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GRANDES COLECCIONISTAS

La filántropa norteamericana Agnes Gund, presidenta 
emérita del MoMA de Nueva York, ha destacado por 
su empeño en favorecer el acceso al arte, mejorar su 

conocimiento, y fomentar el interés público.
 

Inés Martínez Ribas

 A
ntonio Gaudí le devuelve la mirada cada 
amanecer. Veinte años atrás, Agnes Gund 
(Cleveland, 1938) adquirió una cornucopia 
procedente de la Casa Milà. El espejo 
luce desde entonces en su habitación del 
apartamento neoyorquino, bañándola de 
luz con su imponente marco tallado en 

ondulaciones varias. Es una pieza exquisita entre dos mil. 
La colección de Aggie Gund, conocida así por todos, es 
ingente. De los placeres y las aventuras de atesorar y donar 
arte ha venido a hablar esta mujer, extraordinaria por su 
generosidad y su saber hacer, en CaixaForum Barcelona. El 
marco de la conferencia lo constituye el programa de arte y 
mecenazgo que impulsa la Fundación Bancaria “la Caixa”, y 
que dirige Mercedes Basso.  

El espejo de Gaudí refleja a diario la imagen de una mujer 
inteligente, altruista, infatigable y decidida. Para muchos, 
legendaria.  El sinfín de sustantivos de peso que la definen 
(filántropa, mecenas, coleccionista, pedagoga…) podría 
resumirse en una sola expresión: hacedora de las artes. 

Sí, veinticuatro horas por jornada, siete días a la semana, 
doce meses cada año. Presidenta emérita del MoMA y de 

Agnes
Gund

EL ARTE DE DAR

Agnes Gund ante el mural de 
Sol Lewitt en el vestíbulo de 
CaixaForum Barcelona.  
Foto: Cortesía Fundació 
Bancaria “la Caixa”
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“Sobran museos y hacen falta más relatos 
que nos llenen” 

su extensión en Queens (el PS1), también ocupa una silla 
destacada en una veintena de juntas y comités. En 1997, 
recibió de manos de Bill Clinton la Medalla Nacional de las 
Artes; en 2011 fue nombrada por Barack Obama miembro de 
la junta directiva del Consejo Nacional de las Artes. 

La lista de premios y honores es muy larga. Por encima, 
el amor que le profesa la comunidad artística internacional. 
“Tiene empatía, una inteligencia fina y resulta divertida”, 
observa el artista Clifford Ross, cualidades que se constatan a 
su paso por CaixaForum Barcelona. “Empuja a cada persona 
a seguir su propio camino”, añade el fotógrafo de las olas del 
mar.    

Tiene 78 años, y aún le queda mucho camino por recorrer. 
“Quiero hacer más, siento que no he realizado todo lo que 
quiero.” En estas casi ocho décadas ha creado un programa 
pedagógico del que se han beneficiado un millón de niños 
y niñas en escuelas públicas, así como una fundación (la 
AG Foundation) con un presupuesto anual de 11 millones 
de dólares en beneficio de las artes. También ha donado 
centenares de grandes obras de su colección; entre ellas, 250 
solo al MoMA.   

¿Cuál es el impulso para comprar arte? “Rodearte de 
obras que te capturen, con las que quieras vivir”, responde. 
Para ella, el arte verdadero es algo muy diferente a la simple 
inversión financiera. Enriquece la mirada, el pensamiento, 
la palabra… el querer ‘hacer’ cosas más que ‘tener’ cosas. 
“Porque tenía dinero, supe que tenía que hacer algo con él, no 
solo vivir bien.” Ese ‘algo’ tiene cuatro letras también: a-r-t-e-. 

Su colección reúne dos mil obras, fechadas en su mayoría 
entre 1940 y la actualidad. Las hay de muchos artistas que 
con el paso del tiempo devinieron amigos, como Ellsworth 
Kelly, Roy Lichtenstein, Jasper Johns y Frank Stella. También 
de artistas consagrados a los que no tuvo la suerte de conocer, 
como Marcel Broodthaers, a quien ahora el Reina Sofía le 
dedica una exposición increíble, y Pablo Picasso, a cuya 
segunda mujer, Jacqueline, sí conoció. De otros, por los que 
apostó cuando no tenían el reconocimiento de ahora, como 
Louise Bourgeois. 

