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Terence Gower (b 1965) is a Canadian artist working in New York, Mexico
City, and France. Gower works in many media including video, sculpture,
drawing, installation, sound, and full-scale architectural constructions.
Working on a number of bodies of work concurrently, each in research and
production for several years, even decades, his installations are often
reconfigured each time they are exhibited. As a result of his research,
Gower often appropriates period photography, narrative and documentary
film, archival material, and historical artifacts. Interested in how abstract
forms represent abstract ideas, including ideological concepts, much of his
work is spent studying and collecting forms, mostly from the realms of
architecture and art.

He studied at Emily Carr College, spent the early years of his practice in
Vancouver, Cologne, and Mexico City and has continued to show widely
internationally. He has been based in New York City since 1995 where he
has shown at PS1, New Museum, Queens Museum and many commercial
and non-profit galleries.

Gower has built four pavilions: the Bicycle Pavilion for the Colección Jumex,
Mexico City; the Projection Pavilion for Laboratorio Arte Alameda, Mexico
City; the Workshop Pavilion for MUSAC, León, Spain; and SuperPuesto for
the Bronx Museum, in New York City. A new public commission from the
New York School Construction Authority, was recently installed in Queens,
New York and a major new commission from the Region Rhône-Alpes will
be inaugurated in Saint-Genis Pouilly, France in spring 2017.
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Terence Gower 
Embassy
Power Plant, Toronto, Canada, 2024

Embassy is an exhibition consisting of four art installations commissioned over the past twelve years by different art
museums and biennials. The series examines—from the perspective of a Canadian living in the US—the activities of the
US outside its own borders during the cold war, using case studies on embassy buildings built in this period. Each
embassy is a minor architectural masterpiece built by the State Department as part of their ambitious embassy
construction program of the 1950s and 60s. The installations feature documentation, video or wall works, and a
monumental sculpture that allows the viewer to experience a key architectural element at full scale; for example, the 8-
metre long sculpture Balcony, based on the ambassador’s balcony that projects off the sea façade of the 1953 US
embassy in Havana. The research has been undertaken at archives in Washington, DC, New York, and in the field in Cuba,
Vietnam, and Canada. This series was launched with a 2010 fellowship from the Guggenheim Foundation and was shown
together for the first time at Toronto Power Plant in summer, 2024.

Embassy est une exposition composée de quatre installations artistiques commandées au cours des douze dernières
années par différents musées d'art et biennales. La série examine - du point de vue d'un Canadien vivant aux États-Unis -
les activités des États-Unis en dehors de leurs propres frontières pendant la guerre froide, en utilisant des études de cas
sur les bâtiments d'ambassades construits pendant cette période. Chaque ambassade est un petit chef-d'œuvre
architectural construit par le département d'État dans le cadre de son ambitieux programme de construction
d'ambassades des années 1950 et 1960. Les installations comprennent de la documentation, des vidéos ou des œuvres
murales, ainsi qu'une sculpture monumentale qui permet au spectateur de faire l'expérience d'un élément architectural
clé à l'échelle réelle ; par exemple, la sculpture de 8 mètres de long Balcony, basée sur le balcon de l'ambassadeur qui fait
saillie sur la façade maritime de l'ambassade des États-Unis à La Havane en 1953. Les recherches ont été menées dans les
archives de Washington, DC et New York, ainsi que sur le terrain à Cuba, au Vietnam et au Canada. Cette série a été
lancée grâce à une bourse de la Fondation Guggenheim en 2010 et a été exposée ensemble pour la première fois à la
Power Plant de Toronto à l'été 2024.



Terence Gower
Installation view, Saigon Case Study at Embassy, Power Plant, Toronto, Canada, 2024.





Terence Gower
Installation view, Havana Case Study at Embassy, Power Plant, Toronto, Canada, 2024.



Terence Gower
Installation view, Bagdad Case Study at Embassy, Power Plant, Toronto, Canada, 2024.









Terence Gower
Installation view, Ottawa Case Study at Embassy, Power Plant,
Toronto, Canada, 2024.









