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Azkuna Zentroa presenta la exposición ‘El ideal infinitamente variable de lo popular’ 
del artista Jeremy Deller, comisariado por Amanda de la Garza, Cuauhtémoc Medina y 
Ferran Barenblit.

Jeremy Deller (Londres, 1966) es un artista que se pregunta por las paradojas de la 
cultura popular, en particular de la cultura británica, en el marco de una sociedad post-
industrial. Estas paradojas no son solamente algo que existe en las manifestaciones 
vernáculas, en el folclore, o en el espectáculo sino que es algo que puede ser 
propiciado desde el arte. El arte es capaz de producir escenarios, vivencias, momentos 
de colectividad, donde las paradojas, los recovecos, las fisuras no se resuelven sino 
que se vuelven productivas. Desde la década de los 90 ha generado una serie de 
prácticas y acontecimientos en los que están operando los diversos deseos y tensiones 
sociales, así como las diferentes representaciones existentes en torno a la identidad, la 
historia y la comunidad.

Jeremy Deller ha desarrollado en su obra una singular forma de arte público, o como 
diría Dawn Ades, tiene un interés en la vida pública de Gran Bretaña más que en el 
arte público. Se aleja de aquellas prácticas artísticas que buscan producir instancias 
comunitarias bajo las paredes blancas del museo. En su lugar, ha adoptado el espacio 
público, en sentido amplio, como el lugar desde donde preguntarse por cómo se 
configuran los signos y símbolos de lo popular, las relaciones entre baja y alta cultura, 
por la manera en que circula la cultura de masas y la de la clase media, sobre la fluidez 
de la cultura pop y la música, como vehículo de energías sociales inagotables. La 
fiesta, el aburrimiento, la no-acción, el extrañamiento y la diferencia social aparecen 
como medios de producción artística.

La exposición ‘El ideal infinitamente variable de lo popular’ busca rastrear tres 
elementos clave en su obra. Por una parte, su forma de distanciarse, a través de gestos 
artísticos y acciones, del circuito artístico tradicional y del museo. Por otra, la forma en 
que genera momentos colectivos a través de la creación de situaciones de interacción 
social, donde lo popular ocurre como ficción y como realidad. Y por último, la manera 
en que el artista toma posición en relación a la historia, por medio del seguimiento de 
personajes que encarnan cambios o signos históricos, o bien, a partir de la construcción 
de reactuaciones (reenactments), donde la vida y la historia ocurren una vez más. 

Azkuna Zentroak Jeremy Deller artistaren ‘Herrikoitasunaren ideal infinituki 
aldakorra’ erakusketa aurkezten du, Amanda de la Garza, Cuauhtémoc Medinak 
eta Ferran Barenblit komisarioak zuzenduta. 

Jeremy Deller artistak (Londres, 1966) galderak egiten dizkio bere buruari herri-
kultura gogoan hartuta, bereziki kultura britainiarra, gizarte postindustrialaren 
barruan. Paradoxa horiek ez dira soilik agertzen herri-manifestazioetan, folklorean 
edo ikuskizunetan; artearen barrutik bidera daitezkeen gertaerak dira. Arteak badu 
gaitasuna agertokiak, bizipenak, kolektibitate-uneak sortzeko; eta, bere barruan, 
paradoxak, bihurguneak eta pitzadurak, konpondu beharrean, sortzeko arrazoi 
bihurtzen dira. 90eko hamarkadatik aurrera, sortu dituen praktiken eta gertaeren 
multzoan hainbat desira eta tentsio sozial dabiltza ekinean, identitatearen, 
historiaren eta komunitatearen inguruan dauden irudikapen desberdinekin batera.

Jeremy Dellerrek arte publikoaren forma bakana garatu du bere langintzan, 
edo, Dawn Adesek esango lukeen moduan, interes gehiago pizten dio Britainia 
Handiko bizitza publikoak arte publikoak baino. Urrundu egiten da museoko 
horma zurien azpian instantzia komunitarioak ekoitzi nahi dituzten praktika 
artistikoetatik. Horren ordez, espazio publikoa bereganatu du, adiera zabalean, eta 
bertan kokatuta galdetzen dio bere buruari, agortzen ez diren energia sozialaren 
bideratzaile moduan, nola osatzen diren herrikoitasunaren baitako ikurrak eta 
sinboloak, behe- eta goi-kulturaren arteko harremanak, zer eratara dabiltzan 
masa-kultura eta klase ertainaren kultura, pop kulturaren eta musikaren jarioari 
buruz. Festa, asperdura, ekintzarik eza, urruntzea eta desberdintasun soziala 
ekoizpen artistikoaren baliabide bezala agertzen dira.

‘Herrikoitasunaren ideal infinituki aldakorra’ erakusketak artistaren obrako 
funtsezko hiru elementutan arakatu nahi du. Alde batetik, bere ibilbideko une 
goiztiar batean hasita, keinu artistikoen eta ekintzen bitartez ohiko ibilbide 
artistikotik eta museotik aldentzeko duen moduan. Bestetik, elkarreragin 
sozialeko egoerak birsortuz une kolektiboak gauzatzeko duen moduan, 
herrikoitasuna fikzio eta errealitate bezala hartuta. Eta azkenik, artistak 
historiarekiko jarrera izateko duen moduan, aldaketak edo zeinu historikoak 
gorpuztu dituzten pertsonaien jarraipena eginez edo bizitza eta historia berriz 
gertatzen deneko birrekintzak (reenactments) eraikiz. 

Azkuna Zentroa presents the exhibition ‘The infinitely variable ideal of the popular’ 
by the artist Jeremy Deller, curated by Amanda de la Garza, Cuauhtémoc Medinak and 
Ferran Barenblit.

Jeremy Deller (London, 1966) is an artist who questions the paradoxes of popular cul-
ture, particularly British culture, within the context of a post-industrial society. These 
paradoxes are not just something that exist in vernacular demonstrations, in folklore or 
in performances, but are something that can be promoted by art. Art is capable of pro-
ducing scenarios, experiences, moments of community, where the paradoxes, the nooks 
and crannies and the cracks are not resolved but become productive. Since the 1990s, 
it has generated a series of practices and events that involve the operation of diverse 
desires and social tensions, as well as the different existing representations of identity, 
history and community.

