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una	
  casa	
  en	
  Jávea	
  y	
  recuerdo	
  que	
  cuan-

do	
  fuimos	
  a	
  Nueva	
  York	
  le	
  decía	
  a	
  Rosa	
  

que	
  teníamos	
  que	
  comprar	
  algo	
  cerca	
  del	
  

mar	
  porque	
  me	
  gusta	
  tanto	
  ir	
  a	
  pescar…	
  

y	
  cuando	
  tuvimos	
  una	
  casa	
  cerca	
  del	
  mar,	
  

en	
  Nueva	
  York,	
  lo	
  primero	
  que	
  hice	
  fue	
  

montar	
  un	
  estudio,	
  y	
  me	
  decía	
  mi	
  mujer,	
  

‘¿pero	
  no	
  querías	
  esto	
  para	
  ir	
  a	
  pescar?’	
  

Y	
  yo	
  decía	
  ‘sí,	
  pero	
  me	
  gusta	
  más	
  pintar’	
  

[dice	
  sonriendo].	
  Las	
  dos	
  cosas	
  son	
  com-

patibles,	
  pero	
  mi	
  afición	
  al	
  estudio	
  es	
  más	
  

potente	
  que	
  cualquier	
  otra	
  cosa.

¿Cómo	
  es	
  la	
  vida	
  de	
  un	
  artista	
  como	
  usted	
  

en	
  Nueva	
  York?

Nueva	
  York	
   es	
  una	
   ciudad	
  que	
   tiende	
   a	
  

la	
   excelencia,	
  por	
  eso	
  a	
   la	
  hora	
  de	
  hacer	
  

las	
  cosas	
  genera	
  ilusión,	
  y	
  todo	
  el	
  mundo	
  

que	
   va	
   allí	
   a	
   hacer	
   algo	
   lo	
   hace	
   con	
   esa	
  

ilusión.	
   Los	
   mejores	
   artistas	
   no	
   estamos	
  

allí,	
   pero	
   cuando	
   a	
   un	
   artista	
   se	
   le	
   da	
   la	
  

oportunidad	
  de	
  exponer	
   intenta	
   llevar	
   lo	
  

mejor;	
  por	
  ejemplo,	
   si	
  puedo	
  exponer	
  en	
  

otras	
  ciudades	
  voy	
  a	
  guardar	
  mis	
  mejores	
  

obras	
   para	
   Nueva	
   York	
   porque	
   es	
   una	
  

ciudad	
   muy	
   exigente.	
   Es	
   un	
   lugar	
   muy	
  

estimulante	
   pero	
   tampoco	
  digo	
  que	
   todo	
  

lo	
  que	
  se	
  exponga	
  allí	
  sea	
  bueno,	
  	
  pero	
  sí	
  

que	
  cada	
  artista	
  va	
  a	
  enseñar	
  lo	
  mejor,	
  y	
  

esto	
  genera	
  una	
  gran	
  curiosidad	
  de	
  ver…	
  

¡porque	
   hay	
   tantas	
   cosas!	
  Yo	
   llegué	
   allí	
  

de	
  una	
  ciudad	
  donde	
  pasaban	
  pocas	
  cosas	
  

y	
  Nueva	
  York	
  es	
  un	
  sitio	
  donde	
  cada	
  día	
  

pasan	
  tantas	
  cosas	
  que	
  hay	
  que	
  aprender	
  a	
  

renunciar.	
  Se	
  pasa	
  de	
  esperar	
  que	
  ocurra	
  

algo	
  a	
  tener	
  que	
  renunciar	
  porque	
  ocurren	
  

muchas	
  cosas,	
  y	
  tener	
  que	
  desistir	
  siempre	
  

sabe	
  mal,	
  pero	
  eso	
  es	
  la	
  vida.	
  Se	
  dice	
  que	
  

Nueva	
  York	
  es	
  una	
  ciudad	
  muy	
  competi-

tiva,	
  eso	
  a	
  mí	
  no	
  me	
  gusta	
  porque	
  parece	
  

despectivo…	
   en	
   realidad	
   es	
   una	
   ciudad	
  

muy	
  competente.	
  Cuando	
  a	
  la	
  edad	
  que	
  yo	
  

tengo	
  se	
  está	
  en	
  una	
  ciudad	
  donde	
  todavía	
  

se	
  aprende…	
  eso	
  no	
  se	
  cambia	
  por	
  nada.	
  

Esta	
  es	
  mi	
  experiencia	
  en	
  Nueva	
  York,	
  lle-

vo	
  más	
  de	
  veinte	
  años	
  allí	
  y	
  no	
  creo	
  que	
  me	
  

vaya	
  ya.	
  Cuando	
  un	
  personaje	
  desaparece	
  

nunca	
  pasa	
  nada,	
  allí	
  nadie	
  es	
  imprescindi-

ble,	
  siempre	
  hay	
  alguien	
  que	
  le	
  va	
  a	
  susti-

tuir,	
  por	
  eso	
  la	
  ciudad	
  nunca	
  sufre.	
  Por	
  el	
  

momento	
  es	
  una	
  ciudad	
  muy	
  viva,	
  eso	
  es	
  

un	
  gusto	
  y	
  también	
  un	
  fastidio,	
  por	
  lo	
  que	
  

implica	
  de	
  tener	
  que	
  renunciar.	
  El	
  proble-

ma	
  es	
  cuando	
  se	
  va	
  a	
  exponer	
  …	
  se	
  puede	
  

fracasar,	
   pero	
   si	
   se	
   va	
   a	
   aprender	
  nunca	
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se	
  fracasa…	
  Pero	
  si	
  el	
  proyecto	
  es	
  triunfar	
  

en	
  Nueva	
  York…	
  eso	
  es	
  un	
  poquito	
  más	
  

complicado.

