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Dossier de premsa

Kerry James Marshall. Pintura i altres coses

De l'11 de juny al 26 d’octubre de 2014 | Fundació Antoni Tàpies

Comissari: Nav Haq | Organització: Museum van Hedendaagse Kunst Antwerpen, Anvers; Kunsthal 

Charlottenborg, Copenhaguen; Museo Nacional Centro de Arte Reina Sofía, Madrid; Fundació Antoni Tàpies, 

Barcelona. Calendari: del dimecres 11 de juny al diumenge 26 d’octubre del 2014. | Preu: 7 €. Estudiants, 5, 60 

€. Jubilats majors de 65 anys, gratuït. Nens i nenes, joves fins als 16 anys, aturats i Amics de la Fundació Antoni 

Tàpies, gratuït. | Web: www.fundaciotapies.org 

Kerry James Marshall. Pintura i altres coses és la primera gran exposició a Europa 

de l’artista Kerry James Marshall, artista nord-americà nascut l’any 1955 a 

Birmingham, Alabama, i considerat un dels més rellevants de la seva generació. 



Aquesta mostra es presenta a l’Estat espanyol dividida en dues seus: d’una banda, la 

Fundació Antoni Tàpies de Barcelona exposa l’obra pictòrica més recent del creador, 

en gran part inèdita a l'Estat, i els treballs realitzats en altres mitjans com ara la 

fotografia, el vídeo i la instal·lació; el Museo Nacional Centro de Arte Reina Sofia de 

Madrid, de l'altra, se centra sobretot en la seva producció pictòrica.

L’obra de Marshall es caracteritza per una intensa revisió dels ideals de l’estètica 

occidental que han definit la història canònica de l’art. L’autor incideix en l'absència 

del subjecte negre en el cànon iconogràfic occidental, i planteja una   reflexió sobre la 

invisibilitat en les representacions artístiques dels col·lectius marginals. Durant la 

seva joventut, l’artista va viure les revoltes socials i els moviments dels drets civils 

que van tenir lloc als anys 60 i 70 als Estats Units. Aquestes impressions 

primerenques i la seva intuïció sobre la “mancança en el banc d’imatges” del 

subjecte negre en la història de l’art van anar consolidant la idea que acabaria 

constituint el principi fonamental a partir del qual flueix tota la seva obra, és a dir, 

iniciar una reflexió sobre la "identitat" −nacional, de gènere i, sobretot, racial− en la 

representació artística occidental amb l’objectiu de contextualitzar l’experiència 

afroamericana en la situació sociopolítica actual. Com el mateix Marshall explica: “El 

món que jo veig és filtrat per unes lents de cultura negra. No podria fer art des d’una 

perspectiva no negra encara que ho volgués. L'intent de fer art està determinat per la 

meva posició com a negre americà. El fet que això pugui ser formulat com un 

problema, com una possibilitat, surt de les experiències actuals i històriques dels 

negres als EUA.” 

La lectura per part de l’artista de la novel·la Invisible  Man, de l’escriptor Ralph 

Ellison, que versa sobre la condició d’invisibilitat en la societat, el va influir en les 

nocions “d’ésser un no-ésser” i de “simultaneïtat de la presència i l’absència” en la 

societat. Marshall va decidir abandonar els treballs inicials de collage abstracte per 

impulsar la primera pintura figurativa, Portrait of the Artist as a Shadow of his 

Former Self (Retrat de l’artista com una ombra del seu antic jo), 1980, on ja 

utilitzava la seva característica silueta negra amb fons fosc per aconseguir plasmar la 

presència i l'absència de manera simultània, i on era possible veure i no veure 

alternativament la figura al quadre. 

Alguns dels seus llenços evoquen les aspiracions de la dècada de 1960, obrint un 

espai imaginari en el qual la relació entre el passat i el present es converteix en tema 

per a tot un conjunt de possibilitats narratives. En aquest sentit, el propòsit de 

Marshall de compensar la “mancança” de la representació  negra en la història de 

l’art l'ha dut a assumir el repte de bastir un corpus d’imatges icòniques. Com ell 

mateix explica: “no havia vist mai un gran quadre de narrativa èpica amb figures 



negres, i aquest va ser el tipus de pintura que va començar a interessar-me fer”. Per 

tal de desnaturalitzar la impressió visual de “raça”, Marshall juga amb l'ambivalència 

del significat del concepte “negre”, tot fent referència alhora al fenomen abstracte del 

color i a la realitat concreta de les identitats "racials" socialment construïdes.

A la Fundació Antoni Tàpies s'hi exposa l’obra Believed to be a Portrait of David 

Walker (Circa 1830) (Es creia que era un retrat de David Walker (vers 1830)), 

2009. El retrat fa referència a David Walker, una figura clau en la lluita per l'abolició 

de l'esclavitud a Amèrica. Amb aquest retrat, Marshall tracta de proveir una imatge 

de qui no en va tenir cap.

Les escultures i els gravats inclosos a la instal·lació Mementos (Records), 1998, són 

encara més declaratives que les pintures. Els eslògans que decoren aquests cinc 

gravats evoquen l'activisme de Langston Hughes, Stokely Carmichael (després 

Kwame Touré), Martin Luther King Jr i Malcolm X, i van acompanyats dels  

corresponents enormes segells, amb els coixins de tinta gegants recolzats contra la 

paret i de color vermell, negre i verd, els colors de la bandera panafricana. Un altre 

cas el tenim en l’obra Wake (Despertar, deixant), 2003, on es mostra un conjunt 

d'imatges al voltant de la transportació i transformació dels africans com a 

conseqüència del comerç transatlàntic d'esclaus. Dues fotografies amb llum 

ultraviolada presenten vaixells de càrrega que trafiquen amb esclaus des de l'Àfrica a 

Amèrica, i vint plaques rodones duen imatges que rendeixen homenatge als primers 

vint africans que varen ésser venuts com a esclaus en subhastes, a Jamestown, l’any 

1619. 

