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La cuarta muestra internacional Proyectos Escultóricos de Münster se ha inaugurado en el verano de 2007, el pasado sábado 16 de junio. Desde 1977 esta enorme exhibición invita artistas de todas partes del mundo a crear nuevos trabajos en la ciudad de Münster. El evento ha puesto a Münster en el mapa de las más renombradas citas del arte contemporáneo, y esta edición tendrá un calendario paralelo a la Documenta de Kassel, que inaugura un dia después, el 17 de junio; juntas cerrarán sus puertas el 30 de septiembre, tras cien días de exposición. Durante la edición de la década pasada, que reunió artistas de 25 países, la ciudad de Münsgter recibió la visita de 500.000 personas. 

Los curadores de esta nueva Proyectos Escultóricos son el Prof. Kasper König (del Museo Ludwig de Colonia)
 y la Dra. Brigitte Franzen
 (del Museo Estatal de Westfalia, situado en Münster); como Curatora Asociada ha actuado la Dra. Carina Plath
, de la Asociación de Arte de Westfalia, tambi[en radicada en Münster). Esta vez se han invitado 37 artistas. 
El título de la muestra es más que un nombre: como en años anteriores, los artistas participantes examinarán el carácter de la escultura contemporánea, su propio posicionamiento respecto de ella, su capacidad para transformar el espacio público y la interdependencia entre las diversas artes, la ciudad y el público. La mayor parte de los trabajos fueron creado en Münster e intalados a través de la ciudad, poniendo así en funcionamiento un proceso dinámico que va transformándola paulatinamente. La muestra tiene su fundamento en la Landschaftsverband Westfalen-Lippe (LWL), una asociación de comunidades regionales, la ciudad de Münster y el estado federal del Renania del Norte-Westfalia. Esta edición est[a organizada por el Museo Estatal de Arte e Historia Cultural de Westfalia
.
Artistas Invitados
Pawel Althamer (1967 in Warsaw, vive y trabaja enWarsaw)
Combina en su obra aspectos de la escultura clásica, v.g., en sus autorretratos figurativos a escala natural realizados en cera y cabello (1993), las características de sus instalaciones y los elementos sociales. Frecuentemente incorpora situaciones cotidianas familiares en contextos nuevos para cuasar giros interpretativos. En 1994 preguntó a los empleados de una galería de arte de Varsovia qué objetos podrían hacer más placentera su labor cotidiana, y entonces realizó asientos, una radio, una planta en una maceta y tragos suaves. En su obra juegan un rol principal las personas de las clases infraprivilegiadas. Se enfoca en la artificialidad de su diferencia involuntaria. Para Bailarines (1997) hizo bailar tomados de la mano en ronda un grupo de vagabundos en un cuarto blanco brillantemente iluminado; desnudos, no se develaba su categoría social y su danza devenía una pura expresión del ser humano. Su trabajo puede entenderse como una nueva forma de realismo desarrollada en Polonia y otros países del Bloque Este en el curso de las transformaciones políticas de inicios de la década de 1990.
Para los Proyectos Escultóricos de 2007, construyó un rastro; comienza en un paso para caminantes y ciclistas en un área municipal de recreación cercana al lago Aa; conducirá a través de campos y praderas a las afuras de la ciudad. Luego de un kilómetro, culminará abruptamente en medio de un campo de cebada; ante la sorpresa, los visotantes deberán decidir cómo actuar ante la situación y cómo regresar a la ciudad. Su idea parte de la manera en que caminantes y ciclistas obedecen estrictamente los signos que designan sus pasos, conforme a reglas, de una manera que resulta inusual a un observador polaco. Así, también cuestiona la obviedad de la red de pasos para ciclistas y caminantes en la ciudad, ofreciendo una alternativa que se reúsa a cumplimentar el lógico sistema tácitamente aceptado. Pasando de un camino principal que permite abandonar la ciudad e ingresando en un área agricultórica en las afueras, este cambio de entorno altera ma manera en que el camino es percibido, que se transforma de una intervención en la estructura ciudadana existente en una aventurada manera de salir de las rutinas cotidianas de la vida urbana. Su abrupto fin enfrenta a los visitantes con su habilidad para tomar decisiones, para encarar la situación que transitan, renegociar posibilidades, asumir sus propias responsabilidades. 
Michael Asher (1943 Los Angeles/USA, vive y trabaja enLos Angeles)
Michael Asher ha participado en todas las emisiones de los Proyectos Escultóricos ubicando una combi en diferentes locaciones de la ciudad y registrándolo metódicamente en fotografía. El trabajo devino una lente por la cual observar el desarrollo urbano por décadas. También una reflexión acerca de la movilidad al oponer una forma inmutable, estandardizada y sitios cambiantes. El artista ha denominado su trabajo “dislocaciones”. Trasladándola semanalmente, en esta edición ubicará la combi en doce locaciones diferentes para explorar el área de conflicto entre una forma rígida y un espacio móvil.
Nairy Baghramian (1971, Isfahan, Iran, vive y trabaja en Berlin)
Guy Ben-Ner (1969 Ramat Gan/Israel, vive y trabaja en New York)
Graduado en New York en 2003, este videoartista, representó a Israel en la Bienal de Venecia de 2005 con Treehouse Kit, un árbol de supervivencia realizado con piezas de ebanistería; otro trabajo relacionado es Berkeley’s Island (1999) que lo muestra bajo un árbol en una isla de arena en medio de su cocina. En Edelsztein, una videoperformance, realiza un autorretrato como “hombre de la familia”, que trata de transmitir a su hijo en Wild boy (2004). En Moby Dick (2000) convierte su cocina en un ballenero para llegar a la profundidad de los mitos. Para esta muestra en la “ciudad de las bicicletas”, se enfocará en la movilidad. Te lo daría si pudiera, pero lo presté equipará a un número de bicicletas con pantallas y proyectores de video y los ubicará por la ciudad; las bicicletas devendrán “máquinas de imágenes” cuya velocidad de proyección los visitantes podrán regular moviendo los pedales de las bicicletas, así como podrán hacer correr el film de manera correcta o en reversa. El film mostrará al artista en un tour ciclistico por la ciudad; su bicicleta es un objeto readymade. Antes de la muestra, el artista desmantelará un número de conocidos readymades para reensamblarlos como una biblicleta que funciona verdaderamente. Dado su interés por temas como la familia y la educación, para la tarea contará con la ayuda de sus hijos.