Ha	
  dicho	
  alguna	
  vez	
  que	
  su	
  obra	
  es	
  una	
  re-

visión	
  de	
  fracasos	
  ¿Cómo	
  entiende	
  el	
  fraca-

so	
  cuando	
  habla	
  de	
  su	
  obra?	
  

Si	
   frente	
  a	
  un	
  nuevo	
  cuadro	
  pienso	
  que	
  

voy	
  a	
  hacerlo	
  mejor,	
  que	
  voy	
  a	
  corregirlo,	
  

es	
  que	
  el	
  anterior	
  era	
  un	
  fracaso	
  y	
  por	
  eso	
  

se	
  tiene	
  la	
  sensación	
  de	
  que	
  se	
  puede	
  ha-

cer	
  mejor,	
  después	
  uno	
  encuentra	
  que	
  no	
  

ha	
  sido	
  así,	
  que	
  muchas	
  cosas	
  anteriores	
  

son	
  mejores…	
  pero	
  la	
  impresión	
  es	
  que	
  se	
  

puede	
  hacer.	
  Por	
  eso	
  digo	
  que,	
  de	
  alguna	
  

manera,	
  el	
  cuadro	
  anterior	
  es	
  un	
  fracaso.

¿Qué	
  ha	
   significado	
  Warhol	
   para	
  usted?,	
  

¿cree	
  que	
  es	
  un	
  artista	
  capital?

Sí,	
  Warhol	
  es	
  un	
  artista	
  muy	
  importante,	
  

pero	
  hay	
  que	
  mirar	
  atrás…	
  y	
  frente	
  a	
  tanta	
  

historia	
  del	
  arte,	
  Warhol	
  es	
  un	
  artista	
  que	
  

ocupa	
  un	
  lugar	
  dentro	
  del	
  Pop	
  Art.	
  El	
  arte	
  

es	
  distinto	
  que	
  la	
  ciencia.	
  En	
  ciencia	
  cuan-

do	
  se	
  demuestra	
  que	
  algo	
  es	
  mejor	
  que	
  lo	
  

anterior,	
  lo	
  anterior	
  desaparece,	
  mientras	
  

que	
  en	
   la	
  pintura	
   las	
  cosas	
  coexisten.	
  La	
  

pintura	
  abstracta	
  no	
  acaba	
  con	
  la	
  figurati-

va,	
  el	
  Pop	
  no	
  acaba	
  con	
  la	
  pintura	
  matéri-

ca…	
  Nada	
  acaba	
  con	
  nada,	
  todo	
  coexiste,	
  

todo	
  suma.	
  Por	
  eso	
  Warhol	
  es	
  una	
  figura	
  

más	
   de	
   ese	
   gran	
   alfabeto,	
   como	
   tantos.	
  

Cada	
  uno	
  ocupa	
  un	
  espacio,	
   creo	
  que	
   lo	
  

interesante	
   es	
   esa	
   acumulación.	
   Warhol	
  

es	
  muy	
  afín	
  desde	
  el	
  punto	
  de	
  vista	
  con-

temporáneo	
   porque	
   es	
   más	
   cercano.	
   No	
  

conocí	
  a	
  Warhol,	
  pero	
  sí	
  a	
  Lichtenstein	
  y	
  

recuerdo	
   que	
   vio	
   una	
   exposición	
  mía	
   en	
  

Barcelona	
  en	
  la	
  galería	
  Maeght	
  y	
  me	
  dejó	
  

una	
  nota	
  en	
  la	
  que	
  decía	
  que	
  había	
  disfru-

tado	
  mucho	
  con	
  mi	
  obra.	
  Él	
  ya	
  era	
  un	
  ar-

tista	
  importante	
  y	
  tuve	
  ocasión	
  de	
  verle	
  en	
  

Nueva	
  York	
  varias	
  veces.

¿Quiénes	
  son	
  sus	
  amigos	
  artistas	
  en	
  Nueva	
  

York?,	
  ¿siguen	
  existiendo	
  las	
  míticas	
  ter-

tulias?

Mis	
  amigos	
  artistas	
  son	
  los	
  que	
  están	
  en	
  

la	
  misma	
   galería	
   porque	
   es	
   con	
   quienes	
  

coincido	
   más.	
   Veo	
   más	
   gente	
   en	
   Nue-

va	
   York	
   que	
   cuando	
   vivía	
   en	
   Valencia.	
  