Son muchos los dibujos de los grandes maestros que 
conforman la colección. “La técnica del dibujo ayuda a 
entender mejor el arte.” También hay pinturas, esculturas, 
fotografías, instalaciones, grabados y mobiliario chino. Entre 
los autores (además de los ya citados): Lee Bontecou, Arshile 
Gorky, Robert Rauschenberg, Richard Serra, John Baldessari, 
Lynda Benglis, Eva Hesse, Vija Celmins, James Lee Byars, 
Richard Artschwager, Teresita Fernández, Kara Walker, Lorna 
Simpson…

A medida que se avanza en el listado de nombres se 
aprecian dos cosas: mayor presencia de mujeres y aparición 
de artistas afroamericanos. Ella dice que las obras que 
colecciona “son fáciles para el ojo”, y que la mayoría del arte 
que posee se sitúa en el lado “bonito” de la vida, el que no 
“perturba”. Aun gustándole Francis Bacon, no tiene obra 
suya, porque se le haría duro convivir con imágenes tan 
crudas y realistas.  

Lo cierto es que su colección resulta todo menos fácil, en el 
sentido de que ha sabido poner el dedo en la llaga. Sin la labor 

de mujeres como ella o como Anne d’Harnoncourt, directora 
del Museo de Philadelphia durante casi tres décadas, las 
artistas (en femenino) no habrían logrado entrar en la historia 
del arte con fuerza pujante. Tampoco la ‘negritud’, o la mirada 
de los artistas afroamericanos, tendría su lugar en el canon 
artístico. Es el ejemplo de Kerry James Marshall, de quien 
The Met (el museo metropolitano de Nueva York) acaba de 
inaugurar dos grandes exposiciones: una retrospectiva, y una 
selección de sus obras maestras de la historia del arte. 

Columnista habitual en el Huffingston Post, Agnes Gund 
publicó el año pasado el artículo ‘Why are women artists less 

Detalle del apartamento de Agnes Gund con obras de Sol LeWitt, 21A, 1989 
(izquierda) y Rachel Whiteread, Ghost, Ghost II, 2009 (derecha).  
Foto: Garrett Ewald

Detalle del apartamento de Agnes Gund con obras de (de izquierda a derecha) Jackie Winsor, Inset Wall Piece with Stepped Black Interior; Dorothea Rockburne, 
Egyptian Painting, Seti; Louise Bourgeois, Pillar. Arriba: Bryan Hunt, Here and There. En el suelo: Djenne, Mali Mythical Animal, ca. 1500 A.D. Foto: Garrett Ewald
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known and less admired?’ (¿por qué las mujeres artistas son 
menos conocidas y menos admiradas?). De Louise Bourgeois, 
por ejemplo, nos recuerda que cuando llegó a Nueva York en 
los años cuarenta se sentía sola e ignorada, que tardó más de 
cuarenta años en conseguir un reconocimiento, y pese a ello, 
siempre se la ha tachado de demasiado “sexual y difícil”. 

Por las piezas de Bourgeois siempre se pagó menos que 
por las de Bruce Nauman, a modo de comparación análoga. 
“Hay menos mujeres artistas en los museos, se compran 
menos obras de ellas y por menos dinero”, resume Gund. 
Hace falta “insistir, insistir e insistir”, y esto es lo que lleva 
haciendo esta mujer altruista. 

Fue la única mujer miembro de la Warhol Foundation, 
y ha donado algunas de sus mejores obras realizadas por 
mujeres, como es el caso de Bourgeois, Jackie Winsor y Sylvia 
Plimack Mangold, por citar unos pocos ejemplos. “Si las obras 
de mujeres han entrado en los museos es porque antes lo 
han hecho las gestoras culturales, participando en la toma de 
decisiones del canon artístico.”   