A la sèrie de fotografies Black light (Llum negra), 2002-2012, s’evidencia aquesta 

recerca en les imatges preses en la foscor, sota els efectes de la llum ultraviolada, de 

figures negres. Explora la idea de visibilitat i invisibilitat dels individus en la 

societat, i les condicions que emmarquen la percepció de l’altri. Així mateix, a la 

sèrie Pin-up, l’artista juga una altra vegada amb el fons i la figura negres per tractar 

les tensions d’identitat i de gènere, remodelant la idea clàssica de la pin-up com un 

objecte de desig. 

La dona d'Small Pin-up (Finger Wag) (Petita pin-up (gest amb els dits)), 2013, 

s'adona d'ésser el punt de  mira de l'espectador, i fa un gest de rebuig. A Small Pin-

up (Lens-Flare) (Petita pin-up (resplendor de lents)), 2013, la figura ja dóna 

directament l'esquena i el seu braç rebutja la típica visió de les dones en la imatgeria 

eròtica. Una lent resplendent en la imatge, a més, obstaculitza a l’espectador la 

capacitat de veure amb claredat l’escena, jugant, una vegada més, amb la idea 

d’invisibilitat, de veure i no voler ser vist.



L'obra Baobab Ensemble (Grup baobab), 2003, una instal·lació amb seients fets 

d'objectes trobats, incloent-hi caixes, troncs, objectes de rebuig i catifes cobertes de 

plàstic i coixins. La instal·lació també utilitza fotografies de zones de seients 

localitzades sota arbres, fent al·lusió als llocs tradicionals de congregació en Baobabs 

africans. O la sèrie de còmics titulats Dailies (Diaris), 1999-en curs, on Marshall 

compensa la manca de superherois negres en la cultura de massa. Els Dailies poden 

ser vistos com una síntesi de moltes realitats i conceptes de constant recurrència a 

l'obra de l’artista: el que és quotidià, l'orgull negre, el desavantatge econòmic i la 

invisibilitat social, així com tradicions d'art folk africanes i afroamericanes, totes 

posicionades contra les jerarquies de la història de l'art occidental i els mitjans de 

massa contemporanis.

The Art of Hanging Pictures (L’art de penjar qua- dres, 2002) és una instal·lació que 

consta d’una sèrie de fotografies emmarcades. Fetes principalment per l’artista al 

South Side de Chicago, les imatges mostren carrers buits i camps esportius, vehicles 

d’emergència, una paret de maó, nombroses esglésies i un cigne ornamental kitsch, 

així com retrats de parelles i familiars. L’obra té un caràcter fragmentari. 

La sèrie Vignette (Estampa), 2005-2008, presenta des de diversos punts de vista 

una escena idílicament romàntica protagonitzada per personatges afro-americans. El 

títol i l'estil de la sèrie fan referència a l'estil Rococó, amb el seu tractament elegant i 

fluid de les composicions. Marshall, que va estudiar el període Rococó, incloses les 

obres de Fragonard (1730-1806) que incorporen aquestes imatges de plaer i d'excés, 

fa ús de la paròdia estilística per tal de representar la vida emocional hipotètica del 

subjecte negre, com si també hagués pogut dur una vida d'harmonia romàntica i 

pastoral. 

La instal·lació de vídeo Laid to Rest (Estirada per descansar), 1998, aborda les 

experimentacions de Marshall amb la imatge en moviment. És una instal·lació en 

què es projecten tres canals amb muntatges animats d'imatges estereotipades del 

comportament “negre”, com per exemple persones involucrades en actes 

fragmentaris aleatoris de violència (furts o tiroteigs des d'un cotxe). A sota, hi 

trobem una nina estirada en un taüt envoltat per corones funeràries. L'espai, 

semblant a un mausoleu, està clausurat, i les imatges projectades només poden ser 

vistes si s’observen de prop a través de forats petits a la paret.

Biografia



Kerry James Marshall és pintor, fotògraf, gravador i artista d'instal·lació. Va néixer a 

Birmingham, a Alabama, el 17 d'octubre de 1955. Era el segon fill de James Marshall, un 

treballador del servei postal, i d'Ora Dee Prentice Marshall, una compositora i empresària, 

tots dos de Birmingham. La família de Marshall es va mudar a Los Angeles l’any 1963, on 

van viure al projecte d'habitatges públics Nickerson Gardens, a Watts, abans d'establir-se a 

South Central, Los Angeles.

Posteriorment, un professor d'art de l'escola de secundària George Washington Carver va 

dur Marshall a conèixer el Los Angeles County Museum of Art i a una classe especial d'estiu 

de dibuix impartida per George De Groat a l’Otis Art Institute. Va ser allà on Marshall va 

conèixer el llibre Images of Dignity: The Drawings of Charles White. Els dibuixos de White, 

que representaven  afroamericans, amb riquesa estètica i altament carregats d'emoció, van 

dur Marshall a voler reflectir les seves experiències en l'art.

Durant l'últim any a l'escola secundària, Marshall va assistir a les classes de dibuix de 

Charles White amb models del natural a l'Otis. Aquest artista va romandre com un mentor 

influent sobre Marshall, qui va passar dos anys després de la graduació de l'escola 

secundària l’any 1973, treballant com a rentaplats i després per a una empresa de 

paviments. Tot el seu últim any a l'Otis va estar ocupat en la creació d'una sèrie de collages 

vagament basats en l'obra de Romare Bearden.

L’any 1980 Marshall va crear Portrait of the Artist as a Shadow of His Former Self, una 

pintura en què va unificar per complet el procés i el significat per primer cop. Aquesta obra 

assenyala el començament del seu estil en la representació icònica de personatges negres 

altament estilitzats i sobris, representats en pintura negra pura, amb característiques amb 

prou feines perceptibles, a excepció d’ulls blancs i dents brillants. Va seguir llavors una sèrie 

de pintures amb figures negres estilitzades.