Constantemente	
   se	
   tiene	
   ocasión	
   de	
   ver	
  

gente	
  que	
  sería	
  impensable	
  ver	
  en	
  otro	
  lu-

gar.	
  En	
  Nueva	
  York	
  se	
  tiene	
  una	
  sorpresa	
  

cada	
  día,	
  nunca	
  se	
  sabe	
  qué	
  va	
  a	
  ocurrir,	
  

desde	
   el	
   punto	
  de	
   vista	
  del	
   arte	
   es	
  muy	
  

estimulante.	
  Y	
  también	
  es	
  verdad	
  que	
  en	
  

Nueva	
  York	
  todo	
  el	
  mundo	
  se	
  vuelve	
  más	
  

realista.	
  Es	
  un	
  lugar	
  que	
  le	
  pone	
  a	
  uno	
  un	
  

poco	
  en	
  su	
  sitio.	
  Se	
  puede	
  ser	
  el	
  primero	
  

en	
  otra	
  ciudad	
  y	
  llegar	
  de	
  lugares	
  donde	
  

se	
  está	
  más	
  mimado	
  y	
  llegas	
  allí	
  y	
  te	
  po-

nen	
  en	
  tu	
  sitio.	
  ¡Y	
  eso	
  es	
  muy	
  sano!.	
  Si	
  lo	
  

que	
  me	
  pregunta	
  es	
  si	
  hay	
  tertulias	
  como	
  

las	
  del	
  Café	
  Gijón,	
  pues	
  no;	
  la	
  gente	
  está	
  

en	
  sus	
  estudios…	
  ¿si	
  hay	
  debate?	
  Claro	
  

que	
  hay	
  debate,	
  pero	
  no	
  de	
  café,	
   lo	
  hay	
  

en	
  el	
  enfrentamiento	
  de	
  las	
  tendencias,	
  la	
  

gente	
  defiende	
   sus	
  posiciones,	
   el	
   debate	
  

está	
  en	
  las	
  cosas	
  que	
  se	
  enseñan,	
  porque	
  

al	
  final	
  lo	
  importante	
  es	
  la	
  producción	
  y	
  

lo	
  que	
  pasa,	
  puede	
  que	
  haya	
  grupos	
  más	
  

jóvenes	
  que	
  se	
  encuentran	
  más…

¿Qué	
  consejos	
  daría	
  a	
  un	
  joven	
  artista	
  que	
  

sueñe	
  en	
  Nueva	
  York?

Quien	
  quiera	
  ir	
  a	
  Nueva	
  York	
  que	
  se	
  ol-

vide	
  de	
  ir	
  a	
  enseñar,	
  que	
  vaya	
  a	
  aprender.	
  

Allí	
  no	
  se	
  pueden	
  dar	
   lecciones	
  de	
  nada	
  

porque	
  el	
  nivel	
  está	
  muy	
  alto.	
  El	
  otro	
  día	
  

estaba	
  en	
  mi	
  casa	
  midiendo	
  los	
  catálogos	
  

que	
  había	
  recibido	
  y	
  medían	
  60	
  cm.	
  Por	
  

eso,	
   que	
   nadie	
   espere	
   mucha	
   atención.	
  

Si	
  va	
  a	
  aprender,	
  bien,	
  que	
  no	
  vaya	
  con	
  

ingenuidad;	
   el	
   paso	
  por	
  Nueva	
  York	
   es	
  

fantástico	
  para	
  cualquiera,	
  para	
  un	
  joven	
  

y	
  para	
  otro	
  que	
  no	
  lo	
  sea	
  tanto.

¿Cuál	
   es	
   su	
   primer	
   recuerdo	
   memorable	
  

con	
  el	
  arte?

Entré	
  en	
  Bellas	
  Artes	
  más	
  ingenuo,	
  pero	
  

cuando	
  empecé	
  a	
  descubrir	
  el	
  arte	
  fue	
  a	
  

los	
   16	
   años,	
   en	
   París.	
   Allí	
   me	
   encontré	
  

con	
   un	
   pintor	
   –Soulages–	
   que	
   cogía	
   un	
  

bote	
   de	
   pintura	
   negra	
   y	
   la	
   volcaba	
   y	
   la	
  

movía	
   con	
   un	
   palo	
   y	
   de	
   repente	
   pensé	
  

‘¡qué	
  pasa	
  aquí!…¡si	
  a	
  mí	
  me	
  están	
  en-

señando	
   a	
   pintar	
   con	
   un	
   pincel!’.	
  Klein	
  

embadurnaba	
  mujeres	
  de	
  azul…	
  después	
  

vi	
   un	
   cuadro	
   de	
   Rauschenberg	
   con	
   un	
  

águila	
  disecada…	
  Entonces	
  aprendí	
  que	
  

no	
  había	
  reglas	
  y	
  que	
  lo	
  que	
  me	
  estaban	
  

enseñando	
  en	
   la	
  escuela	
  no	
  era	
  cierto…	
  

Volví	
  de	
  París	
  siendo	
  otro	
  y	
  empecé	
  a	
  to-

mar	
  conciencia…	
  ya	
  había	
  visto	
  obra	
  de	
  

Picasso,	
  pero	
  ver	
  artistas	
  trabajar	
  direc-

tamente	
   así	
  me	
   provocó	
   una	
   revolución	
  

que	
  me	
  impidió	
  seguir	
  en	
  la	
  escuela.	
  

¿Su	
  obra	
  es	
  como	
  una	
  revisión	
  de	
  la	
  histo-

ria	
  del	
  arte?