Guillaume Bijl (1946, Amberes, Bélgica, vive y trabaja en Amberes y Münster)
Sus instalaciones est[an llenas de ironía y crean la ilusión de diseño y orden, concientizándonos inmediatamente de la ineptitud o la a menudo involuntaria comicidad de las producciones públicas. Los intentos por establecer el orden en la forma urbana corresponden a varios intereses y requerimientos; para el artista es una ilusón que devien motivo de su arte. Su programa artístico no puede ser etiquetado ni como “objet trouvé” ni como “arte del contexto”. Duda apriori de que se pueda experienciar lo público poniendo lo público en escena como, por ejemplo, amoblando la ciudad. Obras como Calle Romana (1994), en el Museo Middelheim al Aire Libre de Amberes parece un sitio arqueológico. Sus modelos son el turismo cultural y la industria de la recreación. Su serie de trabajo titulados “Perdón” son para el artista “poesía absurda”. “Carente de fe” respecto de su propio realismo formal, inicia en 1987 una serie de pequeños trabajos a los que llamó Perdón, en los que efectivizaba una abstracción a partir de ensamblados absurdos realizados con objetos existentes. Para esta muestra realiza un proyecto titulado Sitio Arqueológico (Una Instalación Perdón): en un area de césped implantará un montículo de unos seis metros de altura con un pozo de unos ocho metros de profundidad. En la cavidad central, una torre. El nombre de Münster derica de la palabra latina monasterium. La torre simula un objet trouvé, evoca el origen de la ciudad y la desaparición de su sustrato histórico.
Martin Boyce (1967 in Glasgow, vive y trabaja enGlasgow and Berlin)
Martin Boyce trabaja en la intersección del diseño, la arquitectura y la vida cotidiana. Se asocia a si mismo con la forma y la función de los objetos diseñados y analiza sus conceptos. Introduce disturbios en la sustancia misma de los trabajos de Arne Jacobsen, Mies van der Rohe, y Charles y Ray Eames, reinterpretándolos y desarrollándolos. Participante de la Bienal de Lyon de 2003 y ganador del Premio De Arte de la Fundación Adolf Luther de Krefeld, abandona el diseño de cuño moderno con sus extraños y desconcertantes entornos. Sus “paisajes frágiles” subrayan su interés por el diseño y el styling (la práctica de dar nuevo aspecto a productos ya diseñados) que determinan profundamente el habitat y la vida humanos. El artista refleja la idea de paisaje, incluyendo “paisajes fragmentados o imaginarios, sitios genéricos y arquetípicos. Estos paisajes son descriptos a menudo por detalles y fragmentos”. Un datalle “puede crear un lugar imaginario y habitable”. Incluso pensando los cambios artísticos sólo un detalle menos de los clásicos modernos del diseño, el artista está trabajando en la construcción y deconstrucción del paisaje.
Jeremy Deller (1966, London, vive y trabaja en London)
Desde medidados de los 90 ha sido mediador, curador, director y editor. Como tal ha iniciado un número de proyectos artísticos y cooperaciones que le han permitido manipular temas históricos, sociales y geográficos en su verdadera dimensión. Particularmente interesado en actividades marginales respecto de las corrientes principales, sus trabajos enfocan en la historia y la identidad culturales del RU a fines de los 80. A través de la recontextualización de la historia reciente crea nuevas perspectivas desde las cuales rever percepciones atrincheradas. Utiliza métodos de investigación cultural y periodística, pesquisando, entrevistando y analizando. Su práctica artística, la aproximación performática y participativa a la que acude en sus proyectos, ubica su trabajo en la esfera pública. A través de intervenciones subversivas (panfletos, signos, posters, manipulación de eventos, demostraciones escenificadas, variando tradiciones culturales) grupos sociales diversos se nuclean en acuerdo con sus lógicas respectivas. La Batalla de Orgreave (2001) se basa en el legendario golpe minero de 1984-1985 que devino en un problema de poder entre uniones mercantiles y el gobierno inglés. El artista hizo que antiguos mineros y aficionados reactuaran el evento clave del Tatcherismo acudiendo a un muy popular método inglés: la puesta en acto de eventos históricos. En 2004 se hizo acreedor del Turner Prize por Memory Bucket, un diario filmado, documental de un viaje del artista por Texas: iniciado en Waco, donde en 1993 más de 80 miembros de la secta davídica, declarados terroristas, tras semanas de persecución policial fueron asesinados en circunstancias aún oscuras, continúa en Crawford, tierra natal de Bush.
Michael Elmgreen (1961 Kopenhagen, Dinamarca)
&

Ingar Dragset (1969 Trondheim, Noruega).

Viven y trabajan en Berlin
Su trabajo reúne las categories de arte, arquitectura y diseño. En instalaciones y performances exploran y redefinen el espacio y sus numerosas posibilidadesde definición y función. Su aproximación se basa en la tesis foucaultiana: es la aceptación de ciertos patrones conductuales dentro de estructuras dadas, y no las estructuras mismas, la que restringe l aacción yla actividad humanas. Los artistas transfieren el espacio a nuevos contextos de descripción, proponiéndose modificar su funcionalidad y así facilitar la redefinición de lo familiar. En 2003 montaron una tienda de Prada en el desierto texano, en algún lugar entre Marfa y el caserío de Valentine. Si bien la tienda mostraba la última colección de otoño de la marca internacional de moda, el edificio no tenía ni entrada ni salida, y estaba suavemente deteriorado. Los artistas se enrolan en aquella tendencia tradicional del arte que discute las premisas y la recepción del arte, desafían el sitio del arte contemporáneo y finalmente, a fines de los 80 y en los 90, apuntan críticamente hacia las instituciones.
