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GRANDES COLECCIONISTAS

Un canto 
a la amistad

La fascinante 
colección del 
escultor Bernar 
Venet es un 
testimonio de su 
amistad personal 
con algunas 
de las grandes 
figuras del arte 
del siglo XX. 

Bernar Venet frente a la 
obra Ligne Indéterminée © 
Foto:François Baille, Niza
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En un lugar privilegiado de la 
Provenza francesa -Le Muy- a 
50 km de Cannes y a 100 de 
la Montaña de Santa Victoria, 

que tanto sedujo a Cézanne, el artista 
conceptual y coleccionista francés Ber-
nar Venet (Château-Arnoux Saint-Au-
ban, 1941) acaba de crear la Fundación 
Venet para dar a conocer la aventura que 
vivió con sus amigos artistas en Nueva 
York en los extraodinarios años 60. Jun-
to a sus obras, podrán verse creaciones 
de Stella, Judd, Flavin, Motherwell, Ar-
man, César, protagonistas todos ellos de 
un cambio profundo en los conceptos del 
arte. Las matemáticas le han inspirado a 
Venet obras fascinantes con las que am-

plía los límites del arte (“¿qué sino el arte 
puede cambiar la historia?” sostiene) y 
que le han abierto las puertas de exclusi-
vos espacios como el Palacio de Versalles 
(ha sido uno de los únicos cinco artistas 
que han tenido el privilegio de hacer una 
exposición individual allí, como Jeff Ko-
ons y Takashi Murakami). Junto a su 
esposa Diane, coleccionista ella misma de 
joyas de artista, Venet ha dado forma a 

una soberbia colección de arte contem-
poráneo, con especial énfasis en el arte 
conceptual y minimalista, de la que ahora 
muestra un centenar de piezas al público 
por primera vez.

Usted llegó a Nueva York en 1966; allí 
estaban Donald Judd, Sol LeWitt, Robert 
Morris, Richard Serra, Carl Andre, Chris-
to… ¿qué artistas le impresionaron más y 
por qué?
Durante mi primera estancia en Nueva 
York, en abril y mayo, me impresionó 
mucho la exposición Jean and Howard Lip-
man Collection, que vi en el �����������Whitney Mu-
seum. Al descubrir la obra de Judd, Sol 
LeWitt, Andre y otros minimalistas, des-

El vestíbulo de la fábrica con la escultura 165.5o Arc x 24  ©Foto: Jérôme Cavalière, Marseille

«Las obras de mi 
colección se hicieron, en 

su mayoría, para mí»
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cubrí la misma estética en la cual mi obra 
se iba desarrollando desde 1961. Una es-
tética de la sobriedad, de la simplicidad, 
de la reducción. Mis Goudrons  primero 
y luego mis Cartons, pintados de mane-
ra industrial, sin toque personal ni sub-
jetivo, iban en la misma dirección. Pero 
sus sistemas en serie, su repetición de 
un elemento geométrico, me parecieron 
propuestas más innovadoras y tuvieron 
una influencia inmediata en mi obra. Las 
esculturas Tubes ����������������������     que produje son la de-
mostración.

En aquellos años, se intercambiaban obras 
entre artistas amigos cuando los coleccio-
nistas no las compraban. ¿Cuáles son sus 
mejores recuerdos de esa época?
Efectivamente, casi ningún coleccionista 
se interesaba por nuestra obra. Afortu-
nadamente, las galerías Castelli, Dwan y 
Paula Cooper nos dieron la oportunidad 
de mostrar nuestros trabajos. Coincidía-
mos en las inauguraciones de los artistas 
que apreciábamos, y a continuación, nos 
ibamos a cenar al apartamento de algu-
no de ellos. Intercambiar obras entre 

nosotros nos dio la oportunidad de ver 
cómo funcionaban fuera de nuestro ta-
ller. Recuerdo el intercambio que hice en 
1970 con Sol LeWitt, él me dió un Wall 
Drawing, que yo le había visto crear en 
su estudio en Hester Street. Cuando este 
Wall Drawing se colgó en la pared de mi 
loft de Broadway, se apresuró a venir a 
verlo. Era la primera vez que veía una de 
sus obras en un espacio privado. Más tar-
de, intercambié otras obras con Sol. Era 
muy generoso y estaba muy interesado 
en la obra de los artistas más jóvenes. Su 
colección, bastante ecléctica, es conside-
rable.

