bajo la curaduría de Amanda de la Garza. En la muestra, Dávila parte de una
investigación sobre las cualidades matéricas y fenomenológicas de la piedra, uno de
los elementos primigenios no sólo en la escultura, sino también culturalmente, al ser
usado por los humanos para erigir sus edificaciones. Con el transcurrir del tiempo, la
piedra se convierte en ruina y vestigio. La investigación emprendida por el artista
para este proyecto se origina a partir de una amplia gama de referencias visuales e
históricas, así como de una reflexión sobre los procesos de producción en donde el
trabajo en el taller juega un papel central. Artista autodidacta y multidisciplinario,
Dávila (Guadalajara, México, 1974) presenta en esta exposición doce obras
escultóricas y pictóricas en las que explora las relaciones entre materiales naturales
y materiales industrializados, símbolos y significados, para producir nuevas
articulaciones entre ellos. El diálogo se establece en buena medida por medio de
citas, alusiones y guiños con la historia del arte. De manera específica, incorpora en
su trabajo las reflexiones planteadas por el minimalismo, la abstracción geométrica,
así como del arte concreto brasileño, el constructivismo y el brutalismo. Sin
embargo, también abreva de la literatura y de la poesía, de sus imágenes visuales y
mentales, de la condición instantánea y a la vez duracional del arte. Dávila ahonda
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en las diferentes potencias de la materia y la forma, las frecuencias de transmisión
de los significados que comportan, y su relación con el espacio de exhibición. El
artista reinterpreta el vínculo entre el objeto y su contenido simbólico para hablar no
sólo de la materia, sino de la relación que sostenemos con los objetos. Produce
reflexiones que inquieren y profundizan sobre la especificidad de la materia por
medio de un trabajo a la vez metódico e intuitivo. La obra responde al contexto, pero
lo hace de una manera abstracta, sin abandonar el sentido temporal que albergan
los materiales que emplea.
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Investigaciones materiales Pensar como una montaña es producto también de una
investigación artística emprendida por José Dávila que parte de la idea de principios
de trabajo, que a su vez constituyen modos de relación entre los objetos: equilibrio,
suspensión, acoplamiento, resistencia, progresión, transparencia, negación,
dependencia y voluntad. El artista indaga en la condición material de la piedra y el
vidrio, al mismo tiempo que esta condición se hace visible y concreta por medio de
las interacciones que sostienen con elementos constructivos como el cemento y las
vigas de acero. Sin embargo, las relaciones entre estos materiales están planteadas
a través del límite de los objetos, su lucha y su relación de dependencia con la
gravedad. Simultáneamente, el espectador es quien produce y contempla estas
relaciones de consonancia y diferencia.
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Reordenar y coexistir En el estudio, los materiales conviven entre sí, coexisten con
personas y objetos, así como con el propio edificio que los alberga. Su condición
escultórica está latente en la medida que los objetos interactúan entre ellos, o
permanecen largas temporadas en un sitio esperando a ser utilizados o
ensamblados, esperando pacientemente su lugar como objetos públicos. Los
objetos gozan de autonomía y, tal vez, de una cierta voluntad en la medida en que
ofrecen resistencia entre sí. El estudio es también un centro de operaciones; en él
habita una ecología de objetos, algunos intervenidos directamente por el hombre,
mientras que otros permanecen en el estado en el que fueron encontrados.
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Poética del fragmento Cada una de las obras en la exposición está constituida por
vestigios y fragmentos, a pesar de que algunos de los elementos son unidades en sí
mismas, o bien, sólo pueden existir en la medida en que establecen relaciones con
otros. A partir de un sistema hecho de fragmentos, los objetos constituyen
composiciones escultóricas y también paisajes líricos posibles, que hablan de
aquello que es humano y al mismo tiempo montaña, roca o peñasco. El ojo sigue el
fragmento para encontrar las tramas invisibles de los objetos. Con una observación
detenida, aquello que está presente o ausente frente a nosotros permite establecer
sus contenidos simbólicos, así como el sistema de relaciones que soporta a cada
una de las partes. Son, al mismo tiempo, metáfora y materia.
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Jose Dávila, Directional Energies, 2019. Photo by Kevin Todora. Courtesy of the artist.
VISUAL ARTS

The Tension Is High in Jose
Dávila’s Directional Energies at
Dallas Contemporary
The Mexican artist's precarious sculptures illustrate the struggle between humans
and nature.

BY TRACE MILLER PUBLISHED IN ARTS & ENTERTAINMENT FEBRUARY 5, 2020 11:20 AM

Jose Davila’s installations are the kind of art that makes me think, I could do that myself,
except I couldn’t. His sculptures require the quarrying of large, moss-covered boulders and
the procurement and transportation of construction-grade I-beams. At minimum, I’d need
myself plus a few machines. Then there’s the fact that Davila’s work depicts and discusses
the fundamental violence, irony, and contradiction of our time. There’s more to the artist’s
minimal compositions than what meets the eye.

In fact, the work of Jose Dávila is “a metaphor for the constant struggle of opposing forces.”
His “erratic freestanding structures defy the formal order and repetition commonly associated
with modernity and minimalism.” At least, so claims the brochure for his solo exhibition
Directional Energies, on view at Dallas Contemporary through March 15. The claims hold
water.

Take, for example, Untitled—a sculpture comprised of an I-beam bolted, at one end, to the
floor and hanging from a wire slung over a ceiling beam and anchored to a large boulder on
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the floor. The tension between beam and boulder begs the question: Is the dangling beam
struggling to uproot the boulder? Or is the boulder struggling to yank back the beam? Science
would tell us that the suspended beam has a potential gravitational energy of gmh and is
therefore pulling on the boulder, which has only inertia and is therefore at rest. But the eye
and the imagination are not so sure. It’s the primeval struggle of knowledge and belief.

Jose Dávila, Directional Energies, 2019. Photo by Kevin Todora. Courtesy of the artist.

Directional Energies includes four iterations of Untitled. The repeated theme of boulder
versus beam, also found in the sculpture Newton’s Fault, suggests the struggle between
capitalism and climate. The squat boulders, covered in lichen and moss, recall the natural.
The brightly painted beams recall the unnatural. This leaves the strained and skinny wire to
ruefully intimate some sort of tenuous balance between the two, between industry and earth.

Of course, the irony is that the boulders aren’t natural anymore. Human touch plucked the
rock from its habitat, human gaze dragged the boulders into a human sphere of reference.
This is Dávila’s first implication of the violence of human perception. His second implication
is slightly more damning. For by incorporating volume in his sculptures, Dávila forces the
viewer to decide where the sculpture ends and the gallery begins. The viewer must cut and rip
the piece’s volume out of the gallery’s contiguous volume and space. As artist Wu Tsang and
poet Fred Moten wrote, “there is no non-violent way to look at some-body.” Or some-thing.

Dávila’s sculpture isn’t limited to climate versus capitalism, earth versus industry. It’s not
limited to science versus religion. It’s about the violence of human perception versus the
elusiveness of the perceived. And that’s where Dávila defies Modernism, a movement which
crowns humankind the master of nature. Dávila questions human violence, both its validity
and its veracity. He illustrates the human-universe struggle as an eternal draw, balanced
between the force of a wire and the weight of a single, forsaken apple.
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Jose Dàvila

Over the course of a career spanning more than 20 years, Guadalajara-based Jose
Dávila has engaged with the architecture, symbolism, and material integration of
space. Intimating utopian ideals, uncut rock and sculpted concrete are brought into
uneasy congruence, realizing an equilibrium that holds differently weighted materials
in place.

Text Jeffrey Grunthaner All images Courtesy of the artist and König Galerie.

While the language of sculpture traditionally speaks to solidity and permanence, Dávila’s
work evinces a decided fragility that contrasts with the density of the materials he puts to use.
As though verging on the brink of collapse, his take on sculptural form introduces viewers to
a clash of directional energies, resulting in a precarious appearance that undercuts monolithic
stability. What comes to light is less a single uni ed object than an exchange of physical
forces, a cross-section of elemental processes that refer to the inexorable law of gravity.
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Installation view: The Weaker has Conquered the Stronger (2019),
Baltic Centre for Contemporary Art, Gateshead, UK.

Image courtesy of the artist and Baltic Centre for Contemporary Art, Gateshead.
Photo: John McKenzie © 2017

Installation view: Die Feder und der Elefant (2017), Hamburger Kunsthalle, Hamburg, DE.
Image courtesy of the artist and Hamburger Kunsthalle, Hamburg.

Photo: Kay Riechers © 2017
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Installation view: Somewhere Behind the Eyes (2018), Sammlung Philara, Düsseldorf, DE.
Image courtesy of the artist and Sammlung Philara, Düsseldorf.

Photo: Paul Schöpfer © 2018

Dávila’s articulation of space mimics primal human behaviours, such as stacking
and balancing, underscoring their capacity to express a collectively shared impulse
toward construction. Several works feature uncut rock tethered to angular concrete
blocks by a ratchet strap. An aura of weightlessness halos the topography of the
linked stones. As individual works, these layered sculptures foreground the
disintegrating influence of time, concretizing an entropic process that ends in
perpetual stasis.
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Installation view: The Moment of Suspension (2019), König Galerie, Berlin.
Image courtesy of the artist and König Galerie.

Photo: Roman März.

Installation view: The Moment of Suspension (2019), König Galerie, Berlin.
Image courtesy of the artist and König Galerie.

Photo: Roman März.

Places of meeting and points of intersection also constitute recurring aspects of Dávila’s
work. His architectural eye recasts volume itself as a raw material, using vertical surfaces,
rectangles, and spheroid shapes to signify development and growth. The makeshift
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stratification underlying each sculpture invokes the uniqueness of a once visited place, or
remembered physique, preserving only its constructed essence.