Hans-Peter Feldmann (1941, Hilden, vive y trabaja en Düsseldorf)
Convencido de que el arte es el producto de un cierto tiempo y espacio, trabaja en una perspcetiva histórica sin ser estrictamente hablando un historiador. Su arte se basa en la colección y reordenamiento del archivo fotográfico, pictórico y objetual que emana de nuestras vidas cotidianas. Postales artísticas, pinturas de mujeres desnudas, postales de atardeceres, fotos de diarios, páginas de calendarios, son los materiales que usa. Forma las bases de analogías que racconta y nos presenta. Sus propias fotos en blanco y negro parecen referir a ciudades en una aproximación más bien trivial: la disposición urbana de las edificaciones, calles, autos y personas. Compila fotos en albumes; sus antologias sumarizan las circunstancias y condiciones de ciudades singulares, y devienen pinturas de períodos en particular. Para esta muestra quiso hacer una contribución, un servicio al público. En la Domplatz frente a la catedral aún existen algunos baños públicos, comunes en tantas cudades del pasado; en el presente, la mayor parte de estas “conveniencias públicas” han sido eliminadas del paisaje urbano. Pero los baños subterráneos de la Domplatz han sobrevivido y son densamente frecuentados. En la plaza, un mercado al aire libre tiene lugar tres veces por semana, la vecindad alberga sitios turísticos, alrededor de la palza se encuentran paradas de autobuses, muy cercanos se encuentran la oficina de correos y otros edificios públicos. El artista efectuará para los Proyectos Escultóricos será el remozamiento de estas instalaciones con el propósito de evitar a un gran numero de visitantes experiencias estéticas negativas; el artista entiende su labor como, a la larga, un servicio al público. Su rediseño de los baños incluye el incremento del sistema lumínico y liberar de pago el uso de las instalaciones, tal como acontece hasta el momento.
Dora García (1965 en Valladolid, Spain, vive y trabaja en Brussels)
http://www.thebeggarsopera.org/
La artista realizará una versión de la Ópera del Mendigo de John Gay y Bertold Brecht en el espacio público y en tiempo real.

Isa Genzken (1948, Bad Oldesloe, vive y trabaja enBerlin)
Participante de las ediciones de 1987 y 1997, su trabajo explora el impacto del entorno sobre nosotros y el efecto que causa. Las tensiones entre arquitectura, publicidad, diseño y los medios determinan el comportamiento humano en el espacio público. Este es el foco de sus intereses. La artista usa a menudo materiales que subrayan el carácter temporario de sus trabajos; también emplea los medios tradiciones como fotografía, video, espejos, película plástica y accesorios de la vida cotidiana. Sus trabajos establecen una referencia inmediata a la locación. Ella intenta capturar su naturaleza y transferirla a un nuevo contexto.

Dominique Gonzalez-Foerster (1965. Strasbourg, Francia, vive y trabaja en Paris y Rio de Janeiro)
Enfatiza los interespacios transitorios en nuestro entorno cotidiano. En sus films, videos, series de fotos e instalaciones, ella enfoca sus estéticas y va más allá de su potencial monotonía. Está particularmente interesada en l establecimiento de uan relación significativa entre lugar, objeto y usuario potencial. Para la Documenta 11 (2002) diseñó Park – A Plan for Escape en el Karlsaue Park de Kassel, una instalación consistente en fragmentos del parque y de la arquitectura de jardines de los 60. Se interesa en la estética y la acción funcionalmente orientada de esos fragmentos y habitaciones, que ella reactúa e interpreta en sus obras. Para la 27ª Bienal de San Pablo (2006) multiplicó en un sector del pabellón sus caracteristicas columnas.
Tue Greenfort (1973 Holbæk / Dänemark, lives in Frankfurt and Berlin)
Valérie Jouve (1964, Saint-Étienne, Francia, vive y trabaja en Paris)
Suchan Kinoshita (1960, Tokyo, vive y trabaja en Maastricht)
Instalaciones, acciones, arquitecturas modélicas y films la llevan a experimentar con aquello que parece claramente definido. Límites y medias tintas son su entorno favorito. Su trabajo en teatro experimental –ella fue miembro por varios años del Theater am Marienplatz radicado en Krefeld- ha sido determinante en su labor. Gran parte de sus intalaciones están sujetas a transformaciones constantes, con lo que incorpora el teatro o aspectso performáticos. Sus instalaciones representan espacios de experiencia que apuntan a los sentidos. Acude a letras de neón, proyecciones, canto, sonido, efectos mecánicos y elementos efimeros como polvo y pompas de jabón. El espectador es invitado a participar en producciones complejas, en parte, “escénicamente dirigidas” por detalladas instrucciones impartidas por la artista. En la Galería Municipal de Nordhorn, Alemania, fue más allá de la penetración de las artes visuales en el teatro: en el auditorio, una puesta teatral mostraba 200 personas; el visitante ingrsaba al oscurecido hall por el escenario y asi devenía parte de un interjuego entre ser mostrado como y mirar una  obra de arte. En muchos de sus films explora los límites entre sueños, imaginación y realidad. En sus intalaciones usa superimposición o interjuego de transmisiones en vivo, proyecciones filmicas y realidades enmarcadas, para experimentar con diversos grados de realidad. Otras instalaciones consisten en cobertizos de madera a veces escultóricos que ofrecen su espacio a no más que un ocupante por vez. Como estructuras arquitectónicas dentro de la arquitectura del museo, estos proyectos intervienen el campo de tensión entre lo público y lo privado. Su trabajo ha sido parte de la Manifesta 1 (1996, Rotterdam), la 46° Bienal de Venecia y la 4° Bienal de Estambul (1995). 