La carrera professional de Marshall es va desenvolupar ràpidament: l’any 1985 va fer la 

seva primera exposició individual a la Koplin Gallery de Los Angeles; aquest mateix any va 

ser guardonat amb una beca de residència a l’Studio Museum de Harlem. Va empaquetar 

les seves possessions en una furgoneta Volkswagen, i va marxar amb la intenció de mudar-

se a Nova York de forma permanent. No obstant això, a Nova York va conèixer a la seva 

futura esposa, l'actriu nascuda a Chicago Cheryl Lynn Bruce. Després de completar la 

residència i de treballar durant uns mesos per als impressors Chalk & Vermillion, l’any 1987 

va seguir Bruce fins a Chicago. Es van casar a l'abril de 1989.

Des del seu primer apartament en solitari a Chicago, una habitació de 6 x 9 peus a l'YMCA 

de Chicago, es va traslladar amb Bruce a un apartament a Hyde Park. Aquest espai més 



gran va permetre a Marshall augmentar dramàticament l'escala de la seva obra. Les 

pintures narratives de gran escala van ser el centre d'una segona mostra a la galeria Koplin 

(1991) i la base de l'èxit de la seva sol·licitud pel National Endowment for the Arts (NEA) 

Visual Art Fellowship. Rebre el suport de la NEA va ser una fita en la seva carrera, que li va 

permetre establir el seu primer estudi professional fora de casa.

La pintura The Lost Boys (1993) va representar el seu següent període de creixement 

artístic. Marshall creu que va ser en aquesta obra que va aconseguir la bellesa exterior i la 

sofisticació compositiva per la qual havia estat lluitant. Amb aquest treball, va començar a 

pensar en sèries narratives majors, o en instal·lació, en comptes d'imatges individuals. 

Com a artista professional, Marshall sempre ha tractat de crear obres que combinen 

l'estètica i la sociologia de la cultura popular afroamericana. Amb Rythm Mastr va unir 

amb destresa el món de la cultura popular i les belles arts. L’any 1999, vint-i-un anys 

després d'haver entrat en el programa, l'Otis va conferir un doctorat honorari a Marshall en 

reconeixement a la seva creativitat, dedicació i èxit. A Europa, la seva obra es va 

començar a conèixer arran de Documenta X, on va mostrar la sèrie The Garden 

Projects (1994-1995).

EXPOSICIONS INDIVIDUALS

Kerry James Marshall: Who’s Afraid of Red, Black and Green (2012), Viena 

Secession, Viena; Kerry James Marshall (2010), Vancouver Art Gallery, Columbia Britànica, 

Canadà; Art in the Atrium (2009), Museum of Modern Art, San Francisco; Along the Way 

(2005-2006), Camden Arts Centre, Londres. Itineràncies: Baltic, Gateshead; New Art 

Gallery, Walsall; Modern Art Oxford; One True Thing: Meditations on Black Aesthetics 

(2003), Museum of Contemporary Art, Chicago. Itineràncies: Baltimore Museum of Art, 

Maryland; Birmingham Museum of Art, Alabama; Studio Museum in Harlem, Nova York; 

Kerry James Marshall: Mementos (1998), The Renaissance Society, University of Chicago. 

Itineràncies: Brooklyn Museum, Nova York; San Francisco Museum of Art; Institute of 

Contemporary Art, Boston; Santa Monica Museum of Art; Boise Art Museum, Idaho; Telling 

Stories: Selected Paintings (1994) Itineràncies: Cleveland Center for Contemporary Art, 

Ohio; Gallery of Art, Johnson County Community College, Overland Park, Kansas; Gallery 

210, University of Missouri, St. Louis; Pittsburgh Center for the Arts; Southeastern Center 

for Contemporary Art, Winston-Salem, Carolina del Nord.

COL·LECCIONS PÚBLIQUES

Harvard Art Museum, Cambridge, Massachusetts; Los Angeles County Museum of Art, Los 

Angeles, Califòrnia; Metropolitan Museum of Art, Nova York, Nova York; Museum of 



Contemporary Art, Chicago, Illinois; Museum of Modern Art, Nova York, Nova York; 

National Gallery of Art, Washington, D. C.

Citacions

Citacions de Kerry James Marshall extretes d'una conversa entre l’artista i Dieter 

Roelstraete realitzada a Chicago l’any 2012:

“De petit només era una mica conscient del que passava al meu entorn. Per exemple, 

la meva família vivia en un barri negre de Birmingham, realment no veia massa 

persones blanques —no participaven gaire en les nostres vides llevat de l’escola—.”

“Vaig començar a entendre la volatilitat del món amb l’assassinat de John F. 

Kennedy el novembre de 1963. Després d’allò van venir els disturbis de Watts, el 

1965, i les protestes estudiantils de 1968, l’assassinat de Martin Luther King Jr., 

Robert Kennedy, Malcolm X, etc. Era una cosa rere l’altra! A la meva escola hi havia 

reunions i vagues diàries.”

“Pintar era una cosa que jo feia sol a casa. Res en el meu món em deia que podia 

guanyar-me la vida així. En sortir de l’escola secundària (la universitat era per als 

rics), només s’esperava de mi que trobés una feina. Fins i tot a l’escola d’art, la meva 

generació encara estava molt lligada a la idea que no es feia art per guanyar diners. 

Si volies guanyar diners, havies d’ensenyar. Simplement no podies comptar amb 

guanyar-te la vida venent les teves obres. Estava convençut que seria pobre quasi 

tota la meva vida. Aquell era el destí d’un veritable artista.”

(...) “Més tard, el gener de 1971, el LA County Art Museum va fer una exposició 

anomenada Three Graphic Artists; Charles White, David Hammons and Timothy 

Washington –el mestre i dos artistes emergents–. Vaig fer setze anys l’octubre de 

1971. No sé quants cops vaig anar a veure l’exposició; les empremtes corporals de 

David Hammons, els dibuixos esquinçats d’alumini de Timothy Washington... Allò 

era l’art modern per a mi, aquells eren els artistes que estaven allà fora representant 

i treballant temes en els quals estava interessat.”