Installation view: Every Blind Wonder Ends in a Circle (2017), Blueproject Foundation, Barcelona, SP.
Image courtesy of the artist; Blueproject Foundation, Barcelona; and Travesía Cuatro, Madrid.

Photo: Roberto Ruiz © 2017

Installation view: Los límites de lo posible (2019), XIII Bienal de La Habana, La Habana, CU.
Image courtesy of the artist and Sean Kelly Gallery, New York.

Photo: María Rincón © 2019

Every work on exhibit embodies an architectural rhythm where the vastness of geologic time
becomes affixed to the spatial planes of a concrete surface. The necessary union of each
element functions like the organs of a body, the vehicle of consciousness. Blending structural
innovation with a cosmological understanding of duration, Dávila shows how individuated
parts relate to an overarching design. If the microcosm is removed, the macrocosm collapses.
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Jose Dávila. Los límites de lo posible II (2019), Recinto stone and boulder, 174 x 96 x 119 cm.
Exhibited at Los límites de lo posible (2019), XIII Bienal de La Habana, La Habana, CU.

Image courtesy of the artist and Sean Kelly Gallery, New York.
Photo: María Rincón © 2019

Jose Dávila. Aporia X (2017), Brown Camberos marble and smoked glass, 190 x 183 x 102 cm.
Exhibited at Somewhere Behind the Eyes (2018), Sammlung Philara, Düsseldorf, DE.

Image courtesy of the artist and Sammlung Philara, Düsseldorf.
Photo: Paul Schöpfer © 2018
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EXCERPT: EXHIBITION

A New Jose Dávila Exhibition in A
Stunning Brutalist Church

by Monica Khemsurov

If you’ve ever visited König Galerie in Berlin, which is housed in a renovated 1967 Brutalist

church with a skylit concrete nave, you’ll know that there are only a few places in the world

to experience contemporary art in such a breathtaking setting. There are also only a few

artists whose work would be quite so at home in that nave as Jose Dávila, the Mexican

sculptor who trained as an architect and is known for his focus on space, balance, and

proportion. In his third solo exhibition at König, The Moment of Suspension, Dávila has

created a dialogue with the surroundings by way of two of his favorite materials, stone and

concrete — stacking them into totems whose textures echo the walls, yet whose

precariously balanced forms introduce a quietly charged uncertainty into a room that was

quite literally built as a paean to symmetrical perfection. This is one we truly wish we could

see in person, but scroll down to see the next best thing.
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Perderse para
encontrarse
El mexicano Jose Dávila expone en Madrid los
tótems con los que amplía su definición de
escultura y ratifica su defensa del arte por el
arte
ÁNGELA MOLINA
13 SEP 2018 - 11:27 CEST

El artista Jose Dávila, en su estudio en Guadalajara, México. AGUSTÍN ARCE

Las esculturas de Jose Dávila (Guadalajara, 1974) están íntimamente ligadas a las
preocupaciones de los primeros artistas abstractos que realizaron tótems o cuyos
títulos delatan un interés por las prácticas rituales y el movimiento. En Not All Those
Who Wander Are Lost (No todo el que vaga está perdido) está contenida esa idea,
como una brújula que apunta al Sur, en el pabellón Villanueva del Real Jardín
Botánico de Madrid, donde está su “gliptoteca acumulativa”, que en unos días
pondrá a disposición de los visitantes para que deambulen mientras exploran los
procedimientos de modelado, de adiciones y sustracciones de material, huellas y
ecos de un territorio que otros ya habían descubierto. Dávila reelabora
continuamente sus fuentes, ancladas en la escultura moderna que considera el
volumen no un objeto sagrado y arcaico, sino la expresión condensada de un
complejo de sentimientos y deseos que el artista siente operar en sí mismo. En
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paralelo, la galería Travesía Cuatro exhibirá sus últimas pinturas y serigrafías
compuestas con textos e imágenes apropiadas de la gráfica neoconcreta.

PREGUNTA. En el arte moderno, era común que los artistas jugaran con los
diferentes puntos de vista de sus esculturas. El propio Matisse hacía que se
tomaran varias fotografías de la misma escultura y disfrutaba con las
discordancias entre ellas. ¿Le interesa provocar o burlar al espectador?

Respuesta. Concuerdo con la riqueza de la tridimensionalidad y las posibilidades de
que una obra ofrezca más de una sola visión de sí misma, pero eso no implica una
burla o provocación al espectador. Yo soy muy a menudo espectador, y desde luego
no me interesa que intenten burlarme. Lo que me motiva es ver una exposición que
me haga reflexionar, y me dispare procesos de pensamiento, de imaginación y
emoción. Más que una provocación, lo que busco es la complicidad con el
espectador.

Mi obra está llena de referencias. No entiendo el arte como un
concurso de originalidad sino como un ejercicio de libertad.

P. Los trabajos que exhibirá en el Jardín Botánico muestran la oposición entre
la escultura como fragmento y la escultura como totalidad. ¿Cómo gestiona
esta paradoja?

R. En mi trabajo parto de ciertos principios para guiar un desarrollo de resultados no
controlados. Me centro en lo que busco y no en lo que puedo obtener. Si la obra
supera o no esa paradoja, acaba siendo circunstancial, no algo que busque per se.

P. Entonces se parece más al proceso de un pintor.

R. Sí, es más parecido a estar frente a un lienzo e ir trabajando con una paleta de
colores. Procuro tener la cantidad necesaria de materiales en mi estudio e ir
utilizándolos según el momento. Me parece fundamental tener en cuenta que es el
material el que habla, los objetos están llenos de poder simbólico, también de
valores que les damos personal y culturalmente. Es en esta medida que he
intentado amalgamar un amplio espectro de materiales para esta exposición en
Travesía Cuatro y generar un amplio compás de libre asociación de ideas. Hay un
ecosistema de materiales que están en el estudio. No tienen un fin específico, están
ahí esperando para que en el momento adecuado los pueda utilizar, como el
resultado de una necesidad inmediata que se desprende de la improvisación. Esa
interconectividad es un distintivo de este cuerpo de obra que se basa en un lenguaje
clásico y atemporal de la escultura.

JOSE DÁVILA TRAVESIA CUATRO

http://travesiacuatro.com/
https://elpais.com/tag/henri_matisse/a


elpais.com
13/09/2018

Al mercado le encanta la repetición incesante de una fórmula
para controlar al artista e identificarlo en el pasillo de una
feria.

P. Reivindica el idealismo y una vuelta a la modernidad como un valor casi
ético, aunque su obra es formalmente posmoderna.

R. Soy un artista, admirador, espectador, mi obra está llena de referencias y, como
Newton, pienso que nos subimos a hombros de gigantes que no supieron patentar
sus conocimientos. No entiendo el arte como un concurso de originalidad sino como
un ejercicio de libertad.

P. ¿Cómo se enfrenta a la industria del arte, a la conmodificación del objeto?

R. De la manera más honesta que puedo, y es no pensando en ello. Los procesos
creativos no están mediados por el apetito del mercado. Me gusta trabajar con las
ideas y con las necesidades que encuentro de manera personal para no estar
repitiéndome o copiándome a mí mismo. Al mercado le encanta la repetición
incesante de una fórmula para así controlar al artista y poder identificarlo sin mayor
esfuerzo en el pasillo de una feria. Yo trabajo sin preocuparme por esto. Tengo
varios cuerpos de obra que son muy distintos entre sí. Y no solo el mercado castiga;
a veces también la crítica puede entender la búsqueda como dispersión.

P. Sus obras esquivan temas tan actuales en la escultura como las
condiciones del espacio colectivo, urbano, público. ¿Es una crítica indirecta a
la superabundacia de obras políticas?

R. Me parece que el peligro está en el manierismo político de muchas de estas
obras que se llaman “comprometidas”, que desde la ingenuidad no solucionan nada.
Se hacen desde la ligereza y acaban socavando el interés de las buenas obras de
arte que sí plantean seriamente el tema. Creo que la vía cívica suele ser mucho más
efectiva que la artística cuando la intención que se tiene es atacar el problema de
fondo. Yo tengo contacto con gente muy comprometida en México que ayuda a
gente muy desfavorecida y no les interesa el foco del arte, y conozco también a
artistas que no donan ni un solo euro a las causas que dicen defender en sus obras.
Prefiero ayudar desde mi responsabilidad social como ciudadano y ser honesto
como artista en mi interés del arte por el arte.

P. La tradición artística mexicana es política y realista…

R. Estamos involucrados en un entorno que no deja a nadie indiferente. Hay cientos
de cosas fatales en mi país. Lo que intento decir es que el arte tiene sus propias
reglas, las reglas que cada uno le pone a sus obras. Debemos inventar las
montañas para después poder escalarlas.
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JOSE DÁVILA:
DECONSTRUCTING IDENTITY

BY MILLER SCHULMAN

Photographed by Agustín Arce

With a solo show at Mexico City’s OMR Gallery, and a multi-site exposition of large-scale public
sculptures throughout Los Angeles, Dávila is quickly defining himself as one of Mexico’s most
renowned contemporary artists. Yet Dávila’s artistic practice—and views toward Mexican
contemporary art—deviates from the status quo of the Mexican art world. Mexico’s scene,
including the best galleries, museums, and private foundations, is largely centered around
Mexico City. The US-Mexico border also has its own creative centers and idiosyncratic culture,
which many prominent contemporary artists explore and examine in their work. Dávila belongs
to neither of these groups. Born and based in Guadalajara, Dávila rejects the label of Mexican
contemporary artist.