¿Recuerda su primer intercambio? ¿Qué 
obras de su colección tienen un especial sig-
nificado para usted?

Mi primer intercambio data de un pe-
ríodo muy anterior, cuando yo tenía 17 
ó 18 años. Pero fue sin duda con el artis-
ta Fluxus Ben Vautier cuando, en 1963, 
comencé a adquirir obras significativas. 
A continuación, llegó Arman, en 1965 
y después, los Nuevos Realistas, como 
César o Villeglé. La adquisición de una 
verdadera miniatura, que era una sencilla 
cajita de cerillas Seita, cuya etiqueta fue 
rasgada y firmada por Hains, Rotella y 
Villeglé, a altas horas de la noche en el 
Bar Rosebud en París, es un recuerdo 
sentimental inolvidable.
 
¿Cuánto tiempo pasó hasta que estas obras 
empezaron a tener valor en el mercado? 
¿Qué fue, en su opinión, lo que inició este 
cambio? 
Aunque yo estaba convencido de que 
todos estos artistas que tuvieron la ge-
nerosidad de hacer intercambios conmi-
go merecían pasar algún día a la historia 
del arte, nunca hubiera pensado que sus 
obras tendrían un valor de mercado sig-
nificativo. Esa idea ni siquiera me pasó 
por la cabeza. Para mí se trataba de estar 

Una colección única 
« Mi colección está hecha de objetos 
privados que son valiosos solo para mi, por 
los recuerdos que llevan aparejados, como 
las obras de Man Ray y Marcel Duchamp, 
que asocio a momentos preciosos de mi vida. 
Tuve la buena suerte de conocer y tratar a 
casi todos los artistas de mi colección, salvo 
contadas excepciones, y la mayor parte de 
las obras fueron creadas especialmente para 
mí –explica Bernar Venet- Ese es el caso por 
ejemplo de Morellet, quien creó una obra a 
partir de cartas que llevaban mi nombre; de 
Arman, que hizo mi Trashcan y mi Identikit 
Picture; de César, quien comprimió mi coche 
o de Rotella, que creó un Blank en mi estudio 
de Canal Street. También recuerdo un 
intercambio con Takis cuando los dos nos 
alojábamos en el Hotel Chelsea en 1968. Jean 
Tinguely ideó un candelero muy barroco para 
mi 50 cumpleaños y poco después de mi 
llegada a Nueva York Christo me hizo uno de 
sus retratos envueltos; para corresponder le 
ofrecí una de mis pinturas Diagrama, que aún 
veo cada vez que le visito. Ése fue el espíritu 
con el que mi colección comenzó a tomar 
forma. Mis intercambios con Sol LeWitt y 
Donald Judd datan de finales de los 60 y 
principios de los 70. On Kawara de quien fui 
amigo íntimo –solíamos quedar a menudo 
para jugar al ping pong-, me mandó una serie 
de sus postales «Me he despertado en» todos 
los días del mes de diciembre de 1969.»

Vista del parque de esculturas con la 
obra Déchainés de Arman, 1991 
 © Foto: Archivos  Bernar Venet, 

Nueva York

Venet es un 
renombrado artista 

conceptual  
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rodeado de objetos importantes desde un 
punto de vista artístico e histórico, no de 
objetos con valor comercial. Nadie ha-
blaba de la importancia del mercado en 
los años sesenta. El Pop Art se vendía a 
unos pocos coleccionistas en Nueva York 
y en Alemania, mientras que el minima-
lismo o el conceptual no tenían seguido-
res. Supongo que eran piezas demasiado 
difíciles de comprender y de colocar en 
una casa...