In his work, Jeremy Deller has created a unique form of public art, or, as Dawn Ades 
would say, his interest is more in public life in Great Britain than in public art. His work 
is far removed from those artistic practices that Community institutions seek to produce 
within the white walls of the museum. Instead, he has adopted the public space, in the 
widest sense of the term, as the place to ask questions about how the signs and sym-
bols of popular culture and the relations between Low and High culture are configured, 
about the way in which the culture of the masses and that of the middle class circulate, 
and about the fluidity of pop culture and music as a vehicle for inexhaustible social en-
ergy. The party, boredom, non-action, estrangement and social differences appear as 
means of artistic production.

The exhibition ‘The infinitely variable ideal of the popular’ seeks to trace three key ele-
ments in his work: his way of distancing himself, through artistic gestures and actions, 
from the traditional art and museum circuit, from very early on in his career; the way 
that he generates collective moments by creating situations involving social interaction, 
where the popular occurs both as fiction and as reality; and, finally, the way the artist 
takes a position in relation to history, by means of following characters who embody 
historical changes or signs, or through the construction of re-enactments, where life and 
history occur once again. 

«‘Horma zurietatik harago’ aurkezpen iruzkindu bat da: espazio publikoan, gau klubetan, 
ikasle geletan edo lorategietan egin ditudan proiektuak eta obrak dokumentatzen ditu. 
Proiektu haiek ezin zirenez erakutsi objektu fisiko modura, jendaurreko hitzaldi batean egin 
nezakeenaren moduko aurkezpen bat prestatu nuen.» J.D.

«‘Más allá de las paredes blancas’ es una presentación comentada que documenta proyectos y obras 
que he hecho en el espacio público, en lugares como clubes nocturnos, cuartos de estudiantes y 
jardines. En la medida en que los proyectos incluidos no podían ser mostrados como objetos físicos, 
hice una presentación similar a la que podría dar en una charla pública.»  J.D.

«‘Beyond The White Walls’ is a slideshow with spoken commentary documenting projects and 
artworks I have made in the public domain, including places like nightclubs, student common rooms, 
and gardens. Because the projects themselves could not be shown as physical entities, I have 
produced the kind of presentation that I might give as a public talk.» J.D.

‘The Battle of Orgreave’ Artxiboa | Archivo | Archive
Instalazioa | Instalación | Installation

‘Orgreaveko borroka’ (Bat zaurituz gero, denak zaurituak) instalazioak testuak, dokumentuak, 
bideoak eta artxiboko beste material batzuk ditu, eta elkarri lotutako bi kontakizun jartzen ditu 
testuinguruan: Meatzarien Sindikatu Nazionalak 1984an egindako greba, eta 2001ean Jeremy 
Dellerrek gatazka horretaz egindako birsorkuntza, artistak ‘Orgreaveko borroka’ deitu zuena.

El archivo de ‘La batalla de Orgreave’ (Si lastiman a uno lastiman a todos) es una instalación compuesta 
por textos, documentos, videos y otros materiales de archivo, que contextualiza dos narrativas que se 
entrelazan: La huelga del Sindicato Nacional de Mineros que tuvo lugar en 1984, y  la recreación de 
Jeremy Deller del mismo conflicto en 2001, que el artista tituló ‘La batalla de Orgreave’.

‘The Battle of Orgreave’ Archive (An Injury to One is an Injury to All) is an installation comprising texts, 
documents, videos and other archival material, which provide a context for examining the intertwined 
narratives of two events: the 1984 strike by the National Union of Mineworkers, and Jeremy Deller’s 
2001 re-enactment of the same conflict, which the artist called ‘The Battle of Orgreave’. 

Beyond the White 
Walls, 2012 

Bideoa | Vídeo | Video 4:3 / 26’11’’ 

Eskaintza | Cortesía de | Courtesy  of: 
Artista | El artista | The Artist, Galerie Art 
Concept (Paris), The Modern Institute/Toby 
Webster Ltd (Glasgow) & Gavin Brown’s 
Enterprise (New York).

«Obra erakutsi nahi baina non edo nola erakutsi ez nekien nire karrerako une batean egin 
zen erakusketa hau. Garai hartan, ‘estudio irekiko’ erakusketak egiten ari ziren artista asko; 
nik, ordea, ez nuen estudiorik ere: gurasoenean bizi nintzen, eta nire logelan lan egiten nuen. 
Hala, ‘logela irekia’ antolatzea erabaki nuen; ‘bitxikeria’ bihurtu nahi nuen, horrela, hogeitaka 
urterekin artean amatxo eta aitatxorekin bizi izatearen egoera apur bat deseroso hura. 
Gurasoak oporretan zirela, etxea kontrolpean hartu, eta hainbat urtean haiek erositako obren 
ordez nire obrak jarri nituen; eta bi astez eduki nituen ikusgai, aldez aurretik hitzordua hartzen 
zutenentzat soilik. Orduko nire lan asko oso eskala txikikoak ziren, eta barregarri geldituko 
ziren erakusketa areto batean. Gurasoek handik hamar urtera jakin zuten erakusketa haren 
berri, liburu batean ikusita: zegokionean, beraz». J.D.

«Esta exposición tuvo lugar en un punto de mi carrera en que quería mostrar obra, pero no 
sabía realmente dónde o cómo mostrarla. En ese entonces, muchos artistas estaban haciendo 
exposiciones de ‘estudio abierto’, pero yo no tenía estudio, estaba viviendo con mis padres y 
trabajaba desde mi cuarto. Decidí montar un ‘cuarto abierto’ para convertir la situación ligeramente 
embarazosa de vivir todavía con mamá y papá a mediados de mis veinte años en una ‘peculiaridad’. 
Tomé control de la casa cuando mis padres estaban de vacaciones, reemplazando las obras que 
habían comprado a través de los años con mi obra, hice la exposición durante dos semanas bajo 
cita previa. Mucho de mi trabajo entonces era de escala muy pequeña y se hubiera visto ridículo en 
una galería. Mis padres se enteraron sobre la exposición diez años después cuando la vieron en un 
libro, que era cuando se tenían que enterar» J.D.