At first glance his art is placeless and timeless; his sculptures and paintings interrogate,
reproduce, and deconstruct canonical pieces of 20th century art and architecture. In other
works Dávila explores structural tension and balance; pieces of raw construction material are
placed at precarious angles, or constructed seemingly on the verge of collapse. Yet his tensions
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and interventions always neutralize the art works. Famous paintings and photographs are cut
out and flattened, and sculptures are safely counterbalanced and structurally sound.

These tensions and pressures come forward in Dávila’s personality. Speaking to Dávila before
his opening at OMR, he explained that he dislikes the concept of the “Mexican” contemporary
artist. “As a Mexican artist, it can be di�cult to escape the perceived exotic,” explains Dávila. He
then told us that he has always been skeptical of national identities, and has attempted to make
his art more universal. “I am interested in international materials—these erase borders in a
way,” says Dávila in front of his sculptures. “The same steel beam, for example, in this piece,
can be bought in the US, in Brazil, in India, wherever in the world.”

While most of Dávila’s materials are inherently global, selected components tether him to
Mexico. For some of his sculptures he incorporates boulders found outside of his hometown of
Guadalajara. Though these boulders are innately Mexican, in a way they are also global. “They
are at once placeless, and completely of the location from which they were found,” says Dávila.
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Dávila reconciles his Mexican and international identities in his Los Angeles sculpture
exhibition, Sense of Place. Commissioned and curated by the Los Angeles Nomadic Division
(LAND), Sense of Place is a public sculpture exhibition that migrates and integrates into the
diverse urban landscape of Los Angeles, drawing a portrait of the city's varied experiences and
storied past. Beginning in September 2017, Dávila installed an 8 square-foot cube composed of
40 pieces of reinforced concrete in a West Hollywood park. Over the course of nine months, the
form has been disassembled and scattered throughout diverse spaces in Los Angeles. At the end
of the project in May 2018, the cube will be reassembled, “holding its travel histories in its
reunited form.” While the components of the cube are aesthetically placeless, they were
produced in Guadalajara, Mexico.

Like many of Dávila’s architecturally-influenced projects, Sense of Place is based on the
deconstruction and disassembling of a structure. With an academic formation in architecture,
Dávila often takes inspiration from iconic Mexican designers like Luis Barragán and Mathias
Goeritz. Though he tries to distance himself from his Mexican identity, Dávila is constantly
being drawn back to his national roots, whether through his explorations and deconstructions
of Mexican modernism or through his use of Mexican materials.

It is in the pieces that examine both Mexico and the world beyond that Dávila is most successful
as an artist. Like the components in Sense of Place, Dávila has been marked by his personal
history and place of origin. He is at once aesthetically international, and deeply Guadalajaran.
Yet these tensions aren’t negative or contradictory. Dávila thrives on tension, and harnesses its
energy to posit himself as one of Mexico’s most influential artists.
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José Dávila elabora el discurso de Mecánica de lo inestable, su exposición en la galería
OMR, a partir de las características de los materiales que conforman sus esculturas. “Me
interesa exprimir momentos poéticos a soluciones aparentemente muy técnicas”, comenta
el creador, que se formó como arquitecto. En la primera parte de la muestra, en la planta
baja de la casa ubicada en la calle de Córdoba de la colonia Roma, hay dos largas vigas de
acero suspendidas del techo. Contrastan con un globo rojo, un pequeño gesto que acentúa
la diferencia de los materiales. “Además de ser un discurso sobre el equilibrio y la
gravedad, las piezas también exhiben lo primitivo y lo industrial, lo frágil y lo sólido”,
asegura Dávila.
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El título de la muestra, que el creador asegura podría ser el de una tesis de ingeniería,
revela que gracias a la gravedad es posible entender conceptos como el de estabilidad,
balance y desequilibrio. “Las piezas que están abajo se sostienen a sí mismas.

Evidentemente me interesaba la altura del espacio de la OMR y que la retícula de su
techo, que está hecho de casetones, permite pasar el cable metálico para sujetar los
elementos, no fue necesario poner argollas y anclarlas. Las cuatro columnas prominentes
de la galería, por otro lado, también entraron al juego de sostenimiento de las vigas”,
explica Dávila. Arriba, donde continúa la exposición, se decidió hacer contrapeso a lo
contundente, sólido y grande de estas piezas con otras más frágiles y silenciosas.

A diferencia de otros artistas, Dávila –que considera al arte como una investigación
personal y empírica– no transforma los materiales para generar obras, su práctica consiste
en evidenciar la materia de la que éstas se conforman. Panopticon, una pieza con
volúmenes apilados, que forma parte de la segunda parte de la muestra, por ejemplo,
juega con el contraste del peso de sus materiales. Un elemento interesante de la obra es la
escultura que simula un atlas griego que sostiene un cubo de yeso, un bloque de madera y
una roca. Encima de esta torre pende una esfera dorada, rematando las fuerzas que
mantienen en pie a la escultura.
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Este entramado de piezas en equilibrio es matizado con elementos a través de los cuales
se visibilizan de forma poética las propiedades de la materia. Otra escultura de la muestra,
Every Finding Has a Consequence, es coronada por una manzana roja. El creador lo
explica de esta forma: “Hay elementos simbólicos que generar otras lecturas. La
manzana, por ejemplo, tiene que ver con la gravedad y lo científico, pero también con la
religión y las tentaciones”. Sobre el globo rojo, que convive en medio de la pesadez de las
vigas, Dávila comenta que “alude a lo infantil, lo romántico y lo naive (lo opuesto a lo
racional). El globo, por otro lado, siempre va en contra de la fuerza de gravedad, aunque
parezca frágil tiene toda la fuerza para trabajar en un sentido opuesto y elevarse en lugar
de caer, debido al helio que contiene”.

A Mecánica de lo inestable, que genera imágenes entre sistemas aparentemente opuestos
que son interpretados a partir de la dicotomía entre la ecuanimidad y el desequilibrio, la
constituyen un cúmulo de contradicciones matéricas que son inherentes a cualquier cosa
que ocupa un lugar en el espacio. La muestra se podrá ver hasta el 24 de marzo.
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Jose Dávila: Un diálogo
entre el arte y la arquitectura
ENTREVISTA 09.02.2018

Ricardo Porrero

El artista y arquitecto Jose Dávila nos habla en esta entrevista sobre sus
procesos, exposiciones e influencias.

Jose Dávila, imagen de Elogio de la Sombra, 2012. Cortesía: Jose Dávila.

Jose Dávila, artista originario de Guadalajara, ha construido una obra a partir del
diálogo entre la arquitectura y las artes visuales. Su trabajo, que explora conceptos
como el espacio, las sombras, la gravedad o el vacío, intenta que el espectador se
involucre en el proceso creativo; a veces de forma involuntaria.

—Podemos comenzar esta entrevista hablando sobre las escuelas de arte. ¿Por
qué no estudiaste arte?

Fueron múltiples factores. En la escuela de arte de Guadalajara no encontré lo que
estaba buscando. Es una escuela muy tradicional y yo no quería estudiar arte para
aprender a dibujar desnudos o hacer escultura de bronce vaciado o bailarinas de
ballet. Tampoco recibí apoyos para estudiar arte en otro lugar. Sin embargo, la
escuela de arquitectura de Guadalajara tenía cosas más interesantes. La manera en
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que pensaba el espacio, las maquetas, las posibilidades de los materiales, y, por
supuesto, la teoría que revisaba, me llamó la atención.

Jose Dávila, The rules of attraction, 2013. Cortesía del artista y galería OMR.

—Eres parte de la generación de artistas que comenzó a exhibir su trabajo a finales
de los noventa y principios del dos mil. ¿Cómo era la escena de Guadalajara en ese
momento?

Era bastante peculiar porque estaba Expoarte, la primera feria de arte en México.
De hecho, yo hice mi servicio social en sus taquillas. Expoarte convocó a una
cantidad importante de artistas, galeristas, y críticos. Guadalajara quizá vivió
periféricamente el movimiento que se estaba generando en todo México respecto
del arte. Era una escena bastante llamativa. También hacía algunos proyectos con
compañeros de la facultad donde trabajábamos con el contexto. Desarrollábamos
arte in situ a partir de proyectos de una sola noche en un colectivo llamado
Incidental.

—¿Podrías decir que Expoarte fue una especie de incentivo para ti y para los
artistas de tu generación en Guadalajara?

Sí, sin duda. Expoarte nos mostró cosas que no habíamos visto. Por otro lado, en
esos años pasaban cosas interesantes en el Museo de las Artes, a cargo de Carlos
Ashida, y en la galería Arena México, también de los Ashida. Era un momento
especial.
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—¿Qué estrategias del arte y la arquitectura has puesto a dialogar para crear tu
propio lenguaje?

Una de las herramientas del arquitecto es analizar las cosas en general. El
arquitecto analiza cómo se debe sostener algo, cómo va a envejecer, cómo se va a
construir, dónde se consiguen los materiales para hacerlo. Este tipo de análisis, de
carácter técnico, lo he trasladado al arte. De hecho, es ahí donde lo he desarrollado,
porque como arquitecto trabajé solamente un par de años. También he puesto a
dialogar aspectos como las dimensiones del espacio, la escala, las maquetas, los
dibujos de planeación. Por otro lado, la arquitectura tiene sus propias limitantes
técnicas y el arte me ha servido para romperlas. En el arte uno puede tener una voz
propia y libre. En la arquitectura, por ejemplo, debes presentar planos para que te
den permiso de construir una obra, es parte de un proceso. En el arte los procesos
son más íntimos, personales y experimentales.

—La arquitectura está comprometida con la funcionalidad…

La arquitectura debe ser funcional para ser efectiva. De lo contrario se convierte en
un capricho. En el arte las cosas son al revés. Es extraño que el arte funcione para
algo. Una de sus grandes bellezas es que no es funcional.