Más	
  bien	
  es	
  una	
  utilización	
  de	
  la	
  historia	
  

del	
  arte,	
  siempre	
  es	
  así,	
  una	
  cosa	
  lleva	
  a	
  

la	
  otra.	
  Creo	
  que	
  la	
  pintura	
  no	
  se	
  entien-

de	
  sin	
  la	
  historia	
  del	
  arte,	
  y	
  esta	
  presen-

cia	
  de	
  la	
  historia	
  es	
  una	
  de	
  las	
  cosas	
  más	
  

conceptuales.	
  Yo	
  presumo	
  de	
  conocedor	
  

de	
  la	
  historia	
  del	
  arte,	
  a	
  veces	
  veo	
  cosas	
  

que	
  se	
  hacen	
  ahora	
  y	
  pienso	
  “esto	
  ya	
  lo	
  he	
  

visto,	
  de	
  otra	
  manera,	
  pero	
  lo	
  he	
  visto”…	
  

no	
  digo	
  que	
  no	
  sea	
  una	
  copia,	
  sino	
  que	
  la	
  

pintura	
  se	
  entiende	
  mejor	
  si	
  se	
  conoce	
  la	
  

historia	
  del	
  arte.

¿Qué	
  libros	
  le	
  gusta	
  leer?

Me	
  gusta	
  la	
  novela	
  que	
  tiene	
  relación	
  con	
  

mis	
  contemporáneos	
  y	
  soy	
  gran	
  lector	
  de	
  los	
  

libros	
  de	
  arte,	
  soy	
  de	
  los	
  que	
  compran	
  casi	
  

todo	
   lo	
  que	
  sale,	
   incluso	
   las	
  cosas	
  que	
  no	
  

entiendo.	
  Cuando	
  me	
  encuentro	
  con	
  cosas	
  

que	
  hace	
  la	
  gente	
  distintas	
  de	
  las	
  que	
  hago	
  

yo	
  es	
  un	
  fastidio,	
  no	
  un	
  rechazo,	
  porque	
  es	
  

algo	
  distinto	
  de	
  lo	
  que	
  hago;	
  me	
  quedo	
  con	
  

la	
  pena	
  de	
  no	
  poder	
  entenderlo	
  para	
  ver	
  si	
  

puedo	
   aprovecharme	
   de	
   algo.	
   Hay	
   cosas	
  

en	
   las	
   que	
   me	
   encuentro	
   perdido.	
   Siem-

pre	
   tengo	
  esta	
   reacción	
  pero	
  no	
  podemos	
  

pensar	
  que	
  se	
  puede	
  seguir	
  hablando	
  solo	
  

de	
  Tàpies,	
  Miró…	
  hay	
  que	
  enseñar	
  cosas	
  

nuevas.	
   Estuve	
   en	
   el	
   Centro	
  Reina	
   Sofía	
  

y	
  pensé	
  ¡qué	
  aburrimiento!	
  Porque	
  cosas	
  

que	
  fueron	
  escritas	
  para	
  ser	
  leídas	
  están	
  en-

marcadas	
  y	
  colgadas.	
  Por	
  ejemplo,	
  no	
  me	
  

gusta	
  ver	
  enmarcado	
  el	
  Manifiesto	
  surrea-

lista	
  porque	
  no	
  fue	
  hecho	
  para	
  esto…

M.	
 Perera

«Me	
 pregunto	
 qué	
 
haría	
 hoy	
 el	
 Equipo	
 

Crónica»	
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Descubrió el arte contempo-
ráneo en 1992 y se convir-
tió en su gran pasión. Tres 
años más tarde, Patrizia 

Sandretto Re Rebauduengo, economista 
de formación, decidió no ser sólo colec-
cionista, sino participar en el mundo del 
arte con un proyecto social y de futuro. 
Así nació la Fundación Sandretto Re Re-
bauduengo, cuyo propósito es promover 
el arte contemporáneo italiano apoyando 

a los jóvenes artistas a través de un origi-
nal proyecto con jóvenes comisarios. La 
Fundación Francisco Godia de Barcelo-
na en colaboración con LOOP, exhiben 
ocho videos de la renombrada coleccio-

nista de Turín en la exposición La mirada 
comprometida.

En su familia hay una larga tradición de 
coleccionismo y usted ya empezó a coleccio-
nar siendo niña, ¿cuándo empezó a sentirse 
coleccionista?  
Mi madre coleccionaba porcelana de 
Meissen y de Sèvres, y de pequeña iba 
con mis padres a visitar museos y gale-
rías de arte antiguo. También en mi casa 

Miembro de una saga de coleccionistas, la mecenas italiana Patrizia Sandretto Re 
Rebauduengo pone su entusiasmo y recursos al servicio del arte contemporáneo.

GRANDES COLECCIONISTAS

Una mirada 
comprometida

«Cuando compro, 
no miro el nombre 

del autor» 
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había pinturas y muebles antiguos, pero 
no los sentía cercanos a mí ni parte de mi 
historia. Coleccionar está en mi ADN. 
Cuando era pequeña yo coleccionaba 
pastilleros, tenía un cuadernito donde 
escribía donde los había comprado, de 
qué material eran… tenía entonces entre 
10 y 14 años.  En 1992 descubrí el arte 
contemporáneo. Un viaje a Londres fue 
determinante. Había ido con unos gale-
ristas a visitar talleres de artistas, aún me 
acuerdo de Anish Kapoor, de cómo me 
enseñaba sus piezas y cómo hablaba de 
ellas, con todas aquellas obras coloreadas 
con pigmentos amarillo, rojo y azul en el 
suelo… En aquel momento comprendí 

que era fundamental conocer a los artis-
tas, hablar con ellos y comprender lo que 
hay detrás de su trabajo. Y así fue como 
empecé a coleccionar arte contemporá-
neo. Todavía hoy, además de las obras de 
arte, colecciono American costume jewelry, 
joyas que no están hechas de materiales 
preciosos; son piezas de materiales po-
bres, pero muy grandes y divertidas. [ver 
recuadro Unas joyas singulares] 