On Sunday, April 23, 2023, Terence Gower staged a performance of Virgil Thomson’s Five Phrases from the Song of
Solomon in collaboration with the Yale School of Music. JJ Penna and Jack Keller performed the ten-minute song cycle,
first presented in Philip Johnson’s East 49th Street apartment in 1932. It was performed twice in two distinct acoustic
settings, in the Sculpture Gallery and in the Glass House itself. 

Le dimanche 23 avril 2023, Terence Gower a mis en scène une représentation de Five Phrases from the Song of Solomon
de Virgil Thomson en collaboration avec la Yale School of Music. JJ Penna et Jack Keller ont interprété ce cycle de
chansons de dix minutes, présenté pour la première fois dans l'appartement de Philip Johnson sur la 49e rue Est en 1932.
Il a été joué deux fois dans deux environnements acoustiques distincts, la galerie de sculpture et la maison de verre elle-
même. 

Terence Gower 
Untitled Intervention
The Glass House, New Canaan, USA, 2023



Terence Gower
Intervention at The Glass House, New Canaan, USA, 2023





El Marge uses period literature and music to give visitors insight into the urban cultural context of the original Pavilion:
Barcelona in the late 1920s and early 1930s. Gower’s project rewinds the clock to the era when Mies & Reich’s pavilion was
originally built and stages a retrospective experiment where the gritty urban culture of the Barcelona of this period, a wild
political and cultural whirlpool, insinuates itself into the pristine pavilion. This nearly invisible intervention functions formally in a
subtle and largely ephemeral manner. The intervention consists of four elements: a nearly transparent photograph applied to
the glazing overlooking the small pool; a carefully choreographed musical performance, a perfume diffusion; and a newspaper
pamphlet featuring period documentation and many of the literary and journalistic artefacts from the artist’s research. Each of
these elements subtly “contaminates” the pavilion by introducing some of the drama and messiness of that other city, “La
Barcelona Canalla”, into the pristine form of Mies and Reich’s masterpiece. The title of the intervention, the Catalan for “margin”,
connotes the boundary between the worlds of the Barri Xino (Raval) and Montjuïc and the notion of “le marginal”, the French
term for someone living on the margins of society.

El Marge utilise la littérature et la musique d'époque pour donner aux visiteurs un aperçu du contexte culturel urbain du
pavillon original : Barcelone à la fin des années 1920 et au début des années 1930. Le projet de Gower remonte le temps jusqu'à
l'époque où le pavillon de Mies et Reich a été construit à l'origine et met en scène une expérience rétrospective où la culture
urbaine graveleuse du Barcelone de cette période, un tourbillon politique et culturel sauvage, s'insinue dans le pavillon
immaculé. Cette intervention presque invisible fonctionne formellement de manière subtile et largement éphémère.
L'intervention se compose de quatre éléments : une photographie presque transparente appliquée sur le vitrage surplombant
le petit bassin ; une performance musicale soigneusement chorégraphiée, une diffusion de parfum ; et un dépliant de journal
contenant des documents d'époque et de nombreux artefacts littéraires et journalistiques issus des recherches de l'artiste.
Chacun de ces éléments « contamine » subtilement le pavillon en introduisant un peu du drame et du désordre de cette autre
ville, « La Barcelona Canalla », dans la forme immaculée du chef-d'œuvre de Mies et Reich. Le titre de l'intervention, qui signifie «
marge » en catalan, évoque la frontière entre les mondes du Barri Xino (Raval) et de Montjuïc, ainsi que la notion de « marginal »,
terme français désignant une personne vivant en marge de la société.

Terence Gower 
El Marge
Pavillon Mies Van Der Rohe, Barcelona, Spain, 2023



Terence Gower
Installation view, El Marge at Pavillon Mies Van Der Rohe, Barcelona, Spain, 2023





The exhibition offers an overview of Terence Gower’s work from his arrival in Mexico City in 1993 and his involvement with the
city’s bustling international art scene. Following his training in photoconceptualism in Canada, Gower’s arrival in Mexico
connected him to new aesthetic ideas, which allowed him to deconstruct traditional dichotomies of design and craft, and
high and low culture. Created in the context of increasing globalization following the NAFTA agreement, his work from this
period is a critical analysis of contemporary Mexican society, as well as the history of conceptualism in the Americas.