—Has recurrido a referencias de la arquitectura moderna, especialmente a Le
Corbusier o Mies van der Rohe. ¿Se puede leer esto como un comentario a las
utopías de la arquitectura o al fracaso de la modernidad?

Sí, sin duda. Son temas con los que he trabajado siempre y me ha gustado
abordarlos desde el arte, porque desde la arquitectura es difícil hacerlo. La
autocrítica es una herramienta que la arquitectura no tiene.

—¿Crees que la arquitectura ha pretendido perpetuar esa utopía?

Sí. Creo que la arquitectura no puede dejar de pretender hacer la vida mejor al
hombre. Por su parte, el arte no necesariamente persigue el mismo propósito. Justo
leía una cita de Tolstoi al respecto. Hay gente que piensa que el arte debe mejorar la
vida, pero la arquitectura lo hace puntualmente.
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Jose Dávila. Cortesía del artista y OMR.

—En tu obra has recorrido la historia del arte y reinterpretado piezas icónicas del
arte conceptual y minimal de los sesenta y setenta, produciendo piezas con nuevos
significados. ¿Cómo funciona este proceso?

Quiero comentar piezas para generar significados que no poseían las originales. Por
ejemplo, para comentar las pinturas y gráficas que homenajean el famosísimo
cuadrado de Josef Albers (que fue un estudioso del color que incluso daba en Yale
una cátedra al respecto) hice una repisa de madera que sostiene vidrios
transparentes de un color monocromático pintado en la parte trasera. El efecto
lumínico que se logra a través de los vidrios hace que cambie el tono del color. La
reflexión que hago a partir de Albers es sencilla: el color es luz. Tomo como punto
de partida las obras para hacer comentarios personales.

En el arte soy autodidacta. Me he formado a partir de la lectura. Una parte
importante de mi trabajo es investigar y repasar la historia del arte. Así, en mi obra
hago naturalmente este tipo de síntesis y reflexiones.

—La serie de fotografías recortadas, como Moments of Equilibrium I o Topologies of
Minimalism, me recuerdan la frase de Ortega y Gasset: «Yo soy yo y mi
circunstancia, y si no la salvo a ella no me salvo yo». ¿Qué buscas cuando separas
al sujeto del contexto de las piezas?

Dentro de estas series hay dos intenciones. Las primeras imágenes que recorté
eran de edificios icónicos. Al sacarlos de su contexto hago un comentario
arquitectónico entre el edificio y el entorno. Una especie de simbiosis: cuando quitas
a uno de ellos observas que lo que está a su alrededor es parte de él.
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Sin embargo, me di cuenta que al quitar los edificios, la gente los sigue viendo. Me
interesa trabajar respecto de la memoria colectiva y la memoria personal: observar
cómo funciona el proceso en el que el espectador tiende a llenar un espacio vacío,
ora a través de la memoria ora de la imaginación. Aunque no lo quiera, el
espectador se involucra en el proceso creativo.

Vivimos en una época con un bombardeo de imágenes. Así, traté de investigar
cuáles son las cosas que pasan por la cabeza del espectador.

Jose Dávila, Topologies of minimalism, 2012. Cortesía Wikiart.

—A mediados de los ochenta, Dan Graham mencionó, a propósito de la obra de
Gordon Matta Clark, «los arquitectos construyen mientras los artistas destruyen».
En tu obra, ¿se puede hablar de la destrucción de la forma? Pienso en piezas como
Daylight Found Me With No Answer, Magic is not Absurd o Make Your Own
Sunshine.

Más que una destrucción de la forma es una de la función y de la lógica. Recuerdo
las palabras de Robert Smithson: «El edificio era más bello cuando estaba en
construcción, a medida que se iba terminando se le iba quitando la belleza y en el
momento que estaba terminado la perdía por completo». En estas piezas cuestiono
más la función que la forma.
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Jose Dávila, imagen de la instalación Daylight found me with no answer, 2014. Tomada de Mousse Magazine.

—¿Y su significado como obra de arte?

Me interesa cualquier pieza que haga reflexionar al espectador sobre dónde está,
adónde va, qué hace ahí…

—En La invención de lo cotidiano Michel de Certeau menciona que el espacio es un
lugar practicado. ¿Cómo relacionas estas palabras con piezas como «The Space
Beneath Us» o «Espacio continuo»?

Estas dos piezas son funcionales e intentan dar vida a los espacios que no la tienen.
Espacio continuo activó un patio trasero que no se usaba. Al quitar la fachada de
vidrio y hacer que las columnas que la sostenían fueran parte de la pieza la gente
comenzó a usarlas. Por su parte, The Space Beneath Us, en el Collins Park de
Miami, era una especie de plaza para que las personas pudieran sentarse y convivir.
Estas obras señalan la inutilidad de ciertos espacios urbanos y tratan de habilitarlos
de otra manera.

—En tus exhibiciones,«Elogio a la sombra» y «La sombra como rumor», ¿sugieres
que las apropiaciones que has realizado de modelos arquitectónicos o de sistemas
de pensamiento se convierten en espectros?

El título refiere a la alegoría de la caverna de Platón, donde lo único que podían ver
los presos eran las sombras proyectadas por el fuego de la caverna. Así,
observaban una proyección de la realidad. Desde la historia del arte hay muchas
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maneras de interpretar este acontecimiento. De alguna manera estamos viendo
sombras. Cada quien ve su propia sombra. Pero claro, no hay nada nuevo bajo el
sol.

—La ola de corrupción y la violencia que han invadido el país, ¿influyen en tu
trabajo?

No. Me influyen como persona, como ciudadano. He optado por no hacer de mi
trabajo una radiografía del entorno social. No creo que le esté dando la espalda,
pero me interesan cuestiones más universales. Me gustaría tener soluciones
puntuales para mi contexto, porque es un tema que no se puede negar.

Jose Dávila, imagen de Elogio de la Sombra, 2012. Cortesía: Jose Dávila.
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Artist Jose Dávila Plans a Portrait of LA by
Sending Out Blank Sculptures—and Waiting for
the Graffiti to Arrive
For Pacific Standard Time: LA/LA, Jose Dávila and the nonprofit LAND will

scatter sculpture across the city.

Julia Halperin, September 14, 2017

Jose Dávila's Sense of Place in West Hollywood Park. Image: Ben Davis.

If you visit the Santa Monica Pier this winter and sit down to look out at the ocean, pay careful
attention to what’s underneath you. You just might be sitting on an artwork.

The Mexican artist Jose Dávila has teamed up with the public art nonprofit LAND to create a
sprawling, continually unfolding installation that will travel to 20 carefully chosen spots across Los
Angeles over the next nine months.

The project—the most ambitious work Dávila says he has ever created—was developed as
LAND’s contribution to Pacific Standard Time: LA/LA, the Getty-funded initiative sponsoring Latin
American and Latino art exhibitions that kicks off across Southern California this week. (The
Getty supplied LAND with a total of $160,000 to research and execute the complex project.)
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Installation of Jose Dávila’s Sense of Place (2017). Photo: Jeff McLane.

Right now, the work looks simple enough. Installed Tuesday on the edge of West Hollywood
Park, Sense of Place (2017) is an eight-foot-square white cube of interlocking parts that looks
like what might happen if Donald Judd met Jenga.

Over the next nine months, however, the cube will dissemble. Workers will transport its 40 heavy
concrete slabs to different sites across Los Angeles, from Grand Central Market in downtown LA
to Langer’s Delicatessen-Restaurant in Westlake. After the last of the slabs depart in March, the
park will be empty—but only temporarily. In May, the 40 pieces will reunite at their original
location.

“When they come back, visibly or not, they’ll bring their histories back to the site, creating a
portrait of Los Angeles,” says Shamim Momin, the director of LAND. “We’re not exactly sure at
this point how they are going to look,” she continued, but they can be expected to accrue graffiti,
grime, and other site-specific wear and tear over their stay.

The idea of creating a fragmented sculpture felt particularly fitting for LA, which Momin describes
as “one of the most condensed, fragmented cities that exists.”
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Sense of Place Artist Rendering, Estudio Jose Dávila, 2017.

The slabs—made by hand at Dávila’s studio in Guadalajara and transported to LA on two flatbed
trucks—will travel to tourist destinations, neighborhood gathering-spaces like the Brand Library
and Art Center in Glendale, and more traditional art venues like the MAK Center for Art and
Architecture in Hollywood.

The modules will be delivered in three batches, or what the artist calls “movements.” The sites for
the final two movements have yet to be confirmed. (Dávila hopes to pay tribute to the sculpture’s
Modernist form by displaying a module at one of LA’s great Modernist homes, but he hasn’t yet
selected the lucky recipient.)

Despite its deceptively simple form, the cube required years of planning and complex
engineering. Each slab—which weighs between 330 and 440 pounds—had to be carefully
measured to ensure it would fit into the larger cube without any adhesive or rebar. Dávila, who
originally trained as an architect, supplied LAND with a 400-page instruction manual to make
certain there would be no questions about its assembly or disassembly.
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Model for Jose Dávila’s Sense of Place (2017). Photo: Jeff McLane.

Although the work, like most PST: LA/LA projects, was conceived before President Trump was
elected, Dávila says it has taken on new resonance in light of the current administration.

“I’ve been thinking about [how the piece relates] to immigration: individual pieces have to travel
and interact in a community, coming from outside, and then come back together—very different
from when they left.”
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Installation of Jose Dávila’s Sense of Place (2017). Photo: Jeff McLane.