¿Cuál cree que es la finalidad de coleccio-
nar arte contemporáneo?
Todo arte ha sido siempre contemporá-
neo. Recuerdo que en la Galleria d’Arte 
Moderna de Turín hay una obra, que se 
titula All art has been contemporary, de Mau-
rizio Nannucci...  el arte del pasado, en su 
momento, fue contemporáneo. Es esen-
cial tener la capacidad de seguir mirando 
el arte joven; ante todo para ayudar a los 
artistas jóvenes para que puedan darse a 
conocer. Pero también porque es el úni-
co modo de que un país pueda continuar 
teniendo una historia. Hablo de mi país, 
Italia, donde tenemos un gran patrimonio 
artístico y arquitectónico y esto ha sido 

Una mirada 
comprometida Patrizia Sandretto Re Rebauduengo con una obra de Maurizio Cattelan Foto: Alessandro Albert

«Me enriquece 
relacionarme con los 

artistas» 
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posible porque en el pasado hubo mecenas 
que creyeron en la importancia de la cul-
tura y favorecieron las artes, la música, la 
arquitectura… Esto nos ha permitido ser 
un país conocido artísticamente, tener tu-
rismo y tener una historia. Ahora debemos 
hacer lo mismo si deseamos tener un peso 
en el futuro y un valor en el mundo. Hay 
que fomentar la creatividad de los jóvenes 
porque no sólo es importante para los ar-
tistas sino para todos. 

Y este propósito de fomentar la creatividad 
de los jóvenes es posible a través de su Fun-
dación 
En la Fundación hacemos muchas activi-
dades para niños, jóvenes y adultos. Creo 
que si las personas tienen la oportunidad 
de conocer el arte van a ser mejores. El 
arte actual hoy es contemporáneo, pero 
luego será del pasado, por eso tenemos 
que crear para nosotros y para las gene-

raciones venideras. Debemos conservar el 
patrimonio pero también mirar hacia de-
lante. A veces no es fácil hacer compren-
der la importancia de la cultura a los polí-
ticos y sin embargo, la cultura es la base de 
todo, es diversión, es economía, es más de-
mocracia… Lo fundamental del arte con-
temporáneo es que nos hace pensar: si uno 
va a ver un museo, el simplemente poner 
la mirada en alguna obra, abre la mente, 
es como una ventana al mundo. Y eso es lo 
que intento hacer con mi Fundación.

Está muy apasionada con su proyecto… 
Creo en el proyecto. Hace veinte años 
que hago esto y es muy importante, 

porque en estos años coleccionando y 
hablando con los artistas he visto que 
había mucho que hacer, porque en Ita-
lia no había demasiados museos de arte 
contemporáneo. He tenido la suerte de 
poder coleccionar y creo que debo de-
volver esto a la sociedad. No quiero que 
mi colección esté en un almacén, sino 
que quiero compartirla con todo el mun-
do. Una parte de mi colección, ocho vi-
deos, se ve ahora en la Fundación Fran-
cisco Godia de Barcelona, otra parte va 
al CAC de Málaga con ocho obras de 
Maurizio Cattelan. En 1995 decidí no 
ser sólo una coleccionista, sino partici-
par más en el mundo del arte. Por eso 
he abierto la Fundación Sandretto Re 
Rebauduengo sin ánimo de lucro: traba-
jamos con comisarios, críticos, coleccio-
nistas, artistas. 

¿Podría hablar del proyecto de su Funda-
ción? 
Tenemos dos sedes, una en Guarene, un 
pequeño pueblo a 40 minutos de Turín 
en un palacio del siglo XVIII que per-
tenece a mi familia, y ahí tenemos salas 
para exponer las obras y ocho estudios y 
talleres para artistas y comisarios. Turín 
es la segunda sede de la Fundación, que 
hemos abierto en 2002, un edificio de 
nueva planta, de 4.000 m2, del arquitec-
to Claudio Silvestrin, con sala de exposi-
ción, auditorio, sala de educación, libre-
ría, restaurante, y cafetería, que es de 
Rudolf Stingel. Un proyecto relevante 
para nosotros es la Residencia para Jó-
venes Comisarios. Cada año invitamos 
a tres comisarios, que provienen de las 

El proyecto Zidane
Patrizia Sandretto es, también, una generosa mecenas. “Los objetivos de nuestra Fundación 
son apoyar a los artistas dándoles la oportunidad de exponer y, cuando es posible, producimos 
obras. Hay diferentes maneras de financiar y producir las obras de los artistas –explica 
Sandretto- Por ejemplo, invitamos a los artistas, producimos y presentamos sus trabajos en 
nuestros espacios. En ocasiones son los artistas quienes nos piden apoyo económico para sus 
obras, como es el caso de una obra que tenemos aquí expuesta, el video de Zinedine Zidane. A 
21st Century Portrait de Douglas Gordon y Philippe Parreno, de 2005 [en imagen]. Su idea era 
hacer un retrato de un icono como Zidane, y realizarlo no con la tela y el pincel, sino en video, 
una idea muy contemporánea. Contaban con 17 cámaras venidos de distintos países y fueron 
todos al Museo del Prado porque los artistas les encargaron que tenían que hacer un retrato 
como lo hubieran hecho Goya o Velázquez. Después los cámaras fueron al Bernabéu y durante 
los 90 minutos del partido solamente filmaron a Zidane. La tercera posibilidad es producir 
obras para eventos singulares, como cuando produjimos Electric Earth de Doug Aitken para la 
Bienal de Venecia en 1999, y Cabaret Crusades: The Path to Cairo, una obra del artista egipcio 
Wael Shawky sobre las cruzadas con marionetas de porcelana para Documenta 2012.”