Fue en 1976 cuando a Agnes Gund le sorprendió una 
noticia mientras leía el diario: de un plumazo, la asignatura 
de arte había sido eliminada de las escuelas de educación 
elemental debido a los recortes presupuestarios. “Pensé que 
aquello era ridículo”, recuerda. Es así como decidió poner en 
marcha Studio in a School, una iniciativa pedagógica sin ánimo 
de lucro presente desde 1977. Aquel primer año, arrancó con 
tres escuelas: dos en el Bronx y una en Manhattan. Ahora 
son unas 180, y en todo Nueva York. Por los talleres ha 
pasado la friolera de un millón de niños y niñas de edades 

comprendidas entre los cuatro y los veintiún años.
Jeff Koons, Roy Lichtenstein, Teresita Fernández y 

Clifford Ross, por citar solo algunos nombres y apellidos, 
han hecho de profesores durante muchos días, abriendo 
un mundo nuevo a chicos y chicas. “El arte es el lenguaje 
común por excelencia de todas las culturas”, remacha Gund. 
“Experimentar con él mejora el desarrollo del lenguaje, las 
capacidades psicomotrices, el aprendizaje visual y la toma 
de decisiones, a la vez que alienta la iniciativa y es una salida 
más para niños y niñas.” “Es una parte fundamental de la 
educación”, resume con aplomo. 

“No hay bueno ni malo cuando uno o una se expresa con 
arte”. “Más que una destreza, es un proceso de exploración 
y descubrimiento personal”. Ella lo sabe bien. En su casa 
eran seis (cuatro hermanos, dos hermanas) y nacieron con 
solo siete años de diferencia. “Algo teníamos que hacer, así 
que asistíamos a clases de arte.”  Vivían además rodeados de 
arte. Su padre era coleccionista, y tenía las paredes forradas 
(literalmente) de óleos de pintores americanos y europeos de 
corte clásico: Frederic Remington, Charles Marion Russell, 
George Catlin, Charles Schreyvogel…

Luego estaban su madre y su tía. Con la primera, asistía 
a menudo al Museo de Arte de Cleveland, y en sus salas 
memorizó cada una de las piezas. A la segunda, la visitaba a 
menudo en Nueva York, y juntas iban a la Frick Collection, 
donde aprendió también a analizar y recordar cada una de 
las obras. Allá descubrió a Velázquez, su pintor favorito. Por 
eso la Frick es la institución museística que más le gusta de 
Estados Unidos. Del mundo entero, lo tiene claro: el Museo 
del Prado. 

Estudió en Miss Porter’s School, en Connecticut. Allí tuvo 
una profesora “maravillosa”, Sarah B. MacLennan, que le 
enseñó a mirar y entender el arte, y le abrió las puertas de la 
imaginación con postales de la Morgan Library, The Phillips 
Collection, el Isabella Stewart Gardner Museum… Gund 
cursaría más adelante un máster en historia del arte. Es esta 
enseñanza la que transmite ahora a niños y niñas a través del 
programa Studio in a School. 

Casada y divorciada en dos ocasiones, madre de cuatro 
hijos y abuela de doce nietos, empezó a coleccionar piezas 
pequeñas en 1963, al poco de dejar la universidad y de sus 
primeras nupcias. Su padre murió en 1966. Banquero, dueño 
de la Cleveland Trust Company, fue un hombre estricto, 
tajante y recto. 

Aunque Aggie era la segunda, el primogénito era chico, 
a la hora de firmar era la quinta: por delante de ella iban los 
cuatro hermanos varones, luego ella y, la última, su hermana 
pequeña. Aprendió a lograr las cosas con tenacidad.  
Por suerte, el padre repartió la herencia en seis legados 
iguales. Fue así como Agnes Gund pudo, a partir de 1966, 
comprar obras de arte mayores. Un año después, entró a 
formar parte del MoMA International Council, Nueve años 
después, en 1976, ocupó una silla en la junta, y entre 1991 
y 2002 fue la presidenta. Hoy sigue siéndolo en calidad de 
emérita.   

Hay algo de la Agnes niña en este querer reflejarse cada 
mañana en el espejo de Gaudí. “Todas las obras favoritas de 
mi infancia están retenidas en mi cabeza.” El querer verlas 
una y otra vez, y crecer con ellas, es el impulso que le lleva 
a coleccionarlas, y querer compartirlas con los demás. Para 
esta mujer increíble, “sobran museos, y hacen falta más 
relatos que nos llenen”. Tal vez por ello sea tan diestra en el 
arte de dar.