Sense of Place Artist Rendering, Estudio Jose Dávila, 2017.
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Guadalajara artist
Jose Dávila moves
around LA
by Gerardo Lammers | Sep 5, 2017

Jose Dávila, Sense of Place, 2017. Concrete, 40 pieces, Overall: 8'x8'x8', individual dimensions variable.
Courtesy of Estudio Jose Dávila, 2017

When I heard the title of Jose Dávila’s recent book, Daylight Found Me with No Answer, it
sounded familiar. During the years I was living in Guadalajara, I frequently talked with Dávila and
other mutual friends at endless parties that lasted until dawn. But I hadn’t seen Dávila since
those distant days and this was the first time I had ever paid him a studio visit. He was finishing a
public project to be presented this fall at Los Angeles Nomadic Division (LAND).
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Jose Dávila Portrait

His studio is located on Colonia Artesanos in downtown Guadalajara in a workshop
neighborhood whose chaotic atmosphere signifies what many consider to be a specifically
Mexican aesthetic. Daylight Found Me with No Answer is also the name of a Dávila sculpture
made of twisted metal frames.

Jose Dávila, Daylight Found Me with No Answer, 2013.
Metal frames and enamel paint, 550 x 250 x 270 cm.,

Courtesy of Galleri Nicolai Wallner, Copenhagen, 2015.
Photo: Alejandra Jaimes.

This area also features many colonial churches (a couple of blocks from here there is even a
church, El Refugio, right in the middle of Federalismo Avenue), dilapidated old houses with
barred windows and central patios typical of early-20th-century architecture and streets lined with
orange trees whose fruit nobody eats.

JOSE DÁVILA TRAVESIA CUATRO



artillerymag.com
5/09/2017

The façade of Dávila’s studio reveals only a number graffitied in purple, but when I cross the
metallic threshold I discover an ample space with pieces made of rocks, concrete and glass. An
assistant leads me across a patio filled with pots to a flawlessly kept library on the second floor,
where I am given a refreshing glass of agua de ciruela amarilla. I am looking through the
bookshelves when Dávila appears in a short-sleeve shirt, bermudas and white tennis shoes. He’s
fresh from his honeymoon and the next day is his 43rd birthday.

Jose Dávila, Untitled (Duchamp), 2012.
Archival pigment print, 174.8 x 133 cm.

Courtesy of Estudio Jose Dávila, Guadalajara, 2017.
Photo: Agustín Arce.

“I’m very happy to make an urban sculpture in Los Angeles; it is something new for me,” he tells
me while seated at a large wooden table in another huge space of this—I now
realize—enormous studio. Here, under a two-sided roof, I can see one of his paintings (from the
series “A Copy is a Meta-Original”), one of his cut-outs (Duchamp and his Fountain) and on a
small piece of paper pinned to an office board is a geometric shape that gives me a first glimpse
of what will become Sense of Place, his work at LAND: a cube, 2.40 meters each side, made of
concrete, able to separate itself into pieces — as Dávila says, like a Tetris game. After a first
exhibit as a complete cube in West Hollywood Park, the sculpture will then be deconstructed and
each part will be taken to different places, both public and private, in LA.
“The idea,” he relates, “is that the pieces should present themselves in different contexts. Then,
after eight months, they return and form the cube again. The cube will say something about how
LA as a city is made up of many mini-cities.”
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Jose Dávila, Untitled, 2015.
Acrylic and vinyl paint on loomstate linen, 200 x 220 cm.,

Courtesy of Galería Travesía Cuatro, Madrid, 2015.
Photo: Agustín Arce.

Jose Dávila, Truly A Difficult Subject to Express, 2016.
Acrylic and vinyl paint on loomstate linen, 182 x 226 cm.,
Courtesy of Galleri Nicolai Wallner, Copenhagen, 2016.

Photo: Agustín Arce.

Dávila’s fascination with squares and cubes brings me to suggest that Sol Lewitt is one of his
main influences; he adds the name of Josef Albers.
Although Dávila has been drawing and sculpting since he was a sedentary child — he was born
with cancer, and treated for many years in a Houston hospital—he decided on finishing high
school to study architecture rather than art. The old-fashioned oil-painting classes at the public
school of art didn’t appeal to him, and when visiting the faculty of architecture at a private
university he was attracted to the layouts and models on display.
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I suggested to Dávila that Luis Barragán, the award-winning Mexican architect, might have
provided his introduction to art and that he would have discovered the work of Josef Albers when
he visited Casa Barragán for the first time. “Yes, indeed,” he confirmed. “Actually there is a story I
love about this Albers painting that Barragán had in the hall of his house, the yellow one
(Homage to the Square, 1969). It isn’t an original but a copy Barragán made himself. I
understand that Albers, knowing who Barragán was, wanted to give it to him but Barragán said,
‘Oh, no, thank you. I don’t need a gift, I only need your permission to replicate it.’”

Jose Dávila, The Bison Had Been Painted Over, 2016.
Acrylic and vinyl paint on loomstate linen, 144 x 194 cm,
Courtesy of Galleri Nicolai Wallner, Copenhagen, 2016.

Photo: Agustín Arce.

In the absence of good art schools and galleries in Guadalajara, Dávila and his fellows of that
time —Gonzalo Lebrija and Fernando Palomar—had an idea that grew as time went by. In 2000
they created Oficina para Proyectos de Arte (OPA), a space based on the 22th floor of the
Condominio Guadalajara—a functionalist tower, the first skyscraper in the city, with a spectacular
view of the four cardinal points. Many contemporary artists were invited to work there over the
next decade. The Albanian artist Anri Sala made his notorious work No Barragán No Cry (2002)
there, in which Dávila helped Sala to ride a pony by elevator to the roof of the building. “OPA was
for me a kind of master degree or even a PhD. It was really what helped me to learn lots of things
I hadn’t studied. As a self-taught person, helping other artists produce their work was a school in
itself,” says Dávila.
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Jose Dávila, The Lips Are Bright Crimson, 2016.
Acrylic and vinyl paint on loomstate linen, 168 x 126 cm.,
Courtesy of Galleri Nicolai Wallner, Copenhagen, 2016.

Photo: Agustín Arce.

Some years have passed since then and Dávila now has a workshop and a growing reputation
with international projects like the one in LA. At a point in his career when he can move wherever
he wants, I wonder why he chooses to remain in Guadalajara. “Guadalajara gives me time,” he
replies. “I mean, when I have been in other cities like Mexico City, New York or London, I realized
these cities are very time-consuming places. There is great culture on offer but it takes hours to
get around. By contrast, here in Guadalajara it takes me 10 minutes to get from my house to the
workshop. I have all the time I want. I’d like to quote John Baldessari when he was asked why he
lives in LA. He said it was because it seemed so horrible to him. If he’d lived in a beautiful city
like Paris or New York he wouldn’t have arguments to make about art. I’d like to apply this
sentiment to Guadalajara.”

I mention seeing a photo of his at OPA. I recall that nobody appears in it—there’s just a table with
three computers and that’s all. “We had nothing,” Dávila remembers, smiling. “The truth is that
many times we only went over there to listen music for hours on end.”
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Jose Dávila’s
Monumental Concrete

Sculptures Journey
Through L.A.

Sense of Place is the Guadalajara-based artist’s poignant
public-art project for LAND and Pacific Standard Time: LA/LA

BY KATY DIAMOND HAMER

AUGUST 30, 2017

Mexican artist Jose Dávila's *Sense of Place* will debut September 16 in West Hollywood Park.

PHOTO: COURTESY OF THE ARTIST AND LAND

JOSE DÁVILA TRAVESIA CUATRO

https://www.galeriemagazine.com/author/katydiamond/


galeriemagazine.com
30/08/2017

As part of a successful Kickstarter campaign, LAND (Los Angeles Nomadic
Division), a public-art initiative dedicated to site-specific art, raised $20,094 to bring a
project by celebrated Mexican artist Jose Dávila to fruition.

Opening as part of Pacific Standard Time: LA/LA on September 16, Sense of Place is
made of 40 pieces of reinforced concrete that, when put together, form a large cube.
Blending contemporary art and architecture, this sculpture will be disassembled and
reassembled, with the individual geometric shapes placed at various Los Angeles
locations chosen by Dávila. The artwork will be installed first in West Hollywood
Park and, over the course of nine months, be taken apart and journey to the farthest
corners of the city.

The 40 pieces of reinforced concrete form a mammoth six-ton cube.
PHOTO: COURTESY OF THE ARTIST AND LAND

It is the artist’s goal that the concrete will show signs of physical interaction with the
public— graffiti, cracks, or even smoothed-down edges from human touch. The
sculpture functions metaphorically as an hourglass, documenting its own passage of
time. But instead of grains of sand, the pieces are concrete blocks that slowly trickle
through the city and then reunite, solid with solid, in May 2018.

It also serves as something of a mirror to the human condition; it’s taken apart,
broken, and used, before becoming whole again. “When it comes back together, it will
never be the same,” says Dávila. “I think it’s a metaphor for the passage of life and
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how we age, have experiences and get hit and obtain scars along the way. We’re not
the same, yet we are the same. It is not only a fractal of the city of L.A., but it can also
be a fractal of oneself.” It’s a poetic gesture and one that Dávila is apt to make.

A rendering of Sense of Place as its pieces begin migrating.
PHOTO: COURTESY OF THE ARTIST AND LAND

Working often in a sculptural format, he tends to use gestures that revolve around
physical tension, gravity, and the concept of fragmentation. Weighing approximately
six tons when assembled, Sense of Place is the artist’s largest public undertaking and
is perfectly suited for LAND and Pacific Standard Time, the latter of which highlights
Latin-American and Latino artists throughout Los Angeles. With a studio in
Guadalajara, Mexico, Dávila travels about half the year, using that time not only for
meetings and global projects but also to read and develop his ideas.
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The sculpture will travel to 20 different public sites throughout the city.
PHOTO: COURTESY OF THE ARTIST AND LAND

Dávila first met Shamim Momin, director and curator of LAND, at a café while she
was on a research trip in Mexico City in 2004. “We had been talking for a while about
doing a project for LAND,” Dávila says. “Ideas came and went, and we didn’t find the
appropriate project until she had the idea to do something with the Getty, which
organized Pacific Standard Time: LA/LA.”