«This exhibition took place at a point in my career when I wanted to show work, but I didn't really 
know where or how to show it. A lot of artists were having ‹open studio› exhibitions at the time, but 
I didn›t have a studio – I was living with my parents and was working from my bedroom at this point 
– so I decided to stage an ‹open bedroom› and turn the slightly embarrassing situation of still living 
with mum and dad in my mid-20s into a ‘feature’. I took over the house when my parents went on 
holiday, replacing the work they had bought over the years with my work, running the exhibition for 
two weeks by appointment only. A lot of my work at that time was very small in scale and would have 
looked ridiculous in an art gallery. My parents found out about the exhibition about ten years later 
when they saw it in a book, which was about the right time.» J.D.

Open Bedroom 
1993-2012

Teknika mistoko instalazioa, pinturek 
eta posterrek osatua | Instalación técnica 
mixta, incluye pinturas y pósters | Mixed 
media installation, includes paintings and 
posters

«House musikaren eta musika banden arteko lotura sozial, politiko eta musikalei buruzko 
diagrama hau marraztu nuen: abian den pentsamendu prozesu bat erakusten du. Britainia 
Handiari buruzkoa ere bada: XX. mendeko historiari buruzkoa, herrialde industrial izateari utzi 
eta post-industrial izateko egin zuen jauziari buruzkoa. ‘Acid Brass’ lanerako justifikazio bisuala 
zen. Diagrama hau gabe, ‘Acid Brass’ proiektu musikalak ez luke egitura kontzeptualik.» J.D.

«Dibujé este diagrama sobre las conexiones sociales, políticas y musicales entre la música house 
y las bandas de metales, muestra un proceso de pensamiento en acción. Trata también sobre Gran 
Bretaña, la historia británica en el siglo XX y cómo el país pasó de ser industrial a post-industrial. 
Era la justificación visual para ‘Acid Brass’. Sin este diagrama, el proyecto musical ‘Acid Brass’ no 
tendría estructura conceptual.» J.D.

«I drew this diagram about the social, political and musical connections between house music and 
brass bands. It shows a thought process in action. It was also about Britain and British history in the 
twentieth century and how the country had changed from being industrial to post-industrial. It was 
the visual justification for ‘Acid Brass’ Without this diagram, the musical project ‘Acid Brass’ would 
not have a conceptual backbone.» J.D.

The History of the 
World, 1997

Horma-pintura | Pintura mural | Mural 
painting

Eskaintza | Cortesía de | Courtesy of: 
Artista | El artista | The artist, Galerie Art 
Concept, Paris, The Modern Institute/Toby 
Webster Ltd, Glasgow &Gavin Brown’s 
Enterprise, New York.  

 «The History of the World (Munduaren historia) lanean finkatu nituen loturak oinarri harturik, 
erronka hauxe hartu nuen nire gain: musika banda batek onespena ematea acid house 
musikako errepertorio bat interpretatzeko proposamenari. Izuak airean nengoen Williams 
Fairey bandako buruari deitu eta horretarako prest ote zeuden galdetzeko. Pentsatu nuen 
lanak izango nituela hura gogatzeko, ezin konta ahala azalpen eman beharko nizkiola; baina 
berehalakoan eman zuen baiezkoa. Hauxe besterik ez zuen esan: ‘Ondo da, egingo dugu. 
Behin egingo dugu, eta ea zer gertatzen den’. Eta horixe da, hain zuzen, denok nahi dugun 
jarrera. Behin jo, eta, bikain atera zenez, jarraitzea erabaki genuen. Esperientzia hark asko 
erakutsi zidan publikoarekiko lanari buruz. Konturatu nintzen ez neukala objektuak egiteko 
premiarik dagoeneko. Era horretako ekitaldiak egin nitzakeen; gauzak gertatzeko bidea eman, 
jendearekin lan egin eta horretaz gozatu. Era horretako proiektu desordenatuak egin nitzake, 
irekiak, aukera ematen dutenak askatasunez mugitzeko, zentzu tradizionalean artista izateari 
buruz pentsatu behar izan gabe jarduteko. Musika banda batek askatu ninduen.» J.D.

«Basándome en las conexiones que hice en The History of the World (La historia del mundo), 
decidí tratar de conseguir que una banda de música aceptara interpretar un repertorio de acid 
house. Estaba aterrado de llamar al líder de la Banda Williams Fairey para preguntarle si haría 
esto. Pensé que costaría un gran trabajo convencerle y muchas explicaciones, pero aceptó de 
inmediato. Simplemente dijo: ‘Muy bien, lo haremos. Lo haremos una vez y vemos cómo resulta’, 
que es exactamente la actitud que uno quiere. Tocamos una vez y nos fue muy bien, y entonces 
continuamos. La experiencia me enseñó mucho sobre el trabajo con el público. Me di cuenta de 
que ya no tenía necesidad de hacer objetos. Podía simplemente hacer este tipo de eventos, hacer 
que pasen las cosas, trabajar con gente y disfrutarlo. Podía hacer estos proyectos desordenados, 
con libertad de movimiento, abiertos, y que me liberaban de pensar en ser un artista en el sentido 
tradicional. Había sido liberado por una banda de música.» J.D.

‘Based on the connections I made in The History of the World, I decided to try to get a brass band 
to agree to perform a repertoire of acid house music. I was terrified of ringing up the bandleader of 
the Williams Fairey Band to ask if he would do this. I thought it would take lots of convincing and 
explaining – but he agreed immediately. He just said, ‘All right, we’ll do it. We’ll do it once and see how 
it goes’, which is exactly the attitude you want. So we performed it once, and it went really well, and we 
continued to perform it. The experience taught me a lot about working with the public. I realized that I 
didn’t have to make objects anymore. I could just do these sort of events, make things happen, work 
with people and enjoy it. I could do these messy, free-ranging, open-ended projects, and that freed me 
up from thinking about being an artist in a traditional sense. I had been liberated by a brass band.’ JD

Acid Brass live at 
Lovebox, 2005

Bideoa | Vídeo | Video 5’

Eskaintza | Cortesía de | Courtesy  of: 
Artista | El artista | The Artist, Galerie Art 
Concept, Paris, The Modern Institute/Toby 
Webster Ltd, Glasgow & Gavin Brown’s 
Enterprise, New York. 