Marko Lehanka (1961 Herborn, Hessen, vive y trabaja en Frankfurt y Butzbach)
El mundo del artista es trivial, y el espectador no sólo reconoce su propia vida cotidiana en sus obras sino también un carácter banal de los eventos que, a primer golpe de vista, es sorpresivo. Desde 1991 produce variasseries de botellas de cerveza grabadas con típicos fragmentos de frases que se escuchan habitualmente en las contiendas entre bebedores. Ha diseñado una habitación en el Museo de Arte Moderno de Frankfurt (2000) donde mostró por ejemplo una construcción inspirada en Bauernsäule de Albrecht Dürer' (1525), con el mismo título, mas no coronada por un campesino asesinado sino por un granjero fumando un cigarrillo de manera casual. Formado en la Städelschule de Frankfurt (1985-1990), obtuvo el Villa Romana Prize en Florencia en 1993. Participó en la Bienal de Venecia de 2003, donde compuso una instalación acerca de Bauernsäule en el Pabellón de Italia. Frecuentemente acude a la improvisación y a las ideas espontáneas, las que devienen un componente integral de su trabajo, o cuyo espíritu insira sus acciones y performances. Junto a los alternativos asistentes de su Mädcheninstitut Lehanka, fundado en 1993, a menudo se mueve en los límites entre el sinsentido y el absurdo. Apela a diferente medios artísticos, experto en estilo y excelente observador de la vida cotidiana, en la que sabe encontrar lo humorístico. En el Prinzipalmarkt, la principal calle de compras de la ciudad, instaló una gran flor cuyos pétalos son tablas de surf, el cáliz un monitor y audífonos connectados a una computadora; la flor atrae a los paseantes para contarles historias. La computadora reemplaza al autor: el artista ha invertido varios años en desarrollar un software que genera historia sobre Münster sobre la base de palabras almacenadas en la memoria de la computadora. A través de los audífonos, los espectadores pueden escuchar a la computadora contar historias y pueden leer las palabras en la pantalla; también pueden afectar el desarrollo del relato. Pero el final es siempre el mismo: todas las historias culminan con la muerte del protagonista.
Gustav Metzger (1926, Nuremberg, vive y trabaja en London)
Miembro de una familia judía ortodoxa, la mayor parte de su familia fue arrestada y deportada a Polonia en tanto él y su hermano mayor puedieron escapar al régimen nazi partiendo a Inglatera con ayuda del Movimiento de Niños Refugiados. Estudió en la Escuela de Arte de Cambridge, Londres. Desde fines de los 50 ha sido un importnte representante de la acción y su trabajo estrechamente relacionado con el concepto de arte autodestructivo. Entre 1959 y 1964 publicó cinco manifiestos al respecto. Una reacción a la degradación del arte a mera mercancía, el arte autodestructivo indaga el potencial destructivo existente y lo transforma en creatividad. Dedicado a la estética de lo efímero, este proceso creativo raramente lleva a un objeto artístico que pueda ser expuesto. Ha sido participe de eventos como la documenta 5 (Kassel, 1972) y la 8ª Bienal de Sharjah (2007).
Eva Meyer (1950 in Freiburg)
&

Eran Schaerf (1962 in Tel Aviv)

Viven y trabajan en Berlín
Eran Schaerf estudió arquitectura, urbanismo, video y fotografía. Mudó a Berlín en 1985 y comenzó a desarrollar un arte que involucra diferentes medios y géneros en el cruce de lo narrado y lo actuado. Participó de la documenta de 1992, la Bienal de Venecia de 1993, y la Manifesta de 1998. Al no ser el alemán su lengua materna, puede tratar el lenguaje como una pieza escultórica. Su trabajo raramente en accesible de manera sencilla. Suele buscar conexxiones con nuevos contextos para nociones fijas y predeterminadas. Esto lo ha llevado a trabajar de manera colaborativa con la filósofa y escritora Eva Meyer a incios de los 90. Sus proyectos artísticos y científicos corren paralelos y están interligados de diversas maneras. Meyer se ha relacionado con el movimiento feminista. Tras escribir su tesis doctoral en 1982-1983 (Zählen und Erzählen. Für eine Semiotik des Weiblichen), devino profesora visitante en diversas universidades de Europa y EUA. Desde 2003 es profesora de la Academia Nacional de Bellas Artes de Oslo. En su último libro, Von jetzt an werde ich mehrere sein (2003) intenta determinar una relación entre imagen y escritura sin las usuales jerarquías. La filósofa describe cómo leer textos con ayuda de la teoría de la imagen en movimiento. Así, cuestiona el estatus de la imagen, que muestra sus estrechos lazos con el arte de Eran Schaerf. Ambos han enfocado de manera cada vez más acentuada en piezas radiales y producciones fílmicas desde 1997. En una versión muda de Europa von weitem (1999) presentan escenas de la vida diaria de Bruselas. En una tercera versión ellas se combinan con una pieza radial del mismo nombre. La obra radial fue compuesta en tanto las imágenes del film eran desconocidas para los autores, La percepción sincrónica produce sinergias. Schaerf y Meyer crean nuevos contextos en sus trabajos. Han expuesto juntos en Manifesta 2 (1998). 

Deimantas Narkevicius (1964, Utena/Lithuania, vive y trabaja en Vilnius)
Cineasta y videasta, representó a Lituania en la 49ª Bienal de Venecia (2001). En la superficie, sus films parecen reflejar la experiencia comunista en Lituania, pero de hecho van más allá explorando la percepción de la historia, que puede ser modificada por ideologías y utopías, así como procesos sociales identificando la interconexión existencial de los protagonistas de sus films con su entorno urbano y económico. Para reflejar esos vinculos, técnicas cinematográficas y procedimientos narrativos diversos se superponen en sus films. Escultor de profesión, concibe la realización cinematográfica como una producción de esculturas digitales. En su arte quiere identiicar lugares y elaborar sus estructuras específicas. Sus trabajos han sido vistos en la 9ª Trienal del Báltico (2005, Vilnius) y en la Bienal de Praga (2005).
