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        馬淩畫廊誠意呈獻“隱形之光”，作為畫廊新址的開幕展，展出五位新銳
及著名藝術家的作品，五位元藝術家都擅長對光的思考和運用。從居住在香港
的藝術家高倩彤和周奧，到國際藝術家紐利 ‧ 庫祖詹，艾域克 ‧ 柏達和傑裡
米 ‧ 埃弗雷特，此次展覽集中了眾位藝術家運用多種材料創作的作品，從表意
和隱喻層面思考各種元素的性能與關聯。 
 
 
萬物皆有隙縫 
那正是光得以進入之法 
~ 裡奧納德 · 科恩 
 
在 2014 年的⼀一次採訪中，香港藝術家高倩彤（1987）回答記者提問：“我們充
滿激情永無止境地追逐光。”記者的問題涉及光對印象主義的重要性，認為高
倩彤作品的關注點繼承了某種類似的特質。然而高倩彤的自身實踐不僅從字面
上，更從隱喻層面支持了她的觀點：如無光照——那啟迪真理之匙，藝術探尋
之目的安在？ 
 
馬淩畫廊遷居新址，誠意呈獻“隱形之光”作為新址的開幕展，展期自 2015 年
1 月 15 日至 3 月 7 日。此次群展將展出五位當代藝術家的作品，分別來自香港、
伊斯坦布爾、巴黎和紐約，他們運用不同媒介與材料在創作實踐中探索、喚醒
並操縱光。五位藝術家是：高倩彤，紐利 · 庫祖詹，周奧，艾域克 · 柏達和傑
瑞米 · 埃弗雷特。 
 
在五位藝術家中，高倩彤不論主題或近期作品中的元素都執著於光，應該是對
本展主題最直接的表現：“如果窗的任務是將光帶入⼀一個空間，那麼我願做⼀一
扇窗。”她如此談論其設計“收集光”（2014）。這個裝置藝術——⼀一系列塗
漆的，檔案噴墨列印的網路圖像描繪各種出租房，並放大顯示圖元化效果——
啟發自藝術家在臺北留意到的⼀一則告示條款上“採光”二字。該條款指明居住
空間應充溢自然光，對於臺北的房客和戶主來說只是項普通預期標準，然而高
倩彤發現這⼀一要求在香港卻是件奢侈品。 
 
“收集光”試驗了⼀一個個體所能感知和想像的空間和光的不同方式。作品表現
了高倩彤對現代化城市社會那種遍佈的疏離感的擔憂。在此背景之下，高倩彤
對“採光”的解讀不僅限於內部空間層面，同樣也是⼀一種渴求優質生活的表達。
高倩彤的處理方式，運用白色顏料表現圖像中的光，將塵世之物超凡脫俗。通
過類似手段，高倩彤“現代家居收藏”（2013）系列的 5 件展覽印製品都是放
大的銀質家居飾品。展現的物品都很常見，然而使藝術家感興趣的正是這種人
為付之於物品的重要性。 
 
紐利 · 庫祖詹（1971）也同樣在作品中使用光來探索現代世界和城市生存的弊
端；以此來強調裡奧納德 · 科恩所謂“萬物皆有隙縫”和尼采的定義——在現
代個體中，內在自我與外在自我的決裂。正如文化學家 Ariane Koek 在馬淩畫廊
出版的⼀一本花押字中所言，庫祖詹的作品由⼀一種“無間斷的幾何學”驅使而就，
通常表現“進程中的構建，伴以光隱隱透現”——亦即是，永處於流動形態的
創造。在他的作品中“未有特定的完美”，庫祖詹通過影射與內省來激勵完善
尼采哲學中的決裂概念。土耳其藝術家談及自己作品之時，主要論及其建築構
造和缺乏人像的特徵，他說，作品的人性由觀者賦予。 
 
2013 年⼀一次訪問庫祖詹時，Koek 忖度“這些建築物中所有的隙縫、缺口、陰影
和空間……（瓦解了）⼀一切我們所生活的物質世界堅固性的概念”，以此來激
發⼀一場自我發現的歷程。庫祖詹對光的顯著運用，以及不同元素的運用例如幾
何結構、紋理、色彩和合成物，賦予其作品極其寬廣的維度，不僅是視覺的盛
宴，也直入深層的理性。 



 
 
 
 
 
 
 
 
 
 
 
 
 
 
 
 
 
 
 
 
 
 
 
 
 
 
 
 
 
 
 
 
 
 
 
 
 
 
 
 
 
 
 
 
 
 
 
 
 
 
 
 
 
 
 
 
 