«Quiero compartir 
mi colección con el 

mundo»
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mejores escuelas de curaduría del mun-
do. El grupo viaja durante cuatro meses 
por Italia, conocen a artistas y directo-
res de museos, visitan talleres de artista, 
galerías, museos. A la vuelta se organiza 
una exposición con los trabajos elegidos, 
todos procedentes de artistas italianos. 
Esta residencia tiene como objetivo de-
sarrollar las capacidades profesionales 
e intelectuales de los comisarios, y tam-
bién promover el arte contemporáneo 
italiano en un contexto internacional. 
También cuentan con un presupuesto 
para la producción de obras, y con toda 
la estructura de la Fundación, que les 
ayuda con el transporte y los seguros. 
Este proyecto es fantástico para mí, por-
que puedo conocer a jóvenes artistas y 
comisarios. Muchos de estos comisarios, 
cuando vuelvan a su país y empiecen a 
trabajar en fundaciones y museos, invi-
tarán a artistas italianos, así que se crea 
una relación interesante. Una comisaria 
de Brasil ha decidido quedarse a vivir en 
Turín. Eso quiere decir que en la Funda-
ción están bien, que hay un buen clima y 
que trabajan bien. 

Uno de los objetivos de la Fundación es ayu-
dar a comprender el arte contemporáneo.
Cuando empecé a coleccionar arte con-
temporáneo fue difícil: empecé a leer, a 
estudiar y a enfrentarme a la obra con hu-
mildad, no pensando que podría hacerlo 
todo yo. Porque si no se va con humildad, 
a veces es difícil entender lo que el artista 
trata de decir con su obra. Así que pensé 
que si un día podía tener mi fundación 
quisiera hacer algo para que la gente pu-
diera comprender el arte contemporáneo. 
Hacemos mucha actividad divulgativa 
para niños a partir de tres años, para uni-
versidades, para adultos, talleres… 

¿Podría hablar de la función del mediador 
cultural de su Fundación?
No creo mucho en las visitas guiadas, 
porque por experiencia sé que la gente 

no se atreve a preguntar: por eso hemos 
planteado la mediación cultural. Los 
mediadores son jóvenes que vienen de 
academias de arte y de universidades. 
En la Fundación reciben una formación 
constante y están a disposición del pú-
blico para explicarles las obras para que 
puedan comprender el arte contemporá-
neo. También tenemos un programa para 
ciegos y nuestros mediadores pueden 
ayudarles a ver el arte a través de sus ex-
plicaciones. 

¿Cómo es su colaboración con museos? 
Me interesa crear sinergias entre la Fun-
dación y otras instituciones italianas o ex-
tranjeras. Por eso estoy muy contenta de 
estar en la Fundación Francisco Godia,. 
Presentamos ocho videos, en el marco 
de LOOP. Creo mucho en el video para 
hablar de arte y tengo unos cien videos 
en mi colección. Los que se exhiben en 
Barcelona tratan temáticas políticas y so-
ciales, como la mayoría de las piezas de 
mi colección. Nunca compro para deco-
rar las paredes de mi casa porque esa no 
es la función del arte. Cuando adquiero 

«Busco obras con 
contenido 

político-social»

Anri Sala, Natural Mystic (Tomahawk #2) 
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una obra de arte no miro el nombre del 
artista, sino la calidad de la pieza. Mi co-
lección no es una lista de nombres, son 
obras que deben tener un contenido polí-
tico-social, una relación con el tiempo en 
el que vivimos y estar bien ejecutadas. 

De los artistas que ha conocido, ¿quiénes le 
han impresionado más y por qué? 
Sin duda, Doug Aitken, un videoartista 
norteamericano que vive en Los Ángeles, 
al que sigo desde 1995. En marzo fui a 
Los Angeles a visitarlo. Es un artista que 
pertenece a mi historia. Otra artista muy 
interesante es Shirin Neshat, una artista 
iraní de gran calidad. Una parte de mi co-
lección está dedicada a las mujeres. Esto 
no lo he hecho por feminismo, no soy 
feminista, sino por la necesidad de con-
frontar las temáticas femeninas generales 
que las artistas expresan en sus obras con 
las mías. Esto para mí es muy importante 
y muchas de estas artistas, como Shirin 
Neshat o Paola Pivi, son personas con 
las que me gusta hablar y no solo de arte, 
porque creo que al final, tenemos una 
relación con los artistas de nuestra ge-
neración. Lo comprobé cuando este año 
fui a Los Angeles con mi hijo, que tiene 
26 años. Fuimos a visitar los estudios de 
los artistas de mi generación y los de la 
suya. Hemos visitado a Paul McCarthy, 
Lari Pittman… que son artistas de mi ge-
neración, y a otros muy jóvenes. En ese 
momento comprendí que coleccionar es 
algo generacional, y estoy feliz de que a 
mi hijo le guste el arte. 