«1998an, iragarki bat ikusi nuen, Artangelentzako komisariotza ireki baterako. Aspaldi nerabilen 
buruan liskar hura berregiteko ideia: gaztetan ikusiak nituen telebistan meatzari grebalariak 
mendian gora eta herrixka batean barrena, poliziek jazarririk. Harrezkero, 1984ko grebaren 
irudi ikonikoa bihurtu da, eta gehiago du gerrako irudi baten tankera, lan gatazka batena baino. 
Enkargua egin zidatenean, ezin nuen sinetsi; are gehiago, ez nuen uste hura egitea posible 
izango zenik ere. Bi urtez ikerketa lanetan jardun, eta, azkenean, berregitea gauzatu zen: 
zortziehun antzezle inguru eta berrehun meatzari ohi –jatorrizko liskarrean esku hartu zutenak– 
bildu zituen ekimen hark. Funtsean, antzezleei eskatu nien parte hartzeko gogoan bizirik zirauen 
borroka bat antzezten, kanpaina hartako beteranoekin batera. Beti deskribatu izan dut hilotz bati, 
lurpetik aterata, post-mortem egoki bat ematea bezalako zerbait zela; edo mila lagunen krimen 
baten berregitea bezalakoa.» J.D.

«En 1998 vi un anuncio publicitario para una comisión abierta para Artangel. Durante años había 
tenido la idea de recrear un enfrentamiento que había visto de joven en la televisión, mineros en 
huelga perseguidos colina arriba y a lo largo y ancho de un pueblo. Desde entonces esta imagen se 
ha convertido en un icono de la huelga de 1984; tiene más la connotación de una escena de guerra 
que la de una disputa laboral. Recibí el encargo y no lo podía creer, porque en realidad no pensaba 
que fuera posible hacerlo. Después de dos años de investigación, la recreación finalmente sucedió, 
con cerca de ochocientos actores y doscientos antiguos mineros  que habían formado parte del 
conflicto original. Básicamente pedí a los actores que participaran en la puesta en escena de una 
batalla que estaba viva en la memoria, junto a veteranos de la campaña. Siempre la he descrito 
como desenterrar un cuerpo y darle un postmortem apropiado, o como la recreación de un crimen 
de mil personas.» J.D.

«In 1998 I saw an advert for an open commission for Artangel. For years I had had this idea to 
re-enact this confrontation that I had witnessed as a young person on TV, of striking miners being 
chased up a hill and pursued through a village. It has since become an iconic image of the 1984 
strike; having the quality of a war scene rather than a labour dispute. I received the commission, 
which I couldn’t believe, because I actually didn’t think it was possible to do this. After two years’ 
research, the re-enactment finally happened, with about eight-hundred historical re-enactors and 
two-hundred former miners who had been part of the original conflict. Basically, I was asking the 
actors to participate in the staging of a battle that occurred within living memory, alongside veterans 
of the campaign. I’ve always described it as digging up a corpse and giving it a proper post-mortem, 
or as a thousand-person crime re-enactment.» J.D.

The Battle of Orgreave 
(An Injury to One is an 
Injury to All), 2001
Mark Figgsekin lankidetzan | En 
colaboración con Mark Figgs | In 
collaboration with Mark Figgs

Bideo digitalizatua | Video digitalizado | 
Digitalized video. 62’

Eskaintza | Cortesía de | Courtesy  of: 
Artista | El artista | The Artist  & Artangel

Zer esan nahi du Jeremy Dellerrek, ‘Magia ingelesa’ dioenean? Hiztegiaren arabera, 
indar ezkutuko edo naturaz gaindikoak erabiliz gertaeren nondik norakoan eragiteko 
ahalmena da ‘magia’. Eta esanahi horri ‘ingelesa’ gehitzean, eskujokari adituen ingeles 
tradizioa atxikitzen zaio: Stonehengeko druidena, Merlin eta Gandalf aztiena eta askoz 
ere haragokoa. Aldi berean, Delerrek bilatzen du ‘Magia ingelesa’k gogora ekartzea 
«herri kulturaren ezaugarri mitikoak eta hark aztikeriak egiteko duen trebetasuna, 
bereziki musikan». Hal Foster
‘Magia ingelesa’ bideoa Veneziako 55. Biurtekoko Britainia Handiaren pabiloirako egindako 
proiektuaren parte da. Melodians Steel Orchestra from South London orkestrak interpretatua 
da musika, eta Londresko Abbey Road disko etxeko 2 estudioan grabatu zuten.

¿Qué es lo que Jeremy Deller  quiere decir con ‘Magia inglesa’? El diccionario dice que  
‘magia’ es  la capacidad de influir en el curso de los acontecimientos a través del uso de 
fuerzas misteriosas o sobrenaturales. El  añadir ‘inglesa’ es apuntar a una tradición nativa 
de expertos prestidigitadores, que va desde los druidas de Stonehenge hasta los hechiceros 
como Merlín y Gandalf y más allá. Al mismo tiempo, Deller busca que  ‘Magia inglesa’  
evoque «las cualidades míticas de la cultura popular y sus habilidades para tejer hechizos, 
especialmente en la música». Hal Foster
El video ‘Magia inglesa’ es una pieza que formó parte del proyecto realizado para el Pabellón 
Británico en la 55ª Bienal de Venecia. La música es interpretada por la Melodians Steel Orchestra 
from South London y fue grabada en el Estudio 2 de los estudios Abbey Road en Londres. 

What does Jeremy Deller mean by ‘English Magic’? ‘Magic’, the dictionary tells us, is ‘the 
ability to influence the course of events through the use of mysterious or supernatural 
forces’; to add ‘English’ is to point to a native tradition of expert conjurers, from the druids of 
Stonehenge to sorcerers such as Merlin and Gandalf and beyond. At the same time Deller also 
intends ‘English Magic’ to evoke «the mythical qualities of popular culture and its abilities to 
weave spells, especially in music». Hal Foster
The video ‘English Magic’ was part of his exhibition for the British Pavilion in 2013 at the 55th 
Biennale di Venezia. The music is performed by the Melodians Steel Orchestra from South 
London and was recorded in Studio 2 of Abbey Road Studios in London.