Featuring video, sculptural works, recreations of early wall installations, and archival materials, the exhibition also closely
examines Gower’s post-’90s work on modernism in Mexican art and architecture. In addition, the exhibition will feature a new
installation built around the artist’s research on the 1970 exhibition “David Alfaro Siqueiros: Paintings 1935-1967” at the Center
for Inter-American Relations (now Americas Society). This exhibition fosters an important dialogue across the continent of
North America, examining the cultural circles of Mexico in relation to the Canadian artist.

L'exposition offre un aperçu du travail de Terence Gower depuis son arrivée à Mexico en 1993 et de son implication dans la
scène artistique internationale en pleine effervescence de la ville. Après avoir été formé au photoconceptualisme au Canada,
l'arrivée de Gower au Mexique l'a mis en contact avec de nouvelles idées esthétiques qui lui ont permis de déconstruire les
dichotomies traditionnelles entre le design et l'artisanat, la haute et la basse culture. Créées dans le contexte d'une
mondialisation croissante à la suite de l'accord de l'ALENA, ses œuvres de cette période constituent une analyse critique de la
société mexicaine contemporaine, ainsi que de l'histoire du conceptualisme dans les Amériques.

Avec des vidéos, des œuvres sculpturales, des recréations de premières installations murales et des documents d'archives,
l'exposition examine également de près le travail de Gower après les années 90 sur le modernisme dans l'art et l'architecture
mexicains. En outre, l'exposition présente une nouvelle installation construite autour des recherches de l'artiste sur l'exposition
de 1970 « David Alfaro Siqueiros : Paintings 1935-1967 » au Center for Inter-American Relations (aujourd'hui Americas Society).
Cette exposition favorise un dialogue important à travers le continent nord-américain, en examinant les cercles culturels du
Mexique en relation avec l'artiste canadien.

Terence Gower 
Terence Gower: The Good Neighbour
Amercias Society, New-York, USA, 2021



Terence Gower
Installation view, The Good Neighbour at Americas Society, New York, USA, 2021







This project pays homage to four writers: Catherine Bauer, Marguerite Duras, Esther McCoy, and Rachel Carson. The lives of
these writers spanned, were contained by, and influenced the Twentieth Century. Three of the writers were born in the first
decade of the century. Duras was born soon after, in the early teens. McCoy and Duras lived into their eighties. Carson and
Bauer died young, in their late 50s. Three of these writers wrote fiction, but only Duras became famous for her fiction. McCoy
wrote short and detective fiction, but is remembered for her writing on architecture and design. Carson’s early fiction for
children and adolescents was a precursor to her celebrated books on nature and ecology. All came of age in the inter-war
years of the 1920s and 30s and this formation influenced their work of the postwar decades.

Ce projet rend hommage à quatre écrivaines : Catherine Bauer, Marguerite Duras, Esther McCoy et Rachel Carson. La vie de
ces écrivaines a traversé, contenu et influencé le vingtième siècle. Trois de ces écrivaines sont nées au cours de la première
décennie du siècle. Duras est née peu après. McCoy et Duras ont vécu jusqu'à 80 ans. Carson et Bauer sont morts jeunes, à la
fin de la cinquantaine. Trois de ces écrivaines ont écrit des romans, mais seule Duras est devenue célèbre pour ses romans.
McCoy a écrit des romans courts et des romans policiers, mais on se souvient d'elle pour ses écrits sur l'architecture et le
design. Les premiers ouvrages de fiction de Carson, destinés aux enfants et aux adolescents, ont précédé ses célèbres livres
sur la nature et l'écologie. Tous les auteurs sont arrivés à maturité dans l'entre-deux-guerres, dans les années 1920 et 1930, et
cette formation a influencé leur travail dans les décennies d'après-guerre.

Terence Gower 
Twentieth Century, 2020-21



Terence Gower
Installation view, 20C : Duras at Galería Labor Mexico City, Mexico, 2021





Terence Gower
20C : Bauer (Study 1), 2020

Terence Gower
20C : Carson (Study 1), 2020



Terence Gower
20C : Duras (Study 1), 2020

Terence Gower
20C : McCoy (Study 1), 2020



For this solo project Terence Gower organizes the formal vocabulary of Tel Aviv’s “Bauhaus Style” architecture into an
alphabet. Gower sees the letters of this alphabet as the building blocks for a new language that was used to write the
new city as well as engineer the new society taking root in the desert of Palestine in the 1920s and 30s.