Muchos de los coleccionistas de arte contem-
poráneo están en los comités de los museos. 
¿Qué influencia cree que tienen en esta si-
tuación? 
No creo que los coleccionistas puedan in-
fluir en las decisiones de un museo, pero 
pueden aconsejar al director. Un museo 
tiene que estar seguro de los artistas que 
compra y debe presentar una historia del 
arte en su museo. El coleccionista priva-
do es más libre porque puede comprar 
según su criterio. 

Su español es perfecto, ¿qué vínculos tiene 
con nuestro país? 
Mi padre tenía una empresa líder en el 
sector de la prensas para moldear plásti-
co y trabajaba mucho en España. Pasá-
bamos los veranos en Comarruga, cerca 
de Tarragona, y después hemos tenido 
una casa en Cadaqués. Si me preguntas 
¿dónde querrías vivir si no vivieras en 
Turín? ¡En Barcelona! donde me siento 
como en mi casa. Me gustaría vivir en 
Barcelona, me encanta la ciudad, y los es-
pañoles también me gustan mucho. Creo 
que los italianos y los españoles somos 
como primos.

Marga Perera

Unas joyas singulares
“Colecciono también joyas de fantasía que empezaron a hacerse en los años 20 y tienen una 
historia curiosa –nos revela la coleccionista-. Estas alhajas tuvieron mucha repercusión en 
Norteamérica en 1929, después del crack, porque entonces la gente no podía gastar dinero 
en joyas verdaderas y estas –muy grandes y de colores- no costaban mucho y todo el mundo 
podía comprarlas.… Pero durante la Segunda Guerra Mundial el presidente de Estados Unidos 
promulgó una ley que prohibía la utilización de algunos metales que se empleaban en estas 
joyas porque eran necesarios para la fabricación de armas. En aquel momento muchas personas 
tuvieron que huir de Europa por motivos raciales. Entre ellos, orfebres que trabajaban para 
Cartier y para otras firmas de joyería. Al llegar a Estados Unidos empezaron a producir estas 
joyas. Esta historia me resultó interesante y las empecé a coleccionar a finales de los años 80. 
Cuando viajaba a América, iba a los pequeños mercados y empecé a conocer a los vendedores. 
Todavía me conocen y cuando tienen una buena pieza me avisan. La colección tiene alrededor 
de 700 joyas Son piezas únicas de ediciones ilimitadas… Parece una contradicción: cada una 
se ha producido millones de veces pero parece única. Incluso las divas de Hollywood llevaban 
estas joyas porque se produjeron para el cine. En agosto se presenta una parte de mi colección 
en Ca d’Oro, en Venecia. Pero mi gran pasión es el arte contemporáneo. Si me preguntan 
por qué me gusta el arte contemporáneo debo admitir que es el único arte que me permite 
conocer a los artistas, visitar sus estudios, hablar con ellos… esto marca una gran diferencia 
para mí porque si hubiera coleccionado arte de otra época, o del siglo pasado, no habría 
podido tener esta relación con los artistas, tan enriquecedora.” 

Bani Abidi, The News 
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ENTREVISTA

Yan 
Pei 
Ming

Yan Pei Ming. Foto: Marie Clérin  ©Yan Pei-Ming, ADAGP, Paris, 2014
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Formado académicamente en 
China pero establecido en 
Francia desde que era veintea-
ñero, Yan Pei Ming (Shanghai, 

1960) se define como un artista con raí-
ces pero sobre todo con alas. Consiguió 
reconocimiento internacional con sus re-
tratos (autorretratos y retratos de Mao) 
realizados con una sobria paleta de co-
lores (blanco, negro y rojo) que impac-
taron por su sugerente equilibrio entre 
figuración y abstracción. Fascinado por 
Goya («siempre he estado obsesionado 
con Los fusilamientos del Tres de Mayo») y 
por la omnipresencia de la muerte, sus 
obras hablan de temas universales pues, 
como dice un antiguo proverbio chino  : 
‘todos los cuervos son negros bajo el sol’. 
Representado por la poderosa galería 
David Zwirner, Yan Pei Ming ha visita-
do Barcelona como presidente del jura-
do del Premio Canson que celebró en la 
Fundació Miró de la Ciudad Condal su 
IV edición.

¿Cómo recuerda sus primeras experien-
cias en el mundo del arte?
Una vivencia memorable fue mi prime-
ra colectiva en París en 1988. Aquella 
muestra, titulada Ateliers 88 se celebró en 
el ARC-Musée d’art moderne de la Ville 
de Paris. Era la primera vez que mi tra-
bajo se exponía con el de otros artistas de 
mi generación. Gracias a aquella oportu-
nidad mi obra pudo llegar a un público 
más amplio.  

¿Cómo era su vida artística en China? 
Muy tranquila. Allí aprendí las bases 
académicas del arte.  

Usted emigró a Francia con 20 años, y 
estudió Arte en Dijon. ¿Que efecto tuvo el 
cambio de aires en su aprendizaje y en su 
carrera? 
Mi vida cambió. Cuando llegué a Fran-
cia, descubrí la libertad de pensar, de 
expresarme y de actuar. Y todo eso me 
permitió crear y desarrollar mi propio 
universo artístico.