English Magic, 2013

Bideo instalazioa, honako elementu hauek 
osatua: Ed Hallek egindako pankarta bat, 
auto zanpatu bat, eserleku bihurtua, eta 
HDko bideo bat | Videoinstalación, incluye 
una banderola hecha por Ed Hall, un au-
tomóvil aplastado y convertido en un banco y 
un video en HD | Video installation, including 
the banderol made by Ed Hall, a squashed 
car turned into a bench, and a video in HD

Bideoa | Vídeo | Video 14’23’’

Eskaintza | Cortesía | Courtesy: The British 
Council Collection

«Bruce Lacey ezagutu genuenean, liluratuta gelditu ginen: kolore distiratsuz jantzitako azti 
moderno bat. Arterako eta zientziarako interesa uztartzen ditu –interes britainiar peto-petoa–, 
gutako inork aurrez sekula ikusi gabeko moduan. Goonek Dee doktorea berrasmatu balute 
bezala zen. Bere bizitzari buruzko film bat egitea proposatu genion Bruceri, eta adeitsu onartu 
zuen. Hala, hainbat hilean behin haren etxaldera joan, eta haren bizitzako pasarte batzuk 
bideoan jasotzen hasi ginen. Laster konturatu ginen, ordea, Bruce Laceyren mundurako 
sarbidea soilik ematera gindoazela horrela, eta dokumental zorrotz batek gehiago izan beharko 
lukeela telebistako sail baten modukoa, baldin eta Bruceren karrera ikusgarriaren nondik 
norako guztiak azalduko bazituen.» J.D.

«Cuando conocimos a Bruce Lacey estábamos extasiados: un hechicero moderno en ropa 
de colores brillantes. Combina un interés muy británico en el arte y la ciencia, reuniéndolas 
de una forma que ninguno de nosotros había visto antes. Era como si Dr. Dee hubiera sido 
reimaginado por los Goons. Le propusimos a Bruce hacer una película sobre él, y amablemente 
aceptó. Así es que cada tantos meses íbamos a su granja y plasmábamos un poco más de 
su mundo en video. Muy pronto nos dimos cuenta de que únicamente íbamos a proporcionar 
una introducción al mundo de Bruce Lacey, ya que un documental minucioso tendría que ser 
más como una serie de televisión para cubrir todos los altibajos de la extraordinaria carrera de 
Bruce» J.D.

«When we met Bruce Lacey we were entranced: a modern day magus in brightly coloured clothes, 
he combines a very British interest in art and science, bringing them together in a way unlike anyone 
else either of us had encountered. It was as if Dr Dee had been reimagined by the Goons. We 
proposed to Bruce that we would like to make a feature film about him, and he kindly agreed. So 
every few months we would descend on his farmhouse and commit a little more of his world to video. 
Very soon we realized that we would only be providing an introduction to the world of Bruce Lacey, 
as a thorough documentary would have to be more like a TV series to cover all the ups and downs of 
Bruce’s extraordinary career» J.D.

The Bruce Lacey 
Experience, 2012

Nicolas Abrahamsekin lankidetzan | En 
colaboración con Nicolas Abrahams | In 
collaboration with Nicolas Abrahams

Bideoa | Vídeo | Video HD. 67’

Eskaintza | Cortesía de | Courtesy  of: 
Artista | El artista | The Artist, Galerie Art 
Concept, Paris, The Modern Institute/Toby 
Webster Ltd, Glasgow & Gavin Brown’s 
Enterprise, New York.  

Komunikazio Lankideak 
Medios colaboradores 
Collaborating Media 

Koprodukzioa 
Coproducción 
Co-production 

|1|

|2|

|3|

|4|

|5|

|7|

|6|

|8|



www.azkunazentroa.com

1 Beyond the White Walls.
2 Open Bedroom.
3 History of the world.
4 Acid Brass live at Lovebox
5 The Battle of Orgreave (An Injury to One is an Injury to All)
6 The Battle of Orgreave. Archive
7 English Magic.
8 Bruce Lacey.
9 Rhythmasspoetry
10 I ♥ Melancholy
11 So Many Ways to Hurt You (The Life and Times of Adrian Street).
12 ‘Social Parade’
13 What is the city but the people?
14 Posters 1994-97
15 Posters 2012
16 More Poetry is needed

1

2

345

6

78

9 10

1112

13

14

15

www.azkunazentroa.com
info@azkunazentroa.com
PLAZA ARRIQUIBAR, 4 - 48010 BILBAO
944 014 014
© 2016. Centro Azkuna de Ocio y Cultura S.A

kontsultatu erakusketaren inguruko programazio didaktikoa Infopuntuan edo 
webgunean.

Consultar la programación didáctica en torno a la exposición en Infopuntua o en la 
página web.

Consult the educational programming in Infopuntua or at the website.

wwwazkunazentroa.com

‘Social Parade’ piezak hasiera eman zion 2004an Donostian izandako Manifesta 5 Arte 
Garaikideko Europako Biurteko ibiltariari. Hiriko hainbat elkarte sozial alternatiborekin 
eta laguntza-talderekin marraztutako agertokia erakutsi zuen. Bideo hau ‘Social Parade’ 
horren emaitza da. Jeremy Dellerrek hiriko talde sozialik adierazgarrienak gonbidatu 
zituen, Boulevardetik desfilean atera zitezen, Donostiako aniztasuna ospatzeko. 

La pieza ‘Social Parade’  inauguró la ambulante Bienal Europea de Arte Contemporáneo 
Manifesta 5, que tuvo lugar en Donostia-San Sebastián en 2004, dibujando un escenario con 
las diversas sociedades alternativas y grupos de apoyo locales. Este video es el resultado de 
ese ‘Social Parade’ donde Jeremy Deller celebró la diversidad de Donostia, invitando a una 
muestra representativa de los diversos grupos sociales de la ciudad a desfilar por el Boulevard.