A partir de ese momento, ¿cambió algo en 
la relación entre ustedes los artistas?
Lo que cambió más tarde, a principios de 
los años 70, fue que los museos y las gale-
rías internacionales nos invitaron a hacer 
exposiciones y pasamos mucho tiempo 
viajando para instalar nuestras obras. So-
bre todo, los alemanes y las galerías ita-
lianas rápidamente nos invitaron a expo-
ner. Düsseldorf, Colonia, Milán, Turín se 
convirtieron en los lugares donde volvía-
mos a reencontrarnos. En 1969, recuerdo 

haber visto en directo a Neil Armstrong 
poniendo su pie en la Luna mientras es-
taba con Michael Heizer y Robert Smi-
thson en un bar de Düsseldorf. Con los 
años, cada uno se aisló en su trabajo, a 
menudo fuera de Nueva York, lo mismo 
que en sus viajes, con la urgencia de crear 
... Éramos solidarios y nos convertimos 
en solitarios...
 
La mayoría de obras de su Fundación son 
de artistas amigos, ¿qué cree que ha apor-
tado al arte su generación?
Creo que puedo decir sin riesgo de 
cambiar de opinión en el futuro que la 
generación de artistas de los años 60 
corresponde a una de las más grandes 
décadas del siglo XX. El Pop art, el mi-
nimalismo, el arte conceptual, el Land 
art, el Body art... Creo que desde 1910-
1920, no había habido nada equivalen-
te... Es de una riqueza y de una puesta 
al día del pensamiento artístico apabu-
llante. Haber vivido aquel período en 

Nueva York no puede dejar a nadie in-
diferente...

¿Cómo nació la idea de crear una Funda-
ción? La Fundación de Don Judd en Marfa 
¿le ha influenciado?
Primero, tuve la oportunidad de ad-
quirir en 1989 un lugar de una belleza 
excepcional y bien situado en el sur de 
Francia. Todo se prestaba a que este si-
tio pudiera albergar importantes obras 
de arte en un paisaje especialmente ori-
ginal y seductor. Marfa es, por el rigor 
de su clima seco y su carácter desértico, 
lo contrario de Le Muy. Sin embargo, 
visitando la Fundación de Donald Judd, 
me di cuenta, como él antes que yo, que 
nuestras obras debían tener un estuche 
ideal para ser puestas en valor tal como 
nosotros deseábamos. Las galerías e in-
cluso los museos en los años 80 no fue-
ron diseñados para dar cabida a escultu-
ras de gran formato o a instalaciones que 
imponían unas condiciones difíciles de 
superar. El impacto de mi visita a Marfa 
me animó a desarrollar mi propiedad de 
Le Muy y con tiempo a soñar en hacer 
en ella una fundación.
 
¿Podría hablar de los objetivos y los proyec-
tos de la Fundación Venet?
Mi mujer Diane y yo hemos dedicado 
veinticinco años de nuestra vida a trans-
formar el lugar, a desarrollarlo y darle 
una originalidad que lo convierte hoy en 
día en un lugar que todo el mundo disfru-
ta visitando.

M. P.

www.venetfoundation.org

La Capilla de Stella
« Las colecciones no se crean para decorar las paredes de una casa o para que las obras 
combinen con el color del sofá » dice Venet. Cuando Bernar Venet vio los relieves 
monumentales de Frank Stella en la casa del artista sintió de inmediato que estaba en presencia 
de una obra de arte única. Su tamaño (450 x 250 x 150 cm) retraía a las instituciones pues 
requería construir un edificio para albergarla. Durante las conversaciones entre los dos artistas 
la idea de levantar una capilla tomó forma. Este edificio entroncaba con la tradición de las 
capillas de artistas como, por ejemplo, la de Matisse en Vence, muy cerca de Le Muy. El propio 
Venet diseñó los muebles y las vidrieras para la capilla, pero el modelo inicial fue la Capilla 
Rothko en Houston donde todo el espacio está recubierto con pinturas de Rothko. La Capilla 
Stella creada para Le Muy no tiene una connotación religiosa sino que es un espacio para la 
meditación y el pensamiento sobre el arte. Es una construcción hexagonal, con una obra en 
cada uno de sus muros, y con vistas al exuberante entorno para que el visitante pueda moverse 
con libertad. 

Pintura mural y mesa de Sol LeWitt en el comedor del molino © Foto: Serge Demailly, La Cadière d’Azur