Can buildings tell stories, communicate ideas? Much of Gower’s oeuvre has focused on this question. He is particularly
interested in how buildings represent the aspirations of the people and governments that commission them, and of the
architects who design them. Gower has focused on modern architecture, interested in how its abstract vocabulary—
simple, solid geometry—has come to stand for so much.

Pour ce projet solo, Terence Gower organise le vocabulaire formel de l'architecture « Bauhaus » de Tel Aviv en un
alphabet. Gower considère les lettres de cet alphabet comme les éléments constitutifs d'un nouveau langage utilisé pour
écrire la nouvelle ville ainsi que pour concevoir la nouvelle société qui prenait racine dans le désert de Palestine dans les
années 1920 et 1930.

Les bâtiments peuvent-ils raconter des histoires, communiquer des idées ? Une grande partie de l'œuvre de Gower s'est
concentrée sur cette question. Il s'intéresse particulièrement à la manière dont les bâtiments représentent les aspirations
des peuples et des gouvernements qui les commandent, ainsi que des architectes qui les conçoivent. Gower s'est
concentré sur l'architecture moderne, s'intéressant à la manière dont son vocabulaire abstrait - une géométrie simple et
solide - en est venu à représenter tant de choses.

Terence Gower 
Bauhaus Style
Marisa Newman Projects, New-York, USA, 2020













In the late 1960s, the Shah of Iran invited architect and urbanist Victor Gruen (popularly considered the inventor of the
shopping mall) to collaborate on a new Tehran Comprehensive Plan—partially implemented, then abandoned at the
Iranian Revolution. The 12-print series juxtaposes Gruen’s most radical pedestrianized shopping zone scheme, for Fort
Worth, Texas, with his first observations of the car-free Tehran Bazaar, soon to become the world’s largest covered
shopping precinct; an ancient shopping typology vaster than any of Gruen’s post-war retail schemes. The polygons that
appear in the prints are derived from the street patterns of Fort Worth and Tehran, and are interlaced in the wall mural to
evoke the geometry of Iranian ceramics. The prints and mural are rendered with pigments purchased from a traditional
vendor in the Tehran bazaar, an artifact from the project’s source that problematizes the work’s value (due to the US-led
embargo).

À la fin des années 1960, le shah d'Iran a invité l'architecte et urbaniste Victor Gruen (généralement considéré comme
l'inventeur du centre commercial) à collaborer à un nouveau plan d'ensemble pour Téhéran - partiellement mis en
œuvre, puis abandonné lors de la révolution iranienne. La série de 12 tirages juxtapose le projet de zone commerciale
piétonne le plus radical de Gruen, pour Fort Worth, au Texas, avec ses premières observations du bazar de Téhéran sans
voitures, qui allait bientôt devenir le plus grand centre commercial couvert du monde ; une typologie commerciale
ancienne plus vaste que tous les projets commerciaux d'après-guerre de Gruen. Les polygones qui apparaissent sur les
impressions sont dérivés des motifs des rues de Fort Worth et de Téhéran, et sont entrelacés dans la peinture murale
pour évoquer la géométrie des céramiques iraniennes. Les impressions et la peinture murale sont réalisées avec des
pigments achetés à un vendeur traditionnel du bazar de Téhéran, un artefact de la source du projet qui problématise la
valeur de l'œuvre (en raison de l'embargo imposé par les États-Unis).

Terence Gower 
Gruen In Tehran
Monte Clark Gallery, Vancouver, Canada, 2019



Terence Gower
Installation view, Gruen in Tehran at Monte Clark Gallery, Vancouver, Canada, 2019





This installation is based on extensive research in Havana and in the US National Archives, where a 1953 State
Department inspector’s report was discovered that recommends the removal of the new US embassy’s balcony.
It was feared that the balcony’s “Mussolini-style” appearance would make it a symbol of US imperialism. The
balcony form, broken into modules, us used in a series of sculptures made of steel and woven vegetable matter
and the research is worked into a series of collages that show how both the function and meaning of the
Havana embassy building has been altered by the US and Cuban governments since the Cuban revolution.