In 2004, for the opening of Manifesta 5, the roving European Biennial of Contemporary art, Jeremy 
Deller organized a ‘Social Parade’ through the streets of the city of Donostia-San Sebastian, 
drafting in cadres of local alternative societies and support groups to participate. This video is the 
result of the ‘Social Parade’ where Jeremy Deller celebrates the diversity of San Sebastian by 
inviting a cross-section of the city’s social groups to form a parade along the central boulevard.

‘Social Parade’, 2004
Bideoa | Vídeo | Video

«‛Nik ♥ malenkonia’ edo laurogeita hamarreko hamarraldiko ‘Nahiago nuke banintz…’ 
kulturaren kontrako erreakzioa izan zen obra hau. Aktiboa, arriskutsua edo ‘maskulinoa’ 
ez zen zerbait ospatu nahi nuen. Hau da, barnekoia, ez-aktiboa eta potentzialki etsigarria 
den zerbait. Jatorrian, inpresio bat zen; baina horma irudi bat egin nuen gero, eta elastiko 
bat, azkenik. Horma irudi gisa instalatuta dagoela, osagai humano bat izaten du sarritan: 
pertsona gazte bat, aretoko txoko batean lasai-lasai irakurtzen.» J.D.

«Esta obra fue una reacción contra la cultura del ‛Yo ♥ la melancolía’ o la cultura de ‘Preferiría 
ser…’ de los años noventa. Quería celebrar algo que no era activo, peligroso o ‘masculino’. 
Algo que en realidad es introvertido, no-activo y potencialmente deprimente. Originalmente era 
una impresión, pero después hice un mural y luego una camiseta. Cuando es instalado como 
mural, a menudo tiene un componente humano, una persona joven leyendo tranquilamente en 
una esquina del cuarto.» J.D.

«This work was a reaction against the whole ‘I ♥ ...’ or ‛I'd rather be...’ culture in the 1990s. 
I wanted to celebrate something that wasn’t active, dangerous or ‘manly’. Something that is 
actually introverted, non-active and potentially depressing. It was originally a print, but then I 
later made a wall-painting and then a t-shirt. When this is installed as a wall painting, it often 
has a human component, a young person quietly reading in the corner of the room.» J.D.

I ♥ Melancholy, 1993

Pintura beltz distiratsua, horma beltz 
matean, eta parte-hartzailea | Pintura 
negra brillante sobre muro en negro 
mate y una persona participante | Black 
shinny paint on a black matt wall, and a 
participant.

Eskaintza | Cortesía de | Courtesy  of: 
Artista | El artista | The Artist,Galerie Art 
Concept, Paris, The Modern Institute/Toby 
Webster Ltd, Glasgow and Gavin Brown’s 
Enterprise, New York.  

‘Rythmasspoetry’ 2015eko Lyongo Biurtekoan estreinatu zen. Lan honetan, Deller 
lankidetzan arituko da Cecilia Bengolea koreografo argentinarrarekin, globalizazioaren 
garaian immigrazioak kultura frantsesa nola aberastu duen ikertzeko. Bestearekiko 
mesfidantzak eta araztasun endogamikora itzultzeko ilusioak markatutako garaian, 
Deller eta Bengolearen piezak gonbit egiten digu kultura-nahasketa zoriontasun 
sortzailearen ideia berritzat hartzeko, gorputzaren eta erritmoaren bizitasun 
adierazkorrean gehiago markatua, kontzeptuaren bakuntze-prozesuan baino.

‘Rythmasspoetry’ estrenada en la Bienal de Lyon en 2015, registra la colaboración de Deller 
con la coreógrafa argentina Cecilia Bengolea, que explora la forma en que la inmigración 
ha enriquecido la cultura francesa en tiempos de la globalización. En un tiempo marcado 
por la desconfianza de la otredad, y la ilusión del retorno a la pureza endogámica, la pieza 
de Deller y Bengolea nos invita a entender la mezcla cultural como una nueva noción de 
felicidad creativa, marcada mucho más en la vitalidad expresiva del cuerpo y el ritmo que en la 
simplificación del concepto.

‘Rythmasspoetry’, premiered at the Biennial of Lyon in 2015, registers the collaboration 
between Deller and the Argentinian choreographer Cecilia Bengolea. It explores the way that 
the immigration has enriched the French culture in the era of globalization. A time marked 
by the distrust of the otherness and the illusion of returning to the inbreeding purity. Deller´s 
and Bengolea´s piece invites us to understand the cultural mixed as a new idea of creative 
happiness, much more marked on the body´s expressive vitality and rhythm, rather than in the 
simplification of the concept. 

Rhythmasspoetry
2015 
Cecilia Bengolearekin lankidetzan | En 
colaboración con Cecilia Bengolea | In 
collabora

Bideoa | Vídeo | Video HD. 6’ 29’’

Komisarioa | Comisionadopor | Curated 
by: the Biennial of Lyon 2015 
Eskaintza | Cortesía de | Courtesy of: 
Artista | El artista | The artist

«Argazki baten bidez izan nuen Adrian Street borrokalariaren berri: bere aitarekin ageri 
den 1973ko argazki baten bidez, hain zuzen, zeina iruditzen zitzaidan zela gerraondoko 
argazki garrantzizkoena seguru asko. Britainia Handiaren garai hartako historia osoa 
biltzen du: industria astunaren gune izateari utzi eta entretenimendu eta zerbitzu 
ekoizle bihurtu gineneko gure trantsizio deserosoarena, alegia. Argazki nahiko bitxi 
eta asaldaria da: Adrian Galesera itzuli zenean egina da, gaztetan lanean jardun zuen 
meategira joan eta aitarekin elkartu zenekoa. Adrianek lanean eta borrokan jarraitzen du 
Floridan; hantxe finkatu zen. Pertsona ikaragarria da, izugarrizko borondatea eta buru 
estimua ditu. Haren historia ezaugarri epikoa da, bere horretan; bere burua berrasmatu 
du, funtsean, XX. mendearen amaierarako.» J.D.