La muerte es una preocupación constan-
te en su producción, e incluso ha llegado 
a pintar su propio autorretrato muerto. 
¿Por qué este interés en la muerte?
La muerte es una fuente de inspiración 
para disciplinas tan distintas como la fi-
losofía, la religión, el arte o la literatura. 
Es una cuestión universal porque nadie 
puede evitarla. Es un tema eterno que 
nos rodea, una presencia constante para 
cada ser humano. La muerte es inevita-
ble. Pero también habla de mi lucha y mi 
compromiso con la pintura: el lienzo que 
está frente a mí cuando pinto.

Uno de los géneros que más ha cultivado 
es el retrato. Ha pintado a su padre ex-

«Quiero crear 
un universo 

singular
y oscuro»

Fue el primer artista chino en exponer 
en el Louvre y hoy es uno de los más agudos cronistas  

de nuestro tiempo.
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presando distintas emociones y actitudes. 
¿Qué significado tiene la figura paterna 
para usted?
A través de la representación de mi pa-
dre, hablo sobre la figura paterna en ge-
neral. No he querido hablar sobre mí y 
mi padre en concreto. Tan solo he bus-
cado plasmar todos los sentimientos que 
puede experimentar un hijo por su padre.

Ha retratado a celebridades, desde actores 
a políticos ¿qué rasgos le atraen? ¿Cómo 
escoge a la gente que quiere retratar? 
He retratado a mucha gente famosa de 
distintos ámbitos. A veces acepto encar-
gos pero suele ser de forma esporádica. 
Lo que me atrae de una persona son sus 
actitudes, sus miedos y sus vidas que, a 
menudo, son trágicas. 

¿Posan estas personas para usted?
A veces sí, pero otras veces es imposible 
porque no puedo despertar a personas 
que ya están muertas. [dice sonriendo]

También ha hecho retratos de asesinos. 
¿Hay una influencia de Warhol y de su 
serie The Most Wanted Man de los años 
60?
¡Los asesinos ya existían antes de War-
hol!. 

El dólar es un icono recurrente en sus 
pinturas. ¿Qué es el dinero para usted? 
Cuando pinta el dólar con calaveras, ¿qué 
nexo pretende establecer entre el dinero y 
la muerte?
Hoy el mundo se mueve únicamente por 

el dinero. Allá donde vayas el dólar se 
ha convertido en una especie de símbo-
lo ideal de felicidad. Sin dinero, no eres 
nada. Ésta es la tragedia de nuestra so-
ciedad. Creo que el dinero debe ser el 
medio y no un fin en sí mismo. Cuando 
nos vayamos a la tumba no podremos lle-
varnos nuestro dinero. ¡La vida es más 
importante que los dólares !.

Ha retratado a estrellas del cine. ¿Cómo 
definiría su ideal de belleza?
No tengo una definición de la belleza. 
Cada actor o actriz tiene su manera única 
de actuar, de interpretar un personaje o 
de moverse en el espacio.

¿Por qué pinta en blanco y negro?
Me gustan muchísimo las películas y las 

fotografías en blanco y negro. La ausen-
cia de colores pretende evitar la aproxi-
mación a los maestros antiguos que uti-
lizaban colores. Busco crear un universo 
singular y oscuro. La noche y sus colores 
son también para mí un refugio en el que 
el silencio alivia mis angustias.

¿Qué influencia tiene la cultura china en 
su obra? ¿Cómo coexiste con la cultura 
occidental?
No quiero encerrarme dentro de una cul-
tura o una influencia. No estoy atado a 
un país. Mis fuentes de inspiración son 
un híbrido. Me considero un artista muy 
simple que vive en un mundo globaliza-
do.

J. Kunitz

Ejecución, después de Goya. Foto: André Morin  ©Yan Pei-Ming, ADAGP, Paris, 2014 

Canson, por amor al papel
«Desde el siglo XVI, Canson fabrica papel. Esta manufactura ha trabajado con los artistas 
más grandes ofreciéndoles papeles de alta calidad. Es un honor ser el presidente del jurado 
por segunda vez –nos dice Yan Pei Ming-  Este premio recompensa a los artistas emergentes 
que utilizan el papel como soporte de su creación. Para mí, el dibujo y el papel son muy 
importantes. Todas las ideas nacen en forma de dibujo y el papel es un soporte muy accesible 
y brinda innumerables oportunidades a los artistas. Todo el mundo puede tener acceso al 
papel. No plantea ninguna barrera técnica. » En su cuarta edición el jurado del Premio Canson 
ha recompensado a  Simon Evans, un artista inglés nacido en 1972 en Londres, que hoy 
reside en Nueva York. Considerado una figura atípica en el mundo del arte contemporáneo, 
practicó primero skateboard antes de escribir novelas cortas y canciones. Sus dibujos, grabados 
y diagramas, esquemas y planos, clasificaciones e inventarios, se sitúan entre la poesía y 
escritura automática. La maison Canson, fundada en 1557 ha sido proveedora de Matisse, 
Picasso, Miró, Ingres, Delacroix y Chagall, entre otras grandes figuras. En 2010 emprendió una 
ambiciosa acción de mecenazgo creando el Fondo Canson para el Arte y el Papel. Su misión es 
promocionar a los artistas que utilizan el papel como soporte principal de sus creaciones y que 
contribuyen a hacer del papel un medio vivo y contemporáneo.
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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
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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