庫祖詹作品中的構築物具有地域普遍性，而不具有現世性、模糊性，也就是說，
如 Koek 的形容“這些建築隨處可見，但不是隨時可見”。正相反，周奧的近期
作品汲取於高密度又瞬息萬變的，香港所獨有的城市環境，香港正是這位葡萄
牙藝術家自 2006 年以來所居住的城市。他將從這座城市中發掘的形態、圖形與
其它物質符號加工處理，創造⼀一種密碼或速寫，來闡釋這座城市複雜的當代風
貌。 
 
         周奧（1979）將其在自己工作室的實踐——對靈感啟迪的探尋——比作早
期葡萄牙殖民者在澳門的調查活動：藝術家同樣將觀察到的現象收集起來以作
細節分析。“唯⼀一（不同的是）這些事物的價值，或是它們讓我產生興趣的特
質。”周奧在 2014 年的⼀一次採訪中說到。最能吸引他的是“尋找日常事物之間
規律的行為。” 
 
周奧作品“Blindspots” (2014)在 2014 年 5 月澳門東方基金會周奧個展“Cast Away”
中首次展出，這件作品是將灰色樹脂澆鑄而成的墊子用作地面指示標誌，此設
計旨在指引視力障礙人士搭乘往返香港、九龍與離島的渡輪。周奧此件作品置
於展覽入口處，詼諧地傳達⼀一種訊息，將我們的感知與旅程帶向未知之境。周
奧為“隱形之光”創作了⼀一件油布裝置藝術，“Untitled”（2014），懸掛於充溢
自然光的正對畫廊入口處，在日間，陽光賦予硬質材料⼀一種半透明效果。 
 
      周奧通過簡化和加工的方法將日常所見之物昇華，顯現其迷人精髓，艾域
克 · 柏達也同樣關注天然藝術品，然而他與馬歇爾 · 杜尚的實物藝術更為接
近。實物藝術這⼀一概念源於 1938 年超現實主義藝術家的定義“尋常之物經由藝
術家的選擇而搖身⼀一變成為藝術品”。通過對普通材料的挑選和試驗，柏達
（1972）這位在巴黎生活和工作的藝術家於平凡之中發現了美和意義。例如，
其作品“Scotch”（2013）是⼀一卷膠布的掃描照片，印於描圖紙之上，並用肺泡塑
膠安置。這件作品的抽象構成，淡粉色顏料，膠布聚光的迷人方式，展示了隱
匿於實用材料之中的美學可能性。另外，“Cubikron 2.0”（2013）的形狀令人聯
想到古代的大理石基座。作品的歷史共鳴被賦予某種輕浮之感，然而博達通過
運用蜂窩塑膠，控制物體表面的光線運動。同時展出的還有博達的兩件早期錄
影作品， “愛撫我”（Caresse-moi， 2007）和“黑洞”（Black Hole, 2008). 
 
         傑瑞米 · 埃弗雷特（1979）是另⼀一位瞭解普通物品尤其是廢物藝術潛力
的藝術家。他的很多作品都探索美麗與衰敗之間的臨介面——這種工藝為很多
紐約和巴黎的藝術家激發靈感，產生創造性想法。埃弗雷特在原生態與人造的
不同工藝與材料間遊走，顛覆其原始造型，在我們所習慣的景觀、物理和心理
層面製造全新視角。他最具轟動性的影像作品之⼀一“Death Valley Vacuum”
（2010），描繪埃弗雷特身處熾熱的加利福尼亞沙漠之中，用吸塵器吸沙，直
到四分鐘之後機器故障停止運行。 
 
在他的近期作品中，埃弗雷特在攝影中把弄光的同時打亂攝影程式的關鍵因素。
例如，“White Noise”（2014）打破對攝影的通常定義，是⼀一件沒有照片的攝影
作品，也就是說，沒有⼀一個具象的圖像。通過人工開合類比相機的後蓋，他製
作了⼀一系列單色數碼圖片——展出 6 件作品之中的 5 件——製造⼀一種詭異而憂
鬱的效果。 
 
另外，其“Film Still”系列作品也是不用相機的攝影作品。為製作該系列，埃弗雷
特將明膠銀版乳劑鋪在聚酯薄膜（製造滅火毯的材料）之上，然後將其置於光
下，以此來巧妙地操作暗房底片曝光沖洗，既擺脫對相機設備的依賴，又讓人
誤以為是抽象繪畫作品。顯現在聚脂薄膜之上的工業顏料、劃痕與裂紋都產生
⼀一種遭棄的魔力，製造希望與絕望之間的空間感，而這⼀一切都是埃弗雷特創作
思想的基石。在這兩個系列和“No Exit”（2012）之中，埃弗雷特都用光作為創
作的工具，而不完全操控最終的創作效果。通過這種方式，他的作品獲得了生
命，如同⼀一株有機生物，形態與機理經由⼀一種光合作用製造而成。 
 