Erakusketaren barruan, Llano Proiekt kultura-komunitateak esku-hartzeko ekintza bat 
egin du, Jeremy Delleren proiekturik nabarmenetako bat oinarritzat hartuta: ‘So Many 
Ways to Hurt You (The Life and Times of Adrian Street)’. Adrian Street borrokalariaren 
bizitzan sakontzen da, artistak 1973an hartutako argazki baten bidez izan baitzuen haren 
berri. Bertan, ‘glam’ izarra aitarekin agertzen da, bere arropa eta bitxirik onenak jantzita, 
familiako hainbat belaunaldik lan egin zuten Galeseko meategiaren sarreran.

Irudi hori abiaburutzat hartuta, Llano Proiektek ‘fotokopia’ bat egitea proposatzen du, 
ikusleak ikertu ahal izan ditzan Bilboko metropoli industrialeko belaunaldi batzuen 
etorkizuna hainbeste markatu duten anonimatuaren, herri-kulturaren eta lanaren 
lurralderik gizatiarrenak.

«Adrian Street es un luchador del cual supe por una fotografía en la que aparece con su 
padre en 1973, y que me parecía posiblemente la fotografía más importante tomada en 
la posguerra. Encapsula la historia completa de Gran Bretaña en ese período, de nuestra 
incómoda transición de ser un centro de industria pesada a un productor de entretenimiento y 
servicios. Es una fotografía bastante extraña y perturbadora, fue hecha cuando Adrian regresó 
a Gales, a la mina en la que había trabajado de joven, para encontrarse con su padre. Adrian 
continúa en activo y aún lucha en Florida, donde vive. Es una persona increíble, con una 
tremenda fuerza de voluntad y un gran amor propio. Su historia tiene en sí una cualidad épica, 
básicamente se ha reinventado a sí mismo para el final del siglo XX.» J.D.

Como parte de la exposición, la comunidad cultural Llano Proiekt ha realizado una 
intervención-acción en torno a uno de los proyectos más destacados de Jeremy Deller: ‘So 
Many Ways to Hurt You (The Life and Times of Adrian Street)’. Profundiza en la vida de Adrian 
Street, un luchador del cual el artista supo por una fotografía tomada en 1973 en la que la 
estrella del ‘glam’ posa con sus mejores galas junto a su padre, en la entrada de la mina 
galesa donde trabajaron varias generaciones de la familia.

Llano Proiekt propone, partiendo de esa misma imagen, una ‘fotocopia’ de la misma que 
permita al espectador indagar en la dimensión más humana de los territorios del anonimato, 
la cultura popular y el trabajo que tanto han marcado el devenir de varias generaciones de la 
Metrópoli Industrial de Bilbao.

«Adrian Street is a wrestler I first became aware of through a photograph showing him with his 
father in 1973, which seemed to me possibly the most important photograph taken post-war. It 
encapsulates the whole history of Britain in that period – of our uneasy transition from being a 
centre of heavy industry to a producer of entertainment and services. It›s a rather bizarre and 
disturbing photograph, taken when Adrian went back to Wales, to the mine that he had worked 
in as a young man, to meet his father. Adrian›s still very much alive and still wrestling in Florida, 
where he has settled. He›s an incredible person, who has tremendous willpower and a great 
sense of his own worth. His story has an epic quality to it, he has basically reinvented himself 
for the late twentieth century.» J.D.

As part as the exhibition, the cultural community Llano Proiekt has carried out an action-
intervention around one of the most highlighted projects of Jeremy Deller: ‘So Many Ways to 
Hurt You (The Life and Times of Adrian Street)’, which delves into the life of Adrian Street, a 
fighter who the artist knew about because of a photograph taken in 1973, where Adrian Street, 
wearing his glam star attires, is posing with his father in the Welsh mine where several of his 
ancestors had worked.

Llano Proiekt proposes a ‘photocopy’ based on that same image, which will let the spectator 
dig into the human dimension of the anonymous territories, the popular culture and the work 
that has marked the transformation of various generations of the industrial metropolis of Bilbao.

So Many Ways to Hurt 
You (The Life and Times 
of Adrian Street), 2010
Komisarioa | Comisionado por | Curated 
by: Grizedale Arts
16:9 bideoa eta horma-pintura | Vídeo 
16:9 y pintura mural | Vídeo 16:9 and 
mural painting 
Eskaintza | Cortesía de | Courtesy  of: 
Artista | El artista | The Artist, Galerie Art 
Concept, Paris, The Modern Institute/Toby 
Webster Ltd, Glasgow & Gavin Brown’s 
Enterprise, New York.  
Gaztelaniazko azpitituluak: MACBA 
Museu d’Art Contemporani de Bar-
celona | Subtítulos en español cortesía 
del MACBA Museu d’Art Contemporani de 
Barcelona | Subtitles in Spanish courtesy 
of MACBA Museu d’Art Contemporani 
from Barcelona
Horma graffitia | Graffiti mural | Mural 
graffiti: Llano Proiekt

«Pieza honek Britainia Handian barrena bidaiatzearen etsipenean du jatorria: etengabe 
jasan behar izatean trenetara igotzeko eta jaisteko mezuen jazarpena, ekipajea aldean 
eramateko mezuena, etab. Aipu liburu bat egin nuen, Londresko Piccadillyko linean 
lanean ari den jendeak aipu haiek irakur zitzan, nahi izanez gero, errutinazko iragarpen 
horietan tartekatuta, beste gauza batzuk esateko lizentzia emanez bezala, bidaian 
ezusteko elementu bat txertatzeko horrela.» J.D.

«Esta pieza surgió de la frustración de viajar por Gran Bretaña y por el hecho de ser acosado 
todo el tiempo por continuos mensajes que recuerdan abordar y descender de los trenes, 
llevar consigo el equipaje, etcétera. Produje un libro con citas para que la gente que trabaja 
en la Línea Piccadilly del Metro de Londres pudiera leerlas, si así lo deseaban, durante estos 
anuncios de rutina, como una forma de darles licencia para decir otras cosas y así inyectar un 
elemento imprevisible en el viaje.» J.D.