“Des del principi em vaig comprometre a pintar figures, a dominar l’art de la 



figuració. Això no excloïa la possibilitat d’explorar l’abstracció i tota la resta, però 

considerava essencial dominar la representació abans d’abandonar-la. A més, atès 

que la majoria dels cossos que apareixien a l’art i la publicitat són blancs, fer imatges 

de cossos negres em semblava important per tal de compensar la impressió que la 

bellesa és sinònim de blancor. No és difícil explicar com l’interès d’un per formar 

part de la tradició occidental de la història de l’art et condiciona a perpetuar models 

i valors que aquesta privilegia. Em sembla una bogeria ara, però és simplement 

perquè no veia gaire gent negra com a tema de l’art i al principi no podia concebre 

obres que representessin gent negra –especialment en un sentit narratiu–, 

exceptuant potser la manera com Charles White els representava, és a dir, d’una 

manera molt més emblemàtica, quasi com a figures soles en situacions particulars. 

No hi havia mai un gran quadre de narrativa èpica amb figures negres, i aquest va 

ser el tipus de pintura que va començar a interessar-me fer: pintures monumentals.”

“Sentia particularment aliena a mi la noció de crisi de la representació, ja que just 

començava a dominar els mitjans de la representació. També em preguntava: “De la 

representació de qui estem parlant quan opinem sobre aquesta suposada crisi?” Així 

és com jo desenvolupava aquesta idea: “vaig a un museu, miro tot l’art que hi ha... i 

tot el que experimento és absència. No només les persones negres estan en gran 

mesura absents a la història de la representació exposada, sinó que també estem 

exclosos respecte al domini del mestratge”. La meva crisi era en realitat una crisi 

d’infrarepresentació, una crisi molt diferent dels sentiments de fatiga, d’esgotament 

de la tradició occidental europea.” 

“No va ser fins que vaig aconseguir un estudi més gran que vaig començar a treballar 

amb les primeres grans pintures, com ara Lost Boys i De Style. Abans d’això 

treballava a la meva habitació al YMCA, després al nostre apartament a Hyde Park. 

El meu primer estudi va ser un espai d’oficines de 350 m a prop del centre de 

Chicago, allà va ser on les vaig fer. I foren veritables troballes. Tot el que havia estat 

practicant des de Portrait finalment podia executar-ho a l’escala amb la qual havia 

estat esperant treballar des de feia tant de temps. En aquell moment fer pintures i 

assegurar-me que totes les parts encaixaven com volia que ho fessin es va convertir 

realment en un problema d’enginyeria. Lost Boys [Nois perduts] i De Style eren 

pintures que sempre m’havia imaginat capaç de fer. I, efectivament, una d’aquelles 

pintures, De Style la va comprar el LACMA, el primer museu que va adquirir obra 

important meva. Era el meu somni d’infantesa fet realitat: veure la meva obra al 



primer museu que vaig visitar quan era un nen.”

“Aquestes pintures es van mostrar per primer cop a la Renaissance Society de 

Chicago, el 1994, i van funcionar com una mena de rèquiem per al moviment dels 

drets civils i la lluita per a l’alliberament negre. En totes aquestes obres, fossin o no 

sèries, el principi general era encara moure la figura negra de la perifèria al centre, i 

en segon lloc, fer que aquestes figures operessin en una gamma àmplia de gèneres 

històrics i modes estilístics trets de la història de la pintura. Aquestes eren realment 

les meves dues grans motivacions conceptuals. Utilitzava la història social i cultural 

afroamericana com un catalitzador per al tipus de pintures que jo hi feia. El que 

tractava de fer amb la meva obra era abordar l’absència amb una A majúscula.”

“El còmic del superheroi és una forma d’art molt popular que pocs cops ha 

representat personatges negres en el paper de líders; de fet, hi han estat invisibles. 

És més, cap dels personatges negres que han aparegut no és producte de la 

imaginació d’un artista negre, i cap no ha aconseguit l’estatus de Superman, Batman, 

Spiderman o Els Quatre Fantàstics. Això presenta un nou repte. Sense una figura 

d’heroi paradigmàtica, ni fantasies heroiques, per parlar del que pot ser transmès de 

generació a generació, els joves negres estan tan atrapats com els adults negres en 

una imatge del món que privilegia els blancs com a ideals heroics i de bellesa. Per 

això, vaig desenvolupar el projecte de còmic Rhythm Mastr el 1999, perquè hi havia 

molt pocs còmics que representessin gent negra al centre de tot.”

“El concepte occidental dominant de l’art es va desenvolupar formalment i 

filosòficament sense cap contribució teòrica d’investigadors o professionals negres 

des del segle V a. C. fins al XIX. El desenvolupament i el perfeccionament del 

realisme en l’art, per exemple, des de Jan Van Eyck fins al fotorealisme, no estava 

guiat per les economies africanes o l’estètica africana. Cap dels esdeveniments 

importants que van donar lloc a la modernitat foren dirigits per negres, tot i que els 

enfocaments presos de l’art “primitiu” i “tribal” van inspirar els gestos radicalment 

transgressors que van definir gran part de l’art modern. De nou, aquesta és la raó per 

la qual la concepció de la crisi de representació és diferent per als negres que per als 

blancs.

»El problema que els artistes afroamericans tenien en particular era que al 

voltant de la dècada de 1950 la gent deia que el joc essencialment s’havia acabat, quan 



nosaltres just estàvem començant. Nosaltres encara no decidíem quin tipus de coses 

serien reconegudes o no obres d’art, o quines podien entrar o no a un museu.”

Kerry James Marshall: “El concepte o la idea de la negror constitueix el principi 

fonamental que dóna sentit a tota la meva obra. Aquesta és la dimensió programàtica 

de la meva obra: la figura sempre serà negra. Però fins i tot dins del negre el repte –

almenys en la meva pintura– és com negociar la distància entre, per una banda, el 

pla emblemàtic i estilitzat, i, per l’altra, una mena de naturalisme. Com dónes a un 

objecte el volum real sense destruir la profunditat de la seva negror? És un veritable 

repte: com evitar que la imatge es converteixi en una espècie de codi gràfic o en una 

caricatura. 

Dieter Roelstraete: Havent triat treballar el registre de la negror, quina és 

la gamma en la qual ets capaç de treballar? Pots enfoscar un objecte que ja és 

negre sense perdre el sentit del volum? A més, com generes i modeles el volum? 