Cette installation est basée sur des recherches approfondies à La Havane et dans les archives nationales
américaines, où a été découvert un rapport d'inspecteur du département d'État de 1953 qui recommande
l'enlèvement du balcon de la nouvelle ambassade américaine. On craignait que l'aspect « mussolinien » du
balcon n'en fasse un symbole de l'impérialisme américain. La forme du balcon, décomposée en modules, est
utilisée dans une série de sculptures faites d'acier et de matière végétale tissée, et les archives sont utilisées dans
une série de collages qui montrent comment la fonction et la signification du bâtiment de l'ambassade de La
Havane ont été modifiées par les gouvernements américain et cubain depuis la révolution cubaine.

Terence Gower 
Havana Case Study
Simon Preston Gallery, New York, 2016



Terence Gower
Installation view, Havana Case Study at Simon Preston Gallery, New York, 2016







Manifiesto is a collaboration with New York based singer Rachel Sharples. The work juxtaposes music and archi‐
tecture, two forms of expression that employ rhythm, texture, harmony, proportion, and dynamics. Mathias
Goeritz, in his 1952 Manifiesto de la arquitectura emocional and in his manifesto’s built form, El Eco, added emo‐
tion to this list of architecture’s essential characteristics. The artist commissioned composer Will Orzo to incorpo‐
rate Goeritz’ manifesto into a new musical composition that was performed live by Sharples, then played back in
El Eco for the duration of the exhibition. Manifiesto proposes that cultural manifestos have an emotional and
spiritual function similar to that of religious musical forms. The audio track was recorded in New York City and
then pressed in an edition of 100 vinyl records for this exhibition.

Manifiesto est une collaboration avec la chanteuse new-yorkaise Rachel Sharples. L'œuvre juxtapose la musique
et l'architecture, deux formes d'expression qui font appel au rythme, à la texture, à l'harmonie, aux proportions et
à la dynamique. Mathias Goeritz, dans son Manifiesto de la arquitectura emocional de 1952 et dans la forme
construite de son manifeste, El Eco, a ajouté l'émotion à la liste des caractéristiques essentielles de l'architecture.
L'artiste a demandé au compositeur Will Orzo d'intégrer le manifeste de Goeritz dans une nouvelle composition
musicale qui a été interprétée en direct par Sharples, puis rejouée dans El Eco pendant toute la durée de
l'exposition. Manifiesto propose que les manifestes culturels aient une fonction émotionnelle et spirituelle
similaire à celle des formes musicales religieuses. La piste audio a été enregistrée à New York et pressée dans
une édition de 100 disques vinyles pour cette exposition.

Terence Gower 
Manifesto El Eco
Museo Experimental El Eco, Mexico City, Mexico, 2015



Terence Gower
Performance, Manifesto El Eco at Museo Experimental El Eco, Mexico City, Mexico, 2015





A large black and white photograph of the roof patio of the Casa Barragán is mounted on an enormous red wall.
The photograph is a copy of Armando Salas Portugal’s famous 1953 photograph (this time commissioned from
architectural photographer Jorge del Olmo), and shows a corner of Luis Barragán’s roof patio with its famous
coloured walls reduced to grey tones. The work separates a tonal and planar understanding of the architecture
from the “emotional” encounter with colour that Barragán aspired to.

Une grande photographie en noir et blanc du toit-terrasse de la Casa Barragán est accrochée à un énorme mur
rouge. Il s'agit d'une copie de la célèbre photographie d'Armando Salas Portugal datant de 1953 (commandée
cette fois au photographe d'architecture Jorge del Olmo), qui montre un coin du toit-terrasse de Luis Barragán,
dont les célèbres murs colorés ont été réduits à des tons gris. L'œuvre sépare la compréhension tonale et
planaire de l'architecture de la rencontre « émotionnelle » avec la couleur à laquelle aspirait Barragán.

Terence Gower 
El Muro Rojo (Barragán)
Simon Preston Gallery, New York, USA, 2013



Terence Gower
Installation view, El Muro Rojo (Barragán) at Simon Preston Gallery, 2013
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