Bruce Nauman (1941 Fort Wayne/Indiana, USA, vive y trabaja en Galisteo/New Mexico, USA)
La medida de su relevancia la dan hechos como haber sido invitado cinco veces a la Documenta de Kassel (1968, 1972, 1977, 1982 y 1992), dos a la Bienal de Venecia (1999 y 2005) y dos a la Bienal de Lyon (1995 y 1997), entre otros relevantes eventos y más allá de las numerosas distinciones recibidas, como las individuales y retrospectivas acontecidas en los ámbitos más prestigiosos del mundo (el MoMA de NY, la Tate Gallery de Londres, el Centre Georges Pompidou de Paris, el Museo Nacional Centro de Arte Reina Sofia de Madrid, la Kunsthaus de Zurich, el Kunsthalle de Hamburgo...). Figura relevante del arte mínimo y del conceptual, de la performance y del video, en su trabajo el lenguaje juega frecuentemente un importante papel. Se ha enfocado particularmente en dos asuntos: el rol del cuerpo como medio, y el interjuego del cuerpo con el espacio. Sus proyectos relacionados con la arquitectura anticipan e incorporan los movimientos del espectador en sus reacciones al proyecto. Por razones técnicas, sus trabajos para los Proyectos Escultóricos de 1977 y 1987 no fueron expuestos. En esta cuarte edición se concretará el primero como homenaje a un artista cuya proyección sobre el arte ha sido más que considerable desde la década de 1960. Su Square Depression es tan destacada hoy como hace treinta años. Se la emplazó en el sitio originalmente pensado, cerca del Instituto de Ciencias de la Universidad(Wilhelm-Klemm-Straße). El proyecto ha sido mencionado a menudo como una “pirámide negativa”, como la construcción de una “depresión geomorfológica”. La obra es una estructura semejante a una plaza seca en la ciudad con un diámetro de 25 m., una depresión cuyos bordes descienden hacia el centro; parado allí, los bordes exteriores quedan a la altura de la vista y ponen al espectador en un “escenario negativo” por el que realmente es el espectador quien está siendo presentado en el centro de la escultura y deviniendo una suerte de performer.
Maria Pask (1969, Cardiff, Wales, vive y trabaja en Amsterdam)
Mayormente sus proyectos enfocan procesos e incluyen gente de una amplia variedad de grupos sociales. Sobre la base de estrategias artísticas desarrolladas en su mayor parte en los 60, sus trabajos remiten a la naturaleza radical del movimiento alternative. Así, utiliza nuevas formas de producción teatral, sin dudar en reactuar musicales o abrebar en la particular estética de su generación para alcanzar sus proósitos. En sus exploraciones acerca de la dinámica grupal y la posición del individuo en la comunidad emplea un amplio rango de formatos, desde escultura a talleres creativos y formas diversas de terapia grupal. Toma el potencial creativo y social de estos formatos y los transforma en coloridas instalaciones infiltradas de arte aficionado. El trabajo en equipo y el intercambio con diferentes grupos sociales son cruciales para sus métodos de trabajo y muestran la relevancia del teatro en su labor. Un aspecto importante de su aproximación al arte es crear situaciones que llevan a la audiencia a situaciones inesperadas. Su meta no es tanto provocar a la audiencia como intentar usar este tipo de confrontaciones para superar inhibiciones, romper con convenciones sociales y además crear algo nuevo, todo ello con una buena dosis de humor. En la obra Beautiful City, una plataforma pública desde la cual expertos en varias religions presentarán sus respectivas creencias religiosas en respuesta a una serie de cuestiones que la artista les presentará previamente. En alusión a la metáfora que contiene la canción Hermosa Ciudad del musical Godspell (1971), la artista intenta explorar la idea de un nuevo tipo de ciudad construida no de muros y torres sino de ideas visionarias, morales y confianzas mutuas. Con este propósito armó un programa de conferencias semanales como parte de las cuales gente de varias comunidades religiosas nationales e internacionales presentarán al público sus indiviuales y subjetivos puntos de vista sobre la fe, la espiritualidad y la religión. Escenificando el programa de conferencias dentro de una carpa, la artista creará un lugar cuyo carácter cursante e improvisado traerá a la mente los predicadores itinerantes y aludirá a las tiendas e ideales de la Zeltmission evangélica (“Tent Mission”) de Alemania. Representando un movimiento contra la concentración de dinero evangélico e intereses en grandes ciudades, los predicadores de la Zeltmission viajan principalemente por áreas rurales para despertar en la gente con sus sermones la conciencia de los Evangelios. Mirando atrás en la historia de la ciudad, donde la religión tuvo un destacado rol en la Reforma del siglo XVI, espcecialmente el período de la regla Anabaptista, determinó el carácter de la ciudad y aún juega un rol central en su concepción de sí misma. El proyecto de la artista comienza en un importante punto: en la Münster actual, la comunidad católica romana es desproporcionadamente grande en tanto otras comunidades religiosas visibles en otras partes de Europa como el judaísmo y el islamismo sólo están presenten en números extremadamente pequeños y difícilmente se tiene noticia de ellas. En este contexto, su proyecto no tiene una aproximación reformista urgiendo a la gente a cambiar su sistema de fe. Más bien intenta iluminar la pluralidad y la diversidad. En su yuxtaposición, los varios puntos de vista religiosos se balancean unos a otros, estableciendo una rica fuente de información acerca de los contextos étnicos, sociales e individuales dentro de una sociedad multicultural. Como parte de una exhibición mayor, este proyecto transforma la munestra misma en una suerte de “marco religioso”: en tanto las intervenciones creativas individuales represetan la imagen de una ciudad, así también lo hace la idea del proycto de Pask, reflejando la experiencia de una dedicada comnunidad de artistas. Escogiendo un sitio entre esculturas de muestras pasadas –aquellas de Hermann de Vries y George Brecht- Pask se posiciona a sí misma entre uan busqueda de rasgos del pasado y el movimiento Fluxus, representativo como lo es el último de utopías creativas en los 60.
Susan Philipsz (1965 in Glasgow, vive y trabaja enBelfast and Berlin)
Sus audioproyectos refieren directa o indirectamente a la locación de sus instalaciones. Sus presentaciones en muestras internacionales diversas han incluído patrones musicalesm litararos e históricos en sus canciones y sonidos, provocando memorias y sentimientos en sus audiencias, quienes desde una intimidad personal devienen concientes del mundo externo. Sus video instalaciones también enfocan las relaciones entre personas y sus entornos. En su fil mudo Returning (2004) muestra gente que hace una pausa frente a un monumento y deja por un momento su rutina cotidiana. Su deseo no es ni mover al espectador de sus entornos ni cambiarlos, que la persona no sólo se concientice de la locación sino también de sus relaciones con ella. Su trabajo ha sido visto en la 4ª Bienal de Berlín (2006) y en la Tienal de Torino (2005-2006).