Quan pinto intento crear una certa mesura de densitat, cerco crear massa, si 

bé sé que no puc emprar les estratègies comunes del modelatge per fer-ho. El repte 

és sempre tractar la forma en la qual la llum incideix sobre l’objecte negre sense 

permetre que aquesta n’elimini la forma, sinó que simplement la reveli. El que no 

vull és tenir una figura negra i després haver de recórrer a una línia blanca per 

definir o delinear les seves formes, o crear detalls.”

Llista d’obres

Dailies, 1990 – ongoing 

(Diaris) (1990-en curs)

5 caixes de llum, cada una de 35,56 x 182, 88 cm, 5 caixes de llum, cada una de 

121,92 x 91,44 cm, 22 serigrafies emmarcades, cada una de 58,42 x 81,28 cm 

Cortesia Jack Shainman Gallery i Koplin Del Rio

Shooting Stars, 1994

(Estrelles fugaces)

12 Polaroids de color 

cadascuna de 12,7 x 10,2 cm 

Cortesia Jack Shainman Gallery i Koplin Del Rio



Laid to Rest, 1998

(Estirada per descansar)

Instal·lació de vídeo de tres canals 

5 min (projecció contínua) 

Cortesia Jack Shainman Gallery i Koplin Del Rio

Mementos, 1998

(Records)

Conjunt de cinc gravats en relleu “Black Power” i cinc segells de mida gegant 

5 segells, cadascun de 152,4 x 101,6 x 76,2 cm, 3 coixinets, cadascun de 121,9 x 76,2 x 

5,1 cm, 5 gravats en relleu, emmarcats, cadascun de 83,8 x 119,5 cm 

Cortesia Rennie Collection

Black, 2002

(Negre)

Impressió de tinta sobre paper 

126 x 109 cm

Cortesia Kerry James Marshall

Heirlooms and Accessories, 2002

(Relíquies i accessoris)

Tríptic d'impressions de tinta sobre paper 

144,8 x 137,8 x 7,6 cm (cada un) 

Cortesia Jack Shainman Gallery i Koplin Del Rio

The Art of Hanging Pictures, 2002

(L'art de penjar quadres)

Col·lecció de 20 fotografies, vàries dimensions. Impressions de desenvolupament 

cromogènic i de tinta sobre paper 

2 de 101,6 x 121,92 cm, 2 de 91,44 x 137,16 cm, 1 de 182,88 x 121,92 cm, 3 de 96,52 x 

111,76 cm, 2 de 60,96 x 81,28 cm, 5 de 45,72 x 60,96 cm, 3 de 40,64 x 40,64 cm, 2 de 

76,2 x 101,6 cm 

Cortesia Jack Shainman Gallery i Koplin Del Rio

Baobab Ensemble, 2003

(Grup baobab)

Caixes de llet, torrons, objectes trobats i impressions de tinta sobre paper, 

dimensions variables 

Cortesia Jack Shainman Gallery i Koplin Del Rio



Garden Party, 2003

(Festa de pati)

Pintura acrílica i paper sobre llenç bandera 

304,8 x 304,8 cm 

Cortesia Jack Shainman Gallery i Koplin Del Rio

Garden Party, 2003

(Festa de pati)

Vídeo, 16 min 

Cortesia Jack Shainman Gallery i Koplin Del Rio

Gleaning: An Image Reclamation Project, 2003–ongoing

(Compilar: un projecte de recuperació d'imatges) (2003–en curs)

Vídeo,  40 min 

Cortesia Jack Shainman Gallery i Koplin Del Rio

Wake, 2003

(Despertar, deixant)

Obra composada per 23 fotografies, vàries dimensions 

21 retrats en medallons de plexiglàs, cadascun de 12,7 cm (diàmetre), 1 fotografia de 

llum negra (101,6 x116,84 cm), 1 fotografia de llum negra (55,88 x 76,2 cm) 

Cortesia Jack Shainman Gallery i Koplin Del Rio

Woman Practicing Voodoo, 2003

(Dona practicant vudú)

Vídeo, 8 min 25 s 

Cortesia Jack Shainman Gallery i Koplin Del Rio

Vignette #2, 2005

(Estampa núm. 2)

Pintura acrílica sobre plexiglàs 

186 x 155 cm

Cortesia Art Institute of Chicago

Vignette #3, 2005

(Estampa núm. 3)

Pintura acrílica sobre PVC 

186 x 155 cm

Cortesia Art Institute of Chicago



Vignette #2.25, 2008

(Estampa núm. 2,25)

Pintura acrílica sobre PVC 

186 x 155 cm

Cortesia Art Institute of Chicago

Vignette #2.50, 2008

(Estampa núm. 2,50)

Pintura acrílica sobre PVC 

186 x 155 cm

Cortesia Art Institute of Chicago

Vignette #2.75, 2008

(Estampa núm. 2,75)

Pintura acrílica sobre PVC 

186 x 155 cm

Cortesia Art Institute of Chicago

Foto: l'artista

Vignettes #2, 2.25, 2.50, 2.75, 3

(Estampes núm. 2, 2,25, 2,50, 2,75, 3)

Estampes cortesia de Art Institute of Chicago (donació Adeline Yates); Benjamin 

Argile Memorial, Cyrus Hall McCormick, Alfred and May Tiefenbronner Memorial, 

Mr and Mrs Frank G. Logan Prize, Pauline Palmer Prize, Broadus James Clarke 

Memorial, Norman Wait Harris Prize, William H. Bartels Prize, Joyce Van Pilsum, 

Laura T. Magnuson Acquisition, Ann M. Vielehr Prize, Ada S. Garrett Prize funds; 

Flora Mayer Witkowsky Award for American Art; Boles C. and Hyacinth G. Drechney 

and Mr and Mrs J.F. Brower Prize funds; The Municipal Art League Prize for 

Portraiture; Marjorie and Louis Susman, Martin B. Cahn Prize, Elisabeth Mathews 

funds

Believed to be a Portrait of David Walker (Circa 1830), 2009

(Es creia que era un retrat de David Walker (vers 1830))