“Many architects and philosophers have addressed the idea of place,” Dávila explains.
“My project intends to absorb the many different parts of L.A. like a sponge, and
bring its many elements back together.”
A catalogue is in the works featuring 20 essays by a combination of Los
Angeles-based and Mexican writers and will chronicle Sense of Place in detail. Free
public programming will also accompany the exhibition through the duration offering
new ways to engage with the city.

Sense of Place runs from September 16, 2017, through May 2018.
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Pintura con pies
de hormigón
El mexicano José Dávila propone en Barcelona
una alternativa posimpresionista

ÁNGELA MOLINA
8 AGO 2017 - 00:04

Vista de la exposición de José Dávila en la Blueproject Foundation de Barcelona. JUAN RIOBÓ

Las preguntas sobre el arte posminimalista son a menudo más interesantes
que las respuestas. Ocurrió lo mismo con el posimpresionismo. ¿Fue una
evolución o una ruptura con el impresionismo? ¿En qué grado el puntillismo,
el cubismo, el fauvismo, el futurismo, el expresionismo, incluso el surrealismo
son deudores de un estilo que volatilizó las barreras del taller del artista para
centrarse en las formas geométricas de la naturaleza y su luz prismática?
Sobre el posminimalismo, ¿tradujeron los artistas del povera, la performance,
los procesos, el land art o el conceptual los principios formales del objeto
tridimensional puro a “actitudes” y materia excéntrica o sencillamente
buscaban colapsar la escultura?
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La obra del mexicano José Dávila (Guadalajara, 1974) propone una
alternativa posimpresionista sobre una de las corrientes artísticas más
fructíferas del último tercio del siglo XX y que consiguió llevar la escultura al
grado cero de visualidad. La Blueproject Foundation de Barcelona reúne
cuatro piezas recientes de su serie Joint Effort (esfuerzo conjunto), donde la
lógica de los materiales industriales —vidrio, acero, hormigón— y crudos
—rocas, mármol— descansa en la “actuación” (la gravedad, el equilibrio, la
permanencia, el contraste entre lo rígido y lo frágil), pero también en su
estetización, la luz y la composición de formas y figuras.

De formación arquitecto, José Dávila toma como referencia las esculturas de
autores seminales de los años setenta (Smithson, Heizer, Serra) y las
reconfigura a modo de imágenes, destacando los materiales como si fueran
elementos básicos de una composición plein air. A esto ayuda el uso que
hace del color —grises, negros, ámbar— tratado sobre el vidrio. Las
esculturas verticales colocadas en un orden preciso se someten al escrutinio
del espectador para que las aborde, las atraviese o se refleje en ellas. El
artista entiende la gravedad y la luz como fuerzas suprematistas en
descomposición, materia increada, manipulada y apilada en un único
momento, una forma pasajera, desterritorializada. La escultura revela su
fluidez esencial no como forma, sino como color. Podríamos pensar en una
pintura performática que remite a estructuras y líneas geométricas con pies
de hormigón.

Otra característica de estas obras, y que refuerza su carácter ilusionista, es
que no han sido hechas específicamente para un lugar: la danza a la que el
artista las somete hace que puedan ser contempladas en el espacio limpio,
acorde con el esquema tradicional pictórico de forma/fondo, un hecho al que
sucumbieron la mayoría de los maestros posminimalistas, Richard Serra, Carl
Andre, Robert Morris, y algo menos Eva Hesse, pues se preocupó más por la
psique, los impulsos y las obsesiones. Para qué engañarnos, muchas de las
esculturas de aquel periodo no buscaban el concepto por el concepto, ni la
transgresión del objeto en el marco de un espacio institucional, sino que eran
una investigación de la evolución del campo visual.

José Dávila reflexiona abundantemente sobre estos límites. Es el salto que
llevó a Cézanne y a sus contemporáneos a cambiar la historia de la pintura.
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Quilting Points
The Baltic Centre for Contemporary Art inaugurates its biennial
artists’ award with a show marked by the idea of transference

BY EN LIANG KHONG IN OPINION | 24 JUL 17

Vienna-based sculptor Toni Schmale has been thinking a lot lately about ‘transitional
objects’, the term coined by psychoanalyst Donald Winnicott in 1953 for the items
that young children seize as tools for psychological comfort: dolls, stuffed toys, even
blankets. On a recent Wednesday, I followed Schmale around her installation at
Gateshead’s Baltic Centre for Contemporary Art, for which she’s created her own
‘family’ of ‘transitional objects’, she explains. It’s a punishing constellation that
reaches out to the inner machine. ‘Nothing can make you believe we harbor
nostalgia for factory work but a modern gym’, Mark Greif writes in his mischievous
2004 essay in n+1, ‘Against Exercise’. And just so, Schmale’s objects dissolve the
last vestiges of industry – a language of pulleys, racks, levers – into their simplest
elements, rearranging them into compositions that invoke, in equal measure,
exercise and BDSM equipment, finished with a military-black polish.

Toni Schmale, waltraud, 2016, BALTIC Artists’ Award 2017, installation view,
BALTIC Centre for Contemporary Art, Gateshead.
Courtesy: © 2017 BALTIC; photograph: John McKenzie
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Schmale’s sculptural production in The Good Enough Mother (2017) and waltraud
(2016), in which industrial remnants are resurrected in stone and metal as
sexually-charged silhouettes of guillotines and treadmills (minus the gym bunnies),
find an admirer and clear echo in her former tutor Monica Bonvicini. This year, the
Baltic has asked Bonvicini, along with Mike Nelson, Pedro Cabrita Reis and Lorna
Simpson (all established artists with strong links to the art centre) to each nominate
an artist for its inaugural biennial artists’ award, receiving GBP£25,000 to create new
work, along with a GBP£5,000 fee.

Dominating the Baltic’s vast, warehouse-like upper gallery, Mexican artist Jose
Dávila (chosen by Reis) has installed The weaker has conquered the stronger (2017)
which calls on the rhythms and materials of construction and architecture and
produces an unsettling transformation of the functional into a gravity-defying illusion.
A steel cable plunges through the floor, shoots back up to the ceiling and seems to
visibly strain as it ties together iron girders, boulders of sandstone, and a red latex
balloon into an impossible concatenation of events. Dávila likes to ‘subvert the
logical experience of things’, he tells me – his closed-loop structure takes an
anxiety-inducing moment of drama (the balloon swaying ever so slightly under a
mass of rock, suspended in mid-air) and freezes it.

Jose Dávila, The
weaker has conquered
the stronger, 2017,
BALTIC Artists’ Award
2017, installation view,
BALTIC Centre for
Contemporary Art,
Gateshead.
Courtesy: © 2017
BALTIC; photograph:
John McKenzie

Dávila, who is currently based in Guadalajara, started on a series of photographic
cut-out works in the late 1990s, in which he stripped out landmarks from their
surrounding landscapes, leaving a gaping white void. This sense of negative space
is flipped in recent compositions in which found, raw materials – glass, marble and
concrete – are strapped into a precise perimeter. The blank spaces created between
the components of The Weaker Has Conquered the Stronger are filled with the
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phobia of physical threat, the idea that the whole thing might come crashing down on
you. At the same time, this hovering megalith also wants to ground you in an
appreciation of place and time: the girders reference the industrial history of
Gateshead, and Dávila has made sure to source the sandstone from a local quarry.

Dávila’s mass effect renders Eric N. Mack’s installation, which occupies the other
half of the gallery, even more fragile and weightless. The New York-based artist
(chosen by Simpson) collages the traces of everyday, domestic labour – a knotted
brass bedframe, crumpled tent cover, splattered clothes – into a rag-tag, painterly
blur: ‘a transference of utility’ as he sees it. A performer, dressed in a toga of vividly
patterned fabrics, drifts through the installation. Mack quilts a contorted fragment of
fencing into the ruffles and flourishes of a bed skirt in The opposite of the pedestal is
the grave (2017), while stained fabrics are stitched up with a slice of dried orange
and a sequined dragon in Implied Reebok or Desire for the Northeast Groover
(2016), playfully curved into the contours of the Reebok ‘cross check’ logo. He draws
inspiration from Sam Gilliam’s drape paintings, and continually thinks about how
‘absorption, the depth within the fabric, the staining’ all manifest within his own work.
Mack makes his mark by pushing pigment through peg boards, imprinting a
sequence of dots across the surface of his select textiles.

Eric N. Mack, A Lesson in Perspective, 2017, BALTIC
Artists’ Award 2017, installation view, BALTIC Centre for
Contemporary Art, Gateshead.
Courtesy: © 2017 BALTIC; photograph: John McKenzie
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‘When I’ve seen Eric’s work before, I’ve also seen him come up against architectural
limits, but now to have that height…’, Simpson says, pointing towards the gallery’s
high ceiling, from which a gently gyrating parasol cloaked in a cascading quilt is
hung: the giant umbrella of Palms on Cotton (2017) implies a deeply private
architecture, but is rendered at such a scale that it almost resembles a banner. For
Mack, this new relationship to space became a challenge: ‘I asked myself, what do I
want my practice to become, to be realized in a full sense?’ He uses rope to carve
through the gallery space (a scaling up from thread), literally tethering the fabrics to
the space: a clothes line that creates a framing of sorts.