«This piece came out of frustration with travelling in Britain and just being hounded all the time by 
continual messages about remembering to get on and off trains and take your things with you and 
so on. I produced a book of quotations for people who work on London Underground’s Piccadilly 
Line to read out, if they wanted to, among all these standard announcements, as a way of giving 
them license to say other things and inject an element of unpredictability into a journey.» J-D.

What Is The City But 
The People?, 2009
Komisarioa | Comisionado por | Curated 
by: Art on The Underground
Londresko metroko instalazioa eta pos-
terrak | Instalación y pósteres del metro 
de Londres | Installation and posters of the 
London´s tube
Eskaintza | Cortesía de | Courtesy  of: 
Artista | El artista | The Artist, Galerie Art 
Concept, Paris, The Modern Institute/Toby 
Webster Ltd, Glasgow & Gavin Brown’s 
Enterprise, New York.  

I Miss The World of Twist (glitter), 1994
Do You Remember the First Time?, 1995
John Squire: Recent Paintings, 1995
Morrissey: A Life in Words, 1995
The World of Gazza, 1995

The Art of Baggy, 1995
The Independent Group, 1995

Life/Live, Coke (Pink/Portuguese),1997

«Lanaldi partzialean ari nintzela, laurogeita hamarreko hamarraldian, serigrafia ikastaro batean 
izena eman nuen London College of Printingen. Prozesu hura agerpen erabatekoa izan zen. 
Argazkiaren eta pinturaren arteko konbinazio zoragarri bat zirudien, eta plazer hutsa zen, 
konbinazio haren berehalako emaitzengatik, prozesuaren erraztasunagatik ez ezik. Posterren sail 
oso bat egin nuen artearen historia, pop musika eta herri musika uztartzen zituzten esloganekin. 
Pertsonaia ezagunen irudizko erakusketak iragartzen zituzten poster hauek egin nituen, arte 
garaikideko galerienak edo arte zentro nazionalenak. Gaur egun, egiten dira era horretako 
erakusketak; baina, garai hartan, absurdo hutsa zen sekula halakorik gertatuko zenik pentsatzea 
ere. Nire ustez beste modu batera begiratu beharko litzaiekeen gauzei buruzko posterrak dira –
begirada serio bat rave kulturari edo Keith Monnen bizitza eta karrerari» J.D.

«En la década de los noventa estaba trabajando medio tiempo y me inscribí en un curso de serigrafía 
en el London College of Printing. El proceso fue una revelación. Parecía una combinación increíble de 
fotografía y pintura, y los resultados inmediatos de dicha combinación, unidos a la facilidad del proceso, 
lo hacia simplemente placentero. Hice una serie completa de posters con eslóganes que combinaban 
historia del arte, música pop y cultura popular. Hice estos posters que anunciaban exposiciones ficticias 
de personajes populares en las galerías de arte contemporáneo, o nacionales. Exposiciones como estas 
están sucediendo ahora en realidad, pero en aquel momento era simplemente absurdo pensar que alguna 
vez ocurrirían. Estos posters son sobre cosas que pensé que debían ser vistas de una manera diferente – 
una mirada seria a la cultura rave o a la vida y carrera de Keith Monn» J.D.

«I was semi-employed in the early 1990s and I enrolled on a silkscreen printing course at the London 
College of Printing. The process was a revelation. It seemed to be this amazing combination of 
photography and painting, and the instant results of it, the comparative ease of doing it – it was just so 
pleasurable. I made a whole series of posters with slogans that combined art history, pop music and 
popular culture. I made this posters advertising fictional exhibitions of popular figures at contemporary or 
national galleries. Exhibitions like this are actually being staged now, but at the time it was just absurd to 
think they would ever happen. These posters are about things I thought should be looked at in a different 
way — a serious look into rave culture or Keith Monn’s life and career.» J.D.

Animal Vegetable Pop Music
A Range Rover crushed and made into a bench
Friendly Bombs
I can see a Bicycle
Send Bat Echolocation sounds to Dub Reggae Producers 
Time Before Shopping
Attention all DJs
I Blame the Industrial Revolution  

Posters, 1994-97

Paper gaineko serigrafia | Serigrafía en 
papel | Paper serigraphy

Eskaintza | Cortesía de | Courtesy  of: 
Artista | El artista | The Artist, The Modern 
Institute/Toby Webster Ltd, Glasgow 

Posters, 2012

Paper gaineko serigrafia | 
Serigrafía en papel | Paper 
serigraphy 

Eskaintza | Cortesía de | Courtesy  of: 
Artista | El artista | The Artist, Gavin 
Brown’s Enterprise, New York

‘Poesia gehiago behar da’, 2015
Urquijo kalea | Calle Urquijo | Urquijo Street

Olanan egindako kartela | Cartel en lona | Billboard in canvas

Komisarioa | Comisionada por | Curated by: Locws International for Art Across The City, Swansea 2014. 
Eskaintza | Cortesía | Courtesy: Artista | El artista | The artist & The Modern Institute/Toby Webster Ltd, Glasgow  

16 | Urquijo kalea

ERAKUSKETA ARETOA | SALA DE EXPOSICIONES | EXHIBITION HALL
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EKAINAREN 21ETIK ABUZTUAREN 31RA 

Egunero
11:00-21:00

DEL 21 DE JUNIO AL 31 DE AGOSTO

Todos los días
11:00-21:00h

FROM SEPTEMBER 1
ST

Closed on Mondays

Tuesday to Thursday and Sundays
11.00am-8.00pm

Fridays, Saturdays, Public Holidays and evenings before a Public Holiday
11.00am-9.00pm

IRAILAREN 1ETIK AURRERA

Astelehenetan itxita

Asteartetik ostegunera eta igandeetan
11:00-20:00

Ostiraletan, larunbatetan, jaiegunetan eta jaiegun-bezperetan
11:00-21:00

A PARTIR DEL 1 DE SEPTIEMBRE

Lunes cerrado

Martes a jueves y domingos
11:00-20:00h

Viernes, sábados, festivos y vísperas de festivo
11:00-21:00h

FROM JUNE 21
ST
 TO AUGUST 31

ST
 

Everyday
11.00am-9.00pm