Pintura acrílica sobre PVC 

97,5 x78,4 x 5,4 cm 

Cortesia Deighton Collection

Nude (Spotlight), 2009 

(Nu (focus))



Pintura acrílica sobre PVC 

155,2 x 184,9 x 7,1 cm 

Cortesia Defares Collection

Black Star, 2011

(Estrella negra)

Pintura acrílica sobre PVC 

182,9 x 152,4 cm 

Cortesia Marilyn and Larry Fields

Alana, 2012 

Impressió de tinta sobre paper 

62 x 44,5 cm 

Cortesia Jack Shainman Gallery i Koplin Del Rio

Black Christmas, 2012

(Nadal negre) 

Impressió de tinta sobre paper 

147,3 x 116,8 cm 

Cortesia Jack Shainman Gallery i Koplin Del Rio

Naomi, 2012 

Impressió de tinta sobre paper 

80 x 58 cm 

Cortesia Jack Shainman Gallery i Koplin Del Rio

Tyla, 2012 

Impressió de tinta sobre paper 

80 x 58 cm 

Cortesia Jack Shainman Gallery i Koplin Del Rio

Garden of Delights, 2013

(Jardí de les delícies)

Instal·lació, dimensions variables. 5 flors de plexiglás, 88,9 cm cadascuna 

(diàmetre); 6 flors de plexiglás, 63,5 cm cadascuna (diàmetre); 9 flors de plexiglás, 

25,4 x 45,7 cm cadascuna (diàmetre)

Cortesia Jack Shainman Gallery i Koplin Del Rio

Small Pin-up (Finger Wag), 2013

(Petita pin-up (gest amb els dits))



Pintura acrílica sobre PVC 

60,96 x 76,2 cm 

Cortesia Jack Shainman Gallery i Koplin Del Rio

Small Pin-up (Lens Flare), 2013

(Petita pin-up (resplendor de lents))

Pintura acrílica sobre PVC 

76,2 x 60,96 cm 

Cortesia Jack Shainman Gallery i Koplin Del Rio

Untitled (Club Scene), 2013

(Sense títol (escena de club))

Pintura acrílica sobre tela 

304,8 x 548,64 cm 

Cortesia Jack Shainman Gallery i Koplin Del Rio

Activitats relacionades

Tallers i conferències

Introducció a Pintura i altres coses amb Elvira Dyangani Ose
Xerrada entre Kerry James Marshall i  la comissària d'art internacional  
(amb el suport del Guaranty Trust Bank Plc) de la Tate Modern Elvira 
Dyangani Ose.
Calendari: 10 de juny, a les 18.00 h. Durada: 1h (aprox.) Lloc: 
Fundació Antoni Tàpies. Activitat gratuïta. Hi haurà servei de traducció 
simultània.

Conversa amb Paul Gilroy
Xerrada entre Kerry James Marshall i el professor de literatura anglesa i 
nordamericana del King's College de Londres Paul Gilroy.
Calendari: 4 d'octubre, a les 18.00 h (data a confirmar). Durada: 1 h i 
30 m (aprox.) Lloc: Auditori de la Fundació Antoni Tàpies. Activitat 
gratuïta. Hi haurà servei de traducció simultània.

Cicle de cinema



El color de la història. Presentació a càrrec de Kerry James 
Marshall
En el marc de l'exposició Kerry James Marshall. Pintura i altres coses, la 
Filmoteca de Catalunya organitza el cicle “El color de la història”. 
Marshall introduirà el cicle i la pel·lícula Daughters of the Dust de Julie 
Dash (1991).
Calendari: 7 de juny, a les 19.30 h. Lloc: Filmoteca de Catalunya, Plaça 
Salvador Seguí, 1 – 9, Barcelona. Més informació sobre el cicle a:  
HYPERLINK "http://www.filmoteca.cat/"http://www.filmoteca.cat/

Visites guiades

Aproximacions

Visita comentada a Antoni Tàpies. Col·lecció, # 8, i a Kerry James 
Marshall. Pintura i altres coses.
Calendari: 2 de juliol i 25 d'octubre, a les 17.00 h. Durada: 1 h i 15 min. 
Preu: 5,50 €. Joves fins a 16 anys i Amics de la Fundació Antoni Tàpies, 
gratuït. Places limitades. Es recomana fer reserva prèvia. ( 932 075 862 / 
reserves@ftapies.com ) .

Activitats familiars

Realitats invisibles

Activitat familiar al voltant de l'exposició temporal Kerry James 
Marshall. Pintura i altres coses.

Calendari: 27 de setembre de 2014, a les 17.00 h. Durada: 1 h i 30 m. 
Grup d’edat: nens i nenes de 6 a 12 anys i els seus acompanyants. Preu: 
3 €. Nens i nenes, joves fins a 16 anys i Amics de la Fundació Antoni 
Tàpies, gratuït. Places limitades. Es recomana fer reserva prèvia (932 
075 862 / reserves@ftapies.com).

Activitats paral·leles

Cicle de cinema “El color de la història” a la Filmoteca de Catalunya 



La Filmoteca de Catalunya ha organitzat una mostra significativa de films realitzats per 

artistes afroamericans. Kerry James Marshall va ser el director artístic d’una d’aquestes 

pel·lícules que presentarà el dissabte 7 de juny, a les 19.30 h, a la Filmoteca de Catalunya, 

aprofitant la seva presència a la Fundació Antoni Tàpies de Barcelona. Activitat en el marc 

de l'exposició Kerry James Marshall. Pintura i altres coses. 

Agraïments a: Julie Dash, Filmoteca Española, Library of Congress, i UCLA Film & 

Television.

Julie Dash, Daughters of the Dust (Filles de la pols), 1991

Intèrprets: Cora Lee Day, Alva Rogers, Barbarao, Trula Hoosier, Tommy Redmond Hicks, 

Umar Abdurrahamn, Adisa Anderson, Kaycee Moore, Bahni Turpin, Cheryl Lynn Bruce. 

Director d'art: Kerry James Marshall | Nacionalitat: Gran Bretanya-EUA. | Idioma: VOSC. | 

Durada: 112’ | Còpia de preservació en 35 mm per cortesia d’Ucla Films & Television 

Archive.