Heading back downstairs, past Schmale’s row of fetishistic gym gear, another
darkness beckons beyond. Mike Nelson has chosen London-based Chinese artist
Shen Xin, and her sprawling video installation feels refreshingly cool. For Nelson,
there was an intuitive attraction to Shen’s interest in stripping apart belief systems
and vast narratives – ‘the distillation of a lot of confusing aspects of the world from a
person half my age’ – as well as a preoccupation with the idea of the theatre set.
Provocation of the Nightingale (2017) uses four screens as dividers, forcing people
to watch a series of films one by one. The first video sets up a dialogue between the
manager of a DNA testing service and her meditation mentor, dressed in grey and
red robes, which veers between flirtation, denied romance, and a heartbreaking dive
into personal history. Shen uses the theatre of the Asia Culture Center in Gwangju,
Korea, as a backdrop throughout Provocation of the Nightingale, accentuating the
choreography and physical interplay at work within the piece. The next two films lace
together a screen showing archive footage of misbehaving monks, and female
Muslim communities in China, and another documenting two dancers facing off (their
performance stripped out), recording a process of decaying physical energy. The
final piece animates YouTube recordings of people commenting on the experience of
having a DNA test, their voices matched by undulating, looping yellow rings. There’s
a hazy, meditative sensation at work throughout the entire installation, in which
image and sounds are increasingly arranged in slippage.

Shen Xin, Provocation
of the Nightingale,
2017, BALTIC Artists’
Award 2017, four
channel video,
installation view,
BALTIC Centre for
Contemporary Art,
Gateshead.
Courtesy: © 2017
BALTIC; photograph:
John McKenzie
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When I visited Shen’s studio late last year, we discussed her latest pieces, including
the 2014 film Counting Blessings in which she documents the work of her father, a
realist painter, and his deployment of rural Tibetan life as his subject. Shen was
drawn towards her father’s paintings’ fetishization of Tibetan masculinity, and more
broadly, the ways in which muscular sexuality is always something to be both
promoted and oppressed in Chinese society. Meanwhile, her 2015 project Shoulders
of Giants staged a symposium of artists and theorists (including the late Mark
Fisher), using their voices to animate fantasy beasts from the 4th-century Chinese
text, the Shan Hai Jing (‘The Classics of Mountains and Seas’), unpicking the power
dynamics and ritual of a radical politics seminar. While Shen’s latest work continues
these themes (belief systems, unorthodox behaviour, righteous practice), it does
begin to feel different: less rooted in the personal, and like the other work created for
this year’s Baltic prize, foregrounding close studies of energy in moments of
resurrection, immobility, and transference.
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Jose Dávila

BALTIC Exhibition review

by Josie Burdon

Jose Dávila, BALTIC Artists' Award
15 July - 30 October 2017
BALTIC Exhibition review by Josie Burdon

Jose Dávila is an innovative artist who explores the spatial occupation and “transitory
nature of physical structures,” using: sculpture, installations, painting and
photography. Originally from Guadalajara and born in 1974, Dávila produces works
which engage and occupy spaces while delving into the instrumental values of
architecture and art history.
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Currently, Dávila’s work is being shown at  BALTIC on level 3, as part of BALTIC’s
Artist Award, where visitors can vote for their preferred artist.

Immediately as I entered the space I was astounded and intrigued by the pure scale
and simplicity of Davila’s huge formations! Two large steel structures stood
“balanced precariously but in perfect equilibrium.” As if defying gravity! Dávila
purposely composed the structures at particular angles to create an almost imposing
feeling as you enter, but also sparking visitor’s curiosity. By designing work that
compliments the space around it, Dávila has emphasised BALTIC's height and
volume, creating sculptures which encompass the space.”How” was the first
question I asked myself when I entered the exhibition. I was amazed at the angles at
which the artworks appeared to be balanced, shadowing the room in their precision
and magic.

My favourite part of the work was the rock and balloon balanced on top of each
other, because I liked the use of antithetical imagery suspended at a height. I
interpreted the red balloon as the embodiment of new aspirations meanwhile the
boulder above signifies our cracked society which appears to be trying to crush the
cluster of new and unheard of innovations. Boulders usually have properties such as
strength, weathered surface and weight. In this work it appears the balloon is
pushing against gravity, or society until it reaches a balanced compromise. My idea
of new innovations also links to Dávila’s original theme based on Gateshead’s
industrial past and new innovations- like BALTIC. The balloons' positioning and
height therefore may symbolise how far Gateshead has developed, but how fragile
its development is and therefore how easily it could be destroyed.

This piece makes me feel curious and therefore fuels my imagination, however
simultaneously it creates a sense of calm throughout. The simplicity and stillness of
each structure feels almost like a snapshot of time as if they are free falling. The
pure, earthy rocks juxtapose the impenetrable steal, yet they also appear to lean in
perfect equilibrium as one. I appreciate the fact the piece does not come with any
text or sound, (as many sculptures do,) because it allows peoples thoughts to hang
in the air without interruption or influence.

Overall I feel Dávila has created a work which has a clear theme yet is intriguing and
open to interpretation. Their imposing silhouettes leave visitors astounded. Leave
children as believers of magic. And left me inspired! My only criticism is the
combination of exhibitions in the room, because I feel like Dávila's work needs space
to be fully appreciated and shouldn’t be surrounded by other objects, however I
would highly recommend this exhibition running until 1 October 2017. And maybe if
you visit you will be able to answer Dávila’s question: where do the artists hands
begin and end?

Written by Josie Burdon.

Photograph courtesy of BALTIC Archive.
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Diálogo de
mármol y cristal
en Blueproject
El mexicano José Dávila expone sus esculturas
trampantojos en la fundación barcelonesa

ROBERTA BOSCO
Barcelona 14 JUL 2017

Dávila, en su exposición en Blueproject. JUAN RIOBÓ

¿Cómo se crea una atmósfera poética a partir del diálogo entre mármol y
cristal? Lo demuestra el artista mexicano José Dávila en su primera
exposición individual en Barcelona, abierta en la Blueproject Foundation hasta
el 29 de octubre. Con solo cuatro piezas, Dávila consigue crear un espacio
que envuelve el visitante en un fascinante juego de reflejos, contrastes y
ambigüedades visuales. Mientras deambula por el espacio, el público no
puede evitar rodear las piezas sorprendiéndose al encontrar materia donde
pensaba que sólo había un reflejo y al no hallar absolutamente nada donde
pensaba que había un trozo de mármol. "Los cristales, que se mantienen
verticales gracias al juego de fuerza horizontal entre los dos trozos de
mármol, crean un juego de ilusiones ópticas, reflejando los elementos de la
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pieza así como las demás obras y el propio visitante", explica el artista, que
por eso ha bautizado la serie Esfuerzo Conjunto.

Hace tiempo que Dávila investiga las potencialidades del equilibrio entre
contrarios: fragilidad y solidez, resistencia y flexibilidad. Su amor por los
materiales y su control del espacio delatan su formación como arquitecto en
la escuela de Guadalajara que fundó el célebre Luis Barragán. "Me licencié,
pero nunca he diseñado un edificio que llegara a construirse", asegura Dávila,
uno de los valores en alza de la escena latino-americana. En España le
representa la galería madrileña Travesía Cuatro, que desde 2003 tiene sede
también en Guadalajara, pero ya se lo rifan pesos pesados del galerismo
internacional como la mexicana OMR, Wallner de Copenhague, König de
Berlín y Sean Kelly de Nueva York.

En España se le conoce desde 2005 cuando impactó Madrid con una
instalación monumental para la fachada de la Casa de América. "México era
el país invitado de la feria ARCO y me pidieron crear una obra site-specific",
indica el artista que montó una estructura de andamios transitables que
proporcionaba una nueva e inédita vista de la Cibeles. Dos años antes con
otro artista mexicano, Gonzalo Lebrija, había fundado en Guadalajara, la
Oficina para Proyectos de Arte (OPA), un centro independiente por el cual
durante diez años pasaron algunos de los creadores internacionales más
interesantes del momento.

Tras inaugurar la exposición en Blueproject viajará a Newcastle donde como
ganador del Baltic Art Prize, inaugurará una escultura de grandes vigas
metálicas que sostienen un contrapeso al revés entre un globo y una piedra.
"La pieza es una referencia al pasado industrial de la ciudad y a su momento
actual, como el globo y la piedra suspendidos en el espacio y congelados en
el tiempo", explica Dávila, que también en esta obra, como en las esculturas
de Barcelona, utiliza materiales sin modificar. Su ubicua presencia se
desdobla en la Kunsthalle de Hamburgo, que le dedica la muestra El elefante
y la pluma y en Trienal de la Fundación Getty en Los Ángeles.

Además hasta el 1 de octubre, Blueproject presenta la primera muestra
individual en España de David Ostrowski (Colonia, 1981), que ofrece una
aproximación a su universo plástico a través de una selección de pinturas que
rodean una gran instalación, creada para Barcelona.
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Baltic Artists' award 2017 review – big

balloons and fetish steel get too close

for comfort

Adrian Searle

Fri 30 Jun 2017 18.43

There are some great moments, but this disjointed show makes our critic pine for

more wildness, more excess – and more naked encounters with oiled steel

Get a grip… work by Toni Schmale on show at Baltic, Gateshead.
Photograph: Baltic Centre for Contemporary Art

After last year’s successful Hepworth sculpture prize in Wakefield, Gateshead’s Baltic

asked four artists to choose candidates for an innovative new prize of its own. The

selectors – Monica Bonvicini, Lorna Simpson, Pedro Cabrita Reis and Mike Nelson –

have each nominated a single artist, who receives £25,000 for production of work,

plus a £5,000 fee to show something new in the gallery.
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Arrested danger … Jose Dávila’s I-beam work. Photograph: Baltic Centre for Contemporary Art

At the front of the top-floor gallery, Mexican sculptor Jose Dávila (chosen by Reis)

shows a single work. A taut cable connects steel I-beams, two large sandstone

boulders and a red helium balloon. These grounded, suspended, dangling and

floating elements don’t so much dance in space as give the impression of danger

arrested. One boulder hovers like a cloud over the balloon, the space between them

full of tension. I’m tense, too: pop the big red balloon and you imagine everything

will come crashing down.