Martha Rosler (New York City, vive y trabaja enNew York City and Malmö)
Su trabajo se orienta hacia temas socials y politicos concretos y desde una correspondiente actitud crítica. Se ha comparado su trabajo con el de John Heartfield por su deseo de criticar e incluso cambiar las políticas en curso a través de sus collages, especialmente aquel en el que Rosler mostró la política expancionista estadounidense en Vietnam y cómo ella contradijo las condicones de vida estadounidenses en los a;os 60 y 70 (Trayendo la Guerra al Hogar/Casa Bella). Tempranamente confrontó tópicos urgentes (género, racismo, segregación clasista) en medios diversos (video, instalaciones). Sus métodos y su lenguaje pictóricos provienen de su profundo compromiso con la teoría contemporánea en filosofía y sociología. Desde lo dácada de 1960 ha escrito textos ficcionales y no ficcionales. A mediados de 1970 combinó su investigación con el trabajo como empaquetadora en cadena de comoda rápida, escribiendo en forma de diario, cin representaciones performáticas de arte conceptual, etc. Su investigación, junto a su interés por la estética y la accesibilidad del espacio público, llevan a su proyecto curatorial Si usted vivió allí (1989), referido a las condiciones de vida en New York en el curso de la crisis del Síndrome de Inmuno-Deficiencia Adqurida y una creciente “pequeña-aristocratización”.
Thomas Schütte (1954 in Oldenburg, vive y trabaja en Düsseldorf)
Participante de tres Documentas (1987, 1992 y 1997), de la 51ª Bienal de Venecia (2005), la 4ª Bienal de Berlín (2006) y en las emisiones de Proyectos Escultóricos de 1987 (Pilar de Cerezas, una irónica y crítica referencia a la arquitectura de la ciudad, una cita a Oldenburg y un hito ya de la ciudad en la Harsewinkelplatz) y 1997 (Grandes Fantasmas, Landesmuseum), es uno de los artistas m’as conocidos en Alemania, y su hacer se expande más allá de la escultura a disciplinas como la arquitectura, el diseño gráfico y las artes aplicadas. Combina una actitud crítica respecto de la sociedad con un interés por la artesanía y un rechazo por la virtualidad. Para esta emisión, nuevamente en Harsewinkelplatz, una plaza pública en el centro de la ciudad, ya transformada: un parking es hoy una zona peatonal, se ha abierto un café, los visitantes se sientan bajo el Pilar de Cerezas cuando el clima lo permite, se ha instalado una fuente. El artista la cubrirá durante la muestra con una costrucción rectangular acristalada en cuya azotea erigirá una escultura naranja radiante, modelo de un museo cuya forma recuerda un edificio que emerge; su trabajo es una contrapuesta a los pequeños edificios que rodean la Harsewinkelplatz.
Andreas Siekmann (1961, Hamm, vive y trabaja enBerlin)
Sus trabajos discuten los procesos de economización y privatización del espacio público urbano, Sus dibujos, modelos, videos, proyectos de exposicióny trabajos en espacios públicos critican e irónicamente representan las relaciones de poder dominantes y proponen alternativas y contraproximaciones. Interesado en un giro paradigmático en la economía –del mercado social al neoliberalismo- y en el impacto de la globalización sobre diferentes sectores sociales, su trabajo Square of Permanent Reorganisation (1993) llevó adelante siete diseños ficcionales de una plaza pública enfocando varios usuarios potenciales y sus repsctivos intereses particulares: la falta de funcionalidad y relación de la escultura pública habitual fue lo más evidente. En 2004 diseñó y organizó con Alice Creischer la muestra Ex-Argentina. Fuga del Trabajo al Hacer. 
Rosemarie Trockel (1952 Schwerte, vive y trabaja en Colonia)
Desde la década de 1980 su obra ha sido de una extraordinaria diversidad: regularmente trabaja con video, ilustración, objetos cotidianos, escultura, los que usa autónomamente o en el contexto de instalaciones. Se hizo conocida por su grandes pinturas tejidas. Uno de sus asuntos favoritos en la discusión critica de los estilos de vida femeninos y las diferencias genéricas. Sus trabajos en el espacio público incluyen el Monumento por la Persecusión de Homosexuales en Frankfurt/Main (1992-1994). Junto a la arquitecta paisajista Catherine Venart y Topotek 1’ ganó el certamen de diseño del Bahndeckel en el Theresienhöhe de Munich (2001), proponiendo un área abierta con una duna de arena. En la Documenta X (1997) propuso una Casa para Cerdos y Gente en el parque Karlsaue.
Silke Wagner (1968 in Göppingen, vive y trabaja enFrankfurt)
Un amplio rango de formas y temas habitan su obra. No obstante, sus proyectos se basan en un principio común: refieren explícitamente a problemas de lo social, político y ecológico. Coopera con grupos minoritarios e inicia actividades que subrayan públicamente el espacio poniéndolo en tela de juicio y promueve activamente alteraciones de las situaciones dadas. Busca giros perceptivos asi como el impacto de sus objetos, performances y acciones. Toma una claro posicionamiento político al usar un minibus rotulado Lufthansa Clase Deportada y provocando un debate público a nivel nacional acerca de Lufthansa y sus planes para ser utilizada para la deportación de los refugiados, o al llamar provocativamente a parejas a fingir contrtos matrimoniales. También discute el grado privado de la representación al expandir rumores o desarrollar sistemas modulares que sirven para construir un mueble funcional o, si se prefiere, para no cumplir ningún propósito en tanto el arte hace posible ambas cosas. También trabaja con procesos comunicativos, por ejemlo ofreciendo un marco laboral o una plataforma para la acción social; discutiendo las condiciones de la industria artística. Sólo locales y otros proyectos enfocan el espacio público. Hacer skate por las calles es un ejemplo de cómo apropiarse y reconquistar los exteriores.