El primer film dirigit per una afroamericana és aquesta mirada a la cultura gullah de l’illa 

de Santa Helena, a la costa de Carolina del Sud i Geòrgia, on les identitats africanes es 

varen mantenir intactes fins ben entrat el segle XX. Ambientada el 1902, i parlada en dialecte 

gullah, la  narració per part d’un nen nonat genera un punt de vista original. També esdevé 

un homenatge als avantpassats venuts com a esclaus a partir de la història d’una família 

que està a punt d’emigrar al nord. El film es preserva a la Library of Congress per la seva 

importància cultural, històrica i estètica. 

Presentació a càrrec de Kerry James Marshall el dissabte 7 de juny de 2014. 

Projeccions: dissabte 7 de juny, a les 19.30 h, a la Sala Chomón i dimecres 11 de juny, a les 

18.30 h a la Sala Laya.

Sessió doble: The Blood of Jesus i The Devil’s Laughter

Spencer Williams, The Blood of Jesus (La sang de Jesús), 1941

Intèrprets: Cathryn Caviness, Spencer Williams, Juanita Riley, Reather Hardeman, Rogenia 



Goldthwaite, James B. Jones | Nacionalitat: EUA | Idioma: VOSC | Durada: 57’. Projecció en 

DVD.

Un ateu dispara accidentalment la seva esposa acabada de batejar. Durant la seva agonia 

delirant, la dona veu com un àngel i un enviat de Satanàs se’n disputen l’ànima. Spencer 

Williams va ser un dels escassos cineastes afroamericans dels anys quaranta, i The Blood of 

Jesus fou el primer film racial a ser inclòs en la llista de films a preservar de la Library of 

Congress.

Arthur H. Leonard, The Devil’s Laughter (El riure del diable), 1939

Intèrprets: Nina Mae McKinney, Jack Carter, Ida James, Hamtree Harrington, Willa Mae 

Lang. | Nacionalitat: EUA | Idioma: VOSC | Durada: 52’ | Projecció en DVD.

Una noia de Harlem hereta una plantació a Jamaica sense adonar-se dels perills que 

comporta la convivència amb practicants de vudú. Com la resta de produccions de la Sack 

Amusement Enterprises, aquest film de terror estava protagonitzat exclusivament per 

intèrprets negres, i tan sols es va estrenar en cinemes destinats a la comunitat negra.

Sessió doble | Projeccions: dissabte 14 de juny, a les 21.30 h, a la Sala Laya i diumenge 15 de 

juny, a les 19.00 h a la Sala Chomón.

Oscar Micheaux, Within Our Gates (De portes endins), 1920

Intèrprets: Evelyn Preer, Flo Clements, James D. Ruffin, Jack Chenault, William Smith, 

Charles D. Lucas, Bernice Ladd, Mrs. Evelyn, William Stark.| Nacionalitat: EUA | Idioma: 

Muda, amb rètols en català. | Durada: 79’.

Una mulata viatja a Boston amb l’objectiu de trobar finançament per a la seva empobrida 

escola del sud. El film més antic d’un cineasta afroamericà que es conserva va tenir el 

coratge de retratar la violència racial sota la supremacia blanca i el linxament d’un home 

negre en plena era de publicacions de lleis segregacionistes i de ressorgiment del Ku Klux 

Klan. Perdut durant anys, es va poder recuperar gràcies a una còpia trobada a Espanya el 

1970. El 1992 va entrar a formar part del patrimoni fílmic protegit dels EUA juntament 

amb setze títols més, entre els quals hi havia The Birth of a Nation. 

Per cortesia de la Library of Congress. Acompanyament musical del mestre Joan Pineda.



Projeccions: dimecres 18 de juny, a les 17.00 h, a la Sala Chomón i divendres 20 de juny, a 

les 19.00 h a la Sala Laya.

Spike Lee, Bamboozled, 2000

Intèrprets: Damon Wayans, Savion Glover, Jada Pinkett-Smith, Tommy Davidson, Michael 

Rapaport | Nacionalitat: EUA | Idioma: VOSE | Durada: 135’

Una sàtira càustica de les trampes i dels prejudicis racials de les emissores de televisió, i 

una mirada plena d’humor de la forma en què el color de la pell, els índexs d’audiència i la 

lluita pel poder porten un guionista televisiu a un èxit sorprenent i una fallida tràgica 

posterior. 

Projeccions: dimecres 18 de juny, a les 20.00 h, a la Sala Chomón i dissabte 21 de juny, a les 

21.30 h, a la Sala Laya.

 

Gordon Parks, Solomon Northup's Odyssey (L'odissea de Solomon Northup), 1984

Intèrprets: Avery Brooks, Rhetta Greene, Mason Adams, Ken Broadhurst, Lee Bryant, Tony 

Dreyspool, Anthony Edenfield, Art Evans | Nacionalitat: EUA | Idioma: VOSC | Durada: 115’

Solomon Northup's Odissey narra la història real –que també ha inspirat l'oscaritzada 12 

años de esclavitud– d'un home lliure de color que fou segrestat i venut com a esclau a 

mitjan s. XIX. És un capítol de la sèrie americana de televisió American Playhouse, emès el 

10 de desembre de 1984 per la PBS. El director del film és Gordon Parks un prestigiós 

fotoperiodista afroamericà conegut per realitzar el film blaxploitation Shaft, però que ha 

passat a la història pel seu llargmetratge The Learning Tree.

Projeccions: divendres 11 de juliol, a les 19.30 h, a la Sala Chomón i dissabte 21 de juliol, a 

les 22.00 h, a la Sala Chomón.

Otto Preminger, Carmen Jones, 1954

Intèrprets: Dorothy Dandridge, Harry Belafonte, Diahann Carroll, Olga James, Pearl Bailey, 

Joe Adams, Nick Stewart, Roy Glenn, Brock Peters | Nacionalitat: EUA | Idioma: VOSE | 

Durada: 95’



Carmen segons Preminger: un musical all black cast, que adaptava el musical d'Oscar 

Hammerstein II inspirat en l'òpera de Bizet. "En realitat es tractava d'un conte imaginari 

com ara «Porgy & Bess»". Tot el món negre que es mostra al film no existeix, almenys no 

existeix als EUA. Vam utilitzar el musical fantàstic per mostrar algunes de les necessitats i

aspiracions de la gent de color. Més tard vaig treballar amb el món real d'aquesta gent en 

fer Hurry Sundown (Otto Preminger). Els actors principals van ser doblats en les cançons.