This, of course, is a piece of theatre. The illusion is destroyed by a little wedge that

the gallery has insisted Dávila place under the foot of the tilted steel beam that angles

up from the floor. It is only a little thing, put there to stabilise the beam and prevent

it swaying, but the wedge effectively wrecks the illusion of precarious equilibrium on

which The Weaker Has Conquered the Stronger depends. I wonder, for a moment,

whether the artist had been thinking of critic Michael Fried’s early objections to

minimalism, which he denounced for its theatricality.
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Fun … Eric N Mack’s fabric arrangements. Photograph: Baltic Centre for Contemporary Art

Beyond Davila’s balletic conceit, Eric N Mack’s various arrangements are fun: tent

covers, paint-soiled and patterned fabric, clothing, clothes rails, a large garden

parasol, chains, an aluminium stepladder, and – in one work – a cowboy hat. A live

model, draped in raggedy fabrics, wanders between Mack’s sculptures. I think of

windblown yurts, washing lines, rag-picker’s yards, kid’s make-believe houses,

poverty-chic street fashion, and plenty of art I’ve seen before, from Robert

Rauschenberg to Jessica Stockholder.

This in itself is fine, but I’m left wanting more wildness, more excess, maybe more

paint, definitely more life. Selected by American artist Simpson, Mack’s work also

takes its cues from street life (Colombia-born Mack lives in New York) and fashion,

as well as the textures of the everyday. I wish his art were less polite.
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One of Toni Schmale’s intriguing objects.
Photograph: BALTIC Artists’ Award 2017.
Courtesy BALTIC Centre for Contemporary Art

Chosen by Bonvicini, who showed at Baltic last winter, Toni Schmale’s art resembles

Bonvicini’s own. Schmale’s objects are mostly black, slightly sinister and threatening,

and cousins to industrial presses, gym equipment (she is a former athlete), and

(following Bonvicini) the hardware you might find in a well-equipped BDSM

dungeon. There’s also something fetishistic in her list of materials: “sandblasted,

black-finished, oiled steel”, “stainless steel, polished, tempered on 170 degree brass”.

Mmm, don’t you just imagine your naked body against all that black, oiled steel? Or,

of course, it could just be me, trying to imagine a use for her art, to make it more fun

for myself.

My biggest problems are with Shen Xin’s vastly overcomplicated, four-channel video

installation. There are lovely moments in the London-based Chinese artist’s work –

in particular a conversation between a younger woman and her older meditation

teacher – but also a great deal of confusion, and what I regard as a meretricious use

of some of Shen’s material – including old footage of Jan O’Herne, a devout catholic

girl bought up in the former Dutch East Indies who describes being forced into

sexual slavery as a “comfort woman” by the invading Japanese army in 1944.
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Touching scene … a moment in Shen Xin’s video installation. Photograph: Baltic Centre for Contemporary Art

The parallel, broken narratives of Shen’s Provocation of the Nightingale don’t cohere.

You have to hop from screen to screen, and try to find your way through it all.

DNA-testing and Buddhism, corrupt monks and missionaries are also in there

somewhere.

The Baltic artists’ prize does not make for a satisfying exhibition. The four selected

artists have little in common. Putting the work of the four selectors together in a

group show wouldn’t make sense, either. People love prizes, I suppose. There is no

overall winner, though to pep things up the gallery’s audience can pick a favourite.

This, apparently, “will inform” a further commission “enabling a deeper engagement

between one of the artists and local communities in Gateshead”, to be announced

next year. This is all a bit opaque. I wish it worked.

JOSE DÁVILA TRAVESIA CUATRO



masdearte.com
6/06/2017

José Dávila, invitado a
territorio incierto
El mexicano presenta en Hamburgo una instalación
específica

Hamburgo, 06/06/2017

José Dávila. Joint effort, 2017

Hamburger Kunsthalle cuenta con un espacio para el desarrollo de proyectos
específicos anuales a cargo de artistas invitados: Uncharted Territory; por él ya ha
pasado Haegue Yang (del 30 de abril de 2016 al 1 de mayo de este año) y desde este
junio al de 2018 su inquilino es un creador mexicano con el que Yang comparte
generación: José Dávila.

Los creadores llamados a exponer en esta sala tienen en común la reflexión en su
trabajo sobre asuntos vinculados a los procesos de transformación globales en lo
relativo a migraciones e identidades y Dávila, que vive y trabaja en la Guadalajara
mexicana y ya ha expuesto en grandes museos europeos y americanos, aborda esas
temáticas proponiendo también un cuestionamiento de las formas: apropiándose de
obras de ciertos artistas del s. XX y reconfigurándolas, hace hincapié en cómo esas
piezas han sido registradas y puestas en circulación como fotografías, como imagen.

Recurriendo a la duplicación y a la alteración, rompe con las dinámicas de
reconocimiento que habitualmente nos permiten establecer íconos distinguibles y nos
propone transformar nuestros modos de ver, o al menos ser conscientes de las
convenciones de las que son fruto. Es frecuente también que llame nuestra atención
sobre esa reducción a imagen de las tres dimensiones utilizando él el procedimiento
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contrario: transformar lo pictórico en elemento escultórico, concediendo así cualidades
espaciales a lo que fue bidimensional.

Lo primero que llama la atención al contemplar esas esculturas es la especificidad de
sus materiales; Dávila busca que advirtamos su procedencia o su valor para jugar al
contraste: materiales industriales como el vidrio o el acero interactúan en estos trabajos
con materiales naturales apenas alterados por su mano, como rocas o mármol. También
emplea objetos comunes, como cajas de cartón, para generar réplicas de otras
esculturas fácilmente reconocibles, evidenciando así cómo algunas formas de ocupar el
espacio también forman parte de nuestro imaginario y se inscriben en este sistema de
referencialidad visual en torno al que su producción gira de forma constante.

Influenciado por su formación como arquitecto -en el Instituto de Bellas Artes de San
Miguel de Allende-, Dávila dispone de los objetos como si fueran elementos básicos del
dibujo (punto, línea y plano) para crear construcciones basadas en equilibrios,
permanencias y desafíos a esos conceptos.

Más allá de estas lecturas, podemos entender también sus obras como reflexión lúdica
o crítica sobre el arte del s. XX y también como homenaje a los logros de los artistas
sobre los que trabaja, entre ellos Richard Serra, Dan Flavín, Donald Judd, Josef Albers
y los arquitectos Luis Barragán y Mathias Goeritz. Parte de sus ideas para generar
trabajos que a veces son continuación lógica del legado de sus antecesores y, en otras
ocasiones, contradicciones absolutas a sus principios.

Para Uncharted Territory, ha desarrollado Dávila una instalación frágil en su fisicidad e
imponente en lo visual. Juega en ella con las tensiones inherentes a las fuerzas físicas,
el equilibrio y la masa, experimentando con materiales y formas muy distintos entre sí
para generar, paradójicamente, una pieza armónica que es también vulnerable.

José Dávila. Joint effort, 2017
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Jose Dávila and Valeska
Soares at Max Wigram,
London
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Jose Dávila’s work makes constant reflections on modern architecture and urbanism,
contemporary art, its forecasts and failures. For this exhibition, the artist has
produced new works exploring notions of logical and illogical systems of thought and
perception, the hidden geometry embedded into them, whilst offering a moment of
reflection on modern history and its cultural tropes.
.
The exhibition consists of a selection of hybrid works. On the walls are shown a
series of prints of iconic Dan Flavin’s neon sculptures, intervened on by the artist by
removing the central subject. With this iconoclastic gesture, Dávila reduces these
images to pure context, reminding us of the indivisibility between the subject and the
site, posing the question: what is, or was, more important – the subject, the moment,
the place, or the context? With these works, Dávila comments on the role of images
in our cultural and subjective memory, and develops an active relationship between
the work and the viewer – we are compelled to fill in the void, recurring to our
memory or imagination, thus performing a creative act. Reproducing this absence by
arranging the frames with a void at the centre, the artist leaves a space for the
viewer to fill, personally and symbolically.
.
A large metallic sculpture placed on the floor offers a link between the
two-dimensional works on the wall and three-dimensional space. This structure
seems to extend beyond balance, presenting us with a nonlogical system of form,
questioning the relationship between form and function and its significance in art.
The sculpture draws a continuous line in space, a sideways eight, the symbol for
infinity. This Möbius strip is disrupted by the artist, who breaks it up with angles,
twists, and colour blocking that do not follow a discernible pattern. This sculpture
actualises space in relation to movement. The viewer is here invited to walk through
and around the sculpture, filling the void with his or her body. Ever changing
depending on the point of view, yet uninterrupted, the sculpture becomes a metaphor
for history, suggesting its eternal recurrence across infinite time and space.
.
Dávila appropriates history, works of art, systems of thoughts, architectural models,
and takes up their potential by repeating them in a series of critical homages that
open them up to discourse and create new moments of creative possibilities.
.

at Max Wigram Gallery, London

until 13 July 2013
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Jose Dàvila, Topologies of light III, 2013

JOSE DÁVILA TRAVESIA CUATRO



moussemagazine.it
19/05/2013

Jose Dàvila, Untitled (Monument 4 for Those Who Have Been Killed in an Ambush),
2013

Jose Dàvila, Untitled (Flavin Pair), 2012

Above –  Jose Dàvila, Shadow as Rumour, installation view, Max Wigram Gallery, London,
2013

Courtesy: the artist and Max Wigram Gallery, London
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