Mark Wallinger (1959, Chigwell, UK, vive y trabaja en Londres)
En 1999 diseñó una figura realista de Cristo a escala natural para el enorme y vacío pilar existente frente a la Galería Nacional de Londres en Trafalgar Square. La figura de resina sintética y polvo de mármol blanco, coronada con una pieza de filamentos dorados, produjo un irónico contraste con los heroicos monumentos nacionales de la plaza. Este es un caso del que fue su tema principal en los 80: la creación y representación de la identidad nacional inglesa; sus trabajos fueron una deconstrucción del autorretrato inglés de la era tatcherista y marcaron una clara distinción respecto del “internacionalismo” del arte inglés. En los 90 comnezó a enfocarse en la religión con secuencias de la memoria icónica cristiana usadas para impregnar situaciones de la vida cotidiana de sentido religioso. Sus proyectos de videom fotografías y objetos nunca transmiten un mensaje claramente religioso. Versículos de la Biblia escogidos, canciones o titulos producen una ambigüedad de alegorias sobre situaciones cotidianas. El artista examina en su trabajo la necesidad humana fundamental de significancia trascendental. Como en el trabajo para Traflagar Square, el emplazamiento especial y el rol del espectador juegan un papel esencial en su obra. Una figura de Cristo erigida en la Casa de la Secesión de Viena confronta el espacio público con aquel de lo semipúblico. El giro conceptual conduce a un claro giro perceptivo en la obra de arte. Su trabajo ha sido parte de la 51 Bienal de Venecia (2005) y la Art Basel 35 (2004).
Clemens von Wedemeyer (1974, Göttingen, vive y trabaja en Berlin y Leipzig)
Trabaja sus films con imagines condensadas más que con trama narrativas lineales. Realiza ensayos documentales con personajes que son sistemáticamente quebrados por imagenes y sonidos borrosos, citas fílmicas, efectos lumínicos dramáticos, la imposibilidad de identificar tiempo y espacio, todo lo cual produce un efecto de desnidad en secuencias recargadas de hechos que, a su turno, devienen imágenes metafóricas fuera del tiempo y del espacio. La acción a menudo está aislada, ubicada en un contexto ajeno, lo que hace aparecer absurdas las escenas cotidianas. El carácter documental del film se evapora, especialmente en tanto los conceptos del film son fragmentos y loops. Pero su trabajo no intenta evitar la realidad sino más bien intentan hacer justicia a su complejidad. Muchos films están acompañados por su correspondiente making of, explicando las condiciones y el contexto de la producción,proveyendo información que orienta la manera en que decodificamos el film y en muchos casos refuerza sus aspectos absurdos o metafóricos. Sus trabajos transitan temas referidos a lo social/societario, el desarrollo y las estructuras de poder, las relaciones entre arquitectura espacio y ciudad. Silver Heights y The Settlement muestran la arquitectura de dos asentamientos de viviendas prefabricadas con bloques de concreto como expresión del cambio político y las caídas utopías de planeamiento urbano. Su trabajo ha sido visto en la Art Basel 37 (2006), la 4ª Bienal de Berlín (2006).
Annette Wehrmann (1961 bei Hamburg, vive y trabaja enHamburg)
Ha producido performances e intervenciones temporairs y criticas en espacios urbanso desde la década de 1990. Blumensprengungen es una serie de pequeñas detonaciones provocadas en lechos de flores en el espacio público del centro de Hamburdo, un comentario volatil, poético e irónico sobre el mobiliario urbano contemporáneo. A principio de los 90 invitó a los paseante de Frankfurt/Main a canjear algún objeto por una obra de arte: una bolsa plástica blanca llena de agua sembrada de alfileres de colores. Su mercado de pulgas/agencia mercantil propuesta para Puente. El Mapa no es el Territorio (1997) fue un comentario acerca de la creciente privatización del espacio público. EN el Fleetmarkt, una plaza privadamente adquirida en el centro hamburgués, erigió una estructura cónica de madera similar a una escultura minimalista sobre una escultura existente que servia de oficina mercantil para un mercado de pulgas semanal proyectado como no comercial. En 2001 convirtió una torre limítrofe de Alemania del Este en una galeria de espejos.

Pae White (1963 in Pasadena, Canada, vive y trabaja en Los Angeles)
David Hammons (1943 Springfield/Illinois, vive y trabaja en Harlem/New York)
David Hammons es un maestro de las intervenciones artísticas pequeñas que producen grandes efectos[ “Cuanto menos hago, más artista soy”. Su performance Bliz-aard Ball Sale (Cooper Square, New York, 1983) es un excelente ejemplo para subrayar este manifiesto. Parado entre los vendedores callejeros, el artista ofrecía en venta bolas de nieve de tamaños diversos. Su propósito era demostrar que con el entorno adecuado todo puede ser comercializado. También se trataba de una referencia al mercado de arte que funcionando bajo principios similares, da un valor economico a objetos aparentemente carentes de sentido. Acudiendo generalmente a experiencias urbanas, el artista trabaja a menudo con la ironía, incluso el sarcasmo que, en una segunda ojeada, da a su trabajo un aire agresivo. Le importa integrar las tradiciones africanas a su obra, lo que puede verse en su elección de materiales o su preferencia por patrones multicoloridos y por los aspectos espirituales. Rock Head (2004) es un canto rodado halado en Harlem al que engomó pelo tomado del piso de una peluquería del lugar y al que luego se aplicó un corte de cabello realizado por el peluquero mismo. Participante de la Documenta IX (1992) y de la 50ª Bienal de Venecia (2003), se ha distanciado cada vez más del mundo del arte. A pesar de numerosas invitaciones, sólo participa en muestras selectas.
Mike Kelley (1954 in Detroit/Michigan, vive y trabaja enLos Angeles)
Desde su participación en la Documenta IX (1992) y X (1997) y su famosa retrospectiva en la Haus der Kunst (Munich, 1995) y el Whitney Museum of American Art, ha sido un artista ampliamente discutido. Sus objetos, instalaciones, performances atraen la atención hacia miedos y deseos colectivos y subliminales, particularmente aquellos que descubre en la clase media estadounidense, muy influida y configurada por la religión. El artista denuncia su propósito de rasgar el velo idealizante de las memorias, alcanzando las represiones y tabúes que se esconden tras la fachada burguesa de los temas de su obra. Escenifica el mundo que aparece desde la oscuridad, a veces de manera sublime, otras misteriosa. “Mire las cosas, analice estructuras, establezca vínculos, sume humor negro”: las obras del artista a menudo son sarcásticos distanciamientos que critican el sistema.