Projeccions: dijous 3 de juliol, a les 17.00 h, a la Sala Chomón i divendres 4 de juliol, a les 

21.30 h, a la Sala Chomón.

Gordon Parks Jr., Super Fly, 1972

Intèrprets: Ron O'Neal, Carl Lee, Sheila Frazier, Julius Harris, Charles McGregor, Nate 

Adams | Nacionalitat: EUA | Idioma: VOSE | Durada: 93’

Tan sols uns anys després que Gordon Parks, amb el seu film Shaft, donés el tret de sortida 

al gènere genuïnament afroamericà anomenat blaxplotaition, el seu fill Gordon Parks Jr. va 

dirigir aquest thriller sobre un narcotraficant que pretén retirar-se després de vendre 30 

quilos de cocaïna. El film destaca per la famosa banda sonora del músic Curtis Mayfield, 

que amb el seu soul i funk va contribuir de manera decisiva a fer del blaxplotation un gènere 

de culte.

Projeccions: dimarts 22 de juliol, a les 21.30 h, a la Sala Chomón, i dimecres 30 de 

juliol, a les 18.30 h,  a la Sala Laya.

Kenneth MacPherson, Borderline, 1930

Intèrprets: Eslanda Robeson, Paul Robeson, Hilda Doolittle, Gavin Arthur, Robert Herring, 

Blanche Lewin, Charlotte Arthur | Nacionalitat: EUA | Idioma: VOSC | Durada: 63’

Una dona negra té una relació extramatrimonial amb un home blanc, un fet que treu de 

polleguera la seva esposa, la qual inicia una onada de prejudicis contra la comunitat negra. 

Un film pioner en el tractament de les relacions interracials quan aquestes eren un tabú 

absolutament inabordable. Formalment, el film també frega l'excel·lència amb l'ús de 

tècniques avantguardistes, per les quals MacPherson combinà el muntatge eisensteinià amb 

l'aproximació psicoanalìtica pròpia de Pabst. El protagonista del film és Paul Robeson, una 



figura llegendària que va lluitar sempre pels drets civils de la gent de raça negra i que fou 

víctima del Comitè d'Activitats Antiamericanes.

 

Projeccions: dimarts 22 de juliol, a les 21.30 h, a la Sala Laya i diumenge 27 de juliol, a les 

17.00 h, a la Sala Laya.

Participants

Elvira Dyangani Ose 

Elvira Dyangani Ose és comissària d'art internacional, amb el suport del Guaranty 

Trust Bank Plc, a la Tate Modern. És historiadora de l’art i de l'arquitectura, i 

actualment realitza un Doctorat en Història de l'Art i Estudis Visuals a la Universitat 

de Cornell, Nova York. Dyangani Ose ha comissariat nombrosos projectes 

interdisciplinaris centrats en les polítiques de representació i el paper dels artistes 

africans i els col·lectius d'artistes que han fet història com ara Carrie Mae Weems: 

Social Studies (2010), Arte Invisible (2009 i 2010), Attempt to Exhaust an African 

Place (2007-2008) i Olvida Quien Soy / Erase Me From Who I Am (2006). Va ser 

comissària convidada a la triennal SUD - Salon Urbain de Douala, el 2010, i 

directora artística de Rencontres Picha 2012/2013, la tercera edició de la Biennal de 

Lubumbashi. Dyangani Ose es va unir a la Tate Modern l'any 2011, i lidera el 

desenvolupament de les col·leccions d'art africà en estreta col·laboració amb el comitè 

d'adquisicions africanes. És corresponsable de la formulació de l'estratègia de la Tate 

Modern en aquesta regió. I és també responsable d’Across the Broad, un projecte 

bianual que rep el suport del Guaranty Trust Bank Plc. Dyangani Ose ha co-

comissariat recentment Ibrahim El- Salahi: Un visionari modernista a la Tate 

Modern del 3 de juliol al 22 de setembre de 2013.

Paul Gilroy

Nascut l’any 1956, Paul Gilroy és sociòleg i escriptor. En l'actualitat és professor de 

literatura anglesa i americana al Departament d'Anglès del King’s College de 

Londres. Professor Anthony Giddens de Teoria Social al Departament de Sociologia 

de la London School of Economics, a Londres (2005-2012), l'any 2009 va ser el 

primer professor convidat a ocupar la Càtedra del Tractat d'Utrecht, a la Universitat 

d'Utrecht. Abans havia estat el director del Departament d'Estudis Afroamericans, i 

professor de Sociologia i Estudis Afroamericans, a la Universitat de Yale, a New 

Haven, del 2002 al 2005. És autor de nombrosos articles publicats en revistes com 

ara Critical Quarterly, Cultural Studies, Ethnicities, International Journal of 

Cultural Studies, i Third Text, entre d’altres. Les seves publicacions inclouen: 



Darker Than Blue: On The Moral Economies of Black Atlantic Cultures (2009); 

Black Britain: A Pictorial History (2007); After Empire: Melancholia or Convivial 

Culture? (2004) (publicat als Estats Units com a Postcolonial Melancholia (2005)); 

Against Race: Imagining Political Culture Beyond The Color Line (2001); Between 

Camps (2000); The Black Atlantic: Modernity and Double Consciousness (1993); i 

There Ain’t No Black In The Union Jack (1987).

Material gràfic per a premsa

A l’apartat de premsa de la pàgina web de la (http://fundaciotapies.org/site/spip.php?

article7970) trobareu documentació gràfica del projecte Kerry James Marshall.

Més informació a:

Daniel Solano

Dept Comunicació

Fundació Antoni Tàpies

http://fundaciotapies.org

press@ftapies.com

+34 93 487 03 15