Manfred Pernice (1963 in Hildesheim, vive y trabaja enBerlin)
Emplea frecuentemente materiales simples para revelar en un uso original los rasgos de sus orígenes. A veces parcialmente coloreados o cubiertos con fotos y bocetos. El artista se interesa por las relaciones entre espacios interiores y exteriores. A la manera de un escultor clásico, se enfoca sobre la organización de lo máclico y en ese proceso diseña objetos tridimensionales autónomos que primeramente no encuadran en categoría alguna. Pariticipante de la Bienal de Lyon (1997), de Manifesta (2000), Documenta XI (2002) y la 50ª Bienal de Venecia (2003), la arquitectura es una de sus referencias en arte: trabajos suyos cubren igualmente la función de mueble o medio de comunicación; descree de los sistemas modulares prefabricados. Su trabajo contra la corriente linealidad predominante desarrolla antiformas con identidades y funciones variables. El espectador se siente invitado a cambiar permanentemente su posición para contemplar el trabajo. Su estética modula y cuestiona la formalidad de sus dimensiones.
� Prof. Kasper König (1943) curó a los 23 años la muestra de Claes Oldenburg en Stockholm. Como estudiante, organizó varias muestras y publicó numerosos libros. En 1985 devino profesor de Arte y Público, una nueva asignatura de la Academia de Bellas Artes de Düsseldorf. Tres años después enseñó en la Städelschule de Frankfurt, donde ha sido presidente del Colegio de Bellas Artes desde 1989. En el mismo período fue director fundante de Portikus, un espacio de exposiciones en Frankfurt/Main. Ha organizado grandes exposiciones: Westkunst (1981, Messehallen, Cologne), von hier aus (1984, Messe, Düsseldorf), Der zerbrochene Spiegel (1993, Viena y Hamburgo); In-Between Architecture (conjunto de proyectos artísticos para la EXPO Hannover de 2000). Fue director del Museo Ludwig de Colonia. Con Klaus Bußmann organizó la primera edición de los Proyectos Escultóricos en 1977.


� Dr. Brigitte Franzen (1966), se formó en historiadora del arte, etnología europea, litaratura germánica y sociología en las universidades de Karlsruhe, Viena, and Marburg/Lahn. Es académica de estudios culturales. Entre 1995 y 2005 dió clases en las Universidades de Wuppertal, de Artes de Berlín, la Técnica de Graz y la Academis de Bellas Artes de Munich. Trabajó para los Museos de Arte Moderno de Viena (1990-1991) y de Frankfurt/Main (1991-1994),, la Albertina, Viena (1990-1991), el Badisches Landesmuseum de Karlsruhe (1996-19997), y el forum Stadtpark, Graz (2001-2003)ñ devino curadora de arte contemporáneo para el Museo Estatal de Arte e Historia Cultural de Westfalia (2005). Entre 2003 y 2006 codirigió Microlandscapes, un proyecto de investigación financiado por la Fundación Volkswagen. Es autora de Die vierte Natur: Gärten in der zeitgenössischen Kunst (2000) y coeditora de Landschaftstheorie (2005).


� Dr. Carina Plath (1966) se formó en historia del arte, arqueología clásica y lenguas y literaturas romances en las Universidades de Münster, Bologna, München y Bochum, donde se doctoró con una tesis sobre el trabajo de Maria Nordman de la década de 1970. Entre 1994 y 2001 fue crítica de arte de Das Kunst-Bulletin (Zurich) y neue bildene Kunst (Berlin). Es autora de numerosos ensayos sobre arte contemporáneo para catálogos y libros de referencia. Entre 1999 y 2001 se enroló en el programa de estudios curatoriales del Bard College, Annandale-on-Hudson, New York. Fue curadora de image a new (2000, Center for Curatorial Studies, New York), Platino (200, Goethe Institute, New York). Desde 2001 es directora de la Westfälischer Kunstverein, una asociación artística para la que ha realizado las exposciones formal social (2002); Prisoners - a project by Pawel Althamer (2002); Wilhelm Sasnal (2003); STREIK (2003); Valérie Favre (2004); Matthew Buckingham (2005); T,O,U,C,H,I,N,G - Wahrnehmung und Film (2005).


� Equipo (Abril 2007)


Director del LWL-Landesmuseum Dr. Hermann Arnhold. Administrador del Proyecto Dr. Christine Litz. Asistentes curatoriales Swaantje Burow, Imke Itzen, Barbara-Brigitte Mak, Peter Reeh, Anna Sophia Schultz. Coordinador del Proyecto Annkatrin Gründer. Oficina Editorial Birgit Nienhaus. Prensa y Relaciones Públicas Claudia Miklis, Valeska Schneider. Agente de Comunicaciones Neumann Luz Cooperations. Servicios al Visitante y Programas Públicos Heike Kropff, Dunja Schneider. Oficina de Exhibiciones Henner Flohr, Elena Höckmann, Esther Machhein, Lisa Nadig, Christoph Platz, David Riedel, Kristina Schneider. Diseño Gráfico Martin Schmidl. Documentación Fotográfica Roman Mensing, Thorsten Arendt. Institutciones y Organizaciones Participantes Academis de Bellas Artes de Muenster, modulorbeat, Club Fílmico de Münster, Universidad de Münster, Asociaicón de Arte de Westfalia. Contacto skulptur projekte münster 07, LWL-Landesmuseum für Kunst und Kulturgeschichte, Domplatz 10, D-48143 Münster. Phone: 0049 (0)251 5907201. Fax: 0049 (0)251 5907104. � HYPERLINK "mailto:mail@skulptur-projekte.de" ��mail@skulptur-projekte.de�
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