Mark Rothko, Two Greens with Red Stripe, 1964. Foto: Garrett Ewald
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ENTREVISTA

Amalia García Rubí
Foto: David García Torrado

Juan Navarro

LÍNEA, COLOR, ESTRATO 

Ba
l
deweg
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 A
rquitecto, pintor y escultor de larga 
trayectoria, Juan Navarro Baldeweg 
(Santander, 1939), celebra la vida en la 
pintura y la pintura en la vida. Mientras 
trabaja, medita cómo construir universos 
donde expandir la energía de sus pigmentos. 
Color y forma, superficie y línea, azar y 

geometría, configuran los vocablos de una obra que lejos 
de negar el espacio, lo exalta en su infinitud y explora 
en sus acotamientos. Premio Nacional de Arquitectura 
y Artes Plásticas, académico numerario de Bellas Artes, 
está representado en los museos e instituciones de arte 
contemporáneo más prestigiosos de nuestro país: Fundación 
March, Reina Sofía, IVAM, así como en importantes 
colecciones internacionales. La galería Marlborough de 
Madrid presenta los últimos trabajos pictóricos del artista en 
la exposición Dos por Dos.

En esta exposición retoma ciertos aspectos de la obra de los 
sesenta ¿en qué sentido? 
Sí, las medidas de estas obras, dos por dos, establecen una 
estructura compartida, dentro de la cual desarrollo una serie 
de igual formato donde los cuadros son diferentes entre sí. 
Es algo que ya hice en pinturas de aquellos años tan lejanos. 
Existe por tanto un vínculo, una mirada hacia atrás, aunque 
expresado de forma distinta porque en estas obras de 2016 
se hace transparente la estructura interna de la pintura, pero 
siempre respetando las coordenadas preestablecidas por el 
soporte.

¿Qué distingue formalmente a sus nuevas pinturas de las 
presentadas hace tres años en esta misma galería bajo el 
título Nuevos Paisajes? 
Aquellas estaban inspiradas en el agua y eran el paso anterior 
a estas últimas que son más nítidamente abstractas. Muchas 
hacían referencia a los cursos fluviales. Era una reflexión 
sobre la materia pictórica en sí misma como sustancia líquida 
que discurre sobre una superficie.  Las ondas dirigidas por 
la mano y la brocha, se han tornado ahora vertido directo, 
aunque se trata de acciones controladas.  Estos derramados 
ocurrían levemente en mi obra de los 60.  En ellos se juega 
con la fuerza de gravedad, por ejemplo, a través de las líneas 
de pintura que se  deslizan por la tela y van tejiendo hilos de 
color en el soporte. 
 
Su idea de habitar la pintura, ya sea de modo explícito 
a través de la figura inmersa en un espacio insinuado,  
o tan solo evocando un lugar que puede ser paisaje, 
casa, ciudad… ¿sigue presente en estos cuadros más 
bidimensionales? 
Estos cuadros recogen el testimonio de un proceso que 
tiene mucho que ver con esa idea de meterse en el interior 
de la obra. En una observación detallada, se puede deducir 
cuándo la pintura se ha dejado caer desde arriba, cómo se han 
volteado los lienzos o la materia se ha dirigido en un sentido 
o en otro. Existe una intención de estratificar la pintura, de 
manera casi geológica, para configurar un espacio creado en 
distintos estratos.

En alguna ocasión ha dicho que “el cuadro empieza siendo 
una selva caótica que poco a poco cobra forma”. ¿La meta es 
construir y ordenar ámbitos de equilibrio partiendo del caos? 
Me interesa que el observador entienda cómo ha sido el 
diálogo del pintor con la tela, y cómo se han estructurado las 
hiladas de color en distintos movimientos que a su vez, están 
implícitos en la obra. Todo se rige según un cierto orden casi 
natural que se ha ido haciendo a sí mismo, dictado por un 
dinamismo interno, al igual que los elementos de un paisaje.

Sin embargo, los cuadros de Navarro Baldeweg transmiten 
a menudo una factura espontánea, marcada por ritmos 
irregulares de líneas oblicuas, zig-zag, ángulos agudos, 
ondulaciones, espinas de pez…
Sí, es totalmente cierto. Digamos que en estos cuadros de 
ahora existe un orden distinto donde la simetría del formato 
cuadrado, dos por dos metros, determina de antemano la 
“horma” en la que me muevo; es un espacio que no me 
gusta violentar, sino organizar en zonas flexibles, sin rigidez, 
aunque teniendo en cuenta la equivalencia del cuadrado y la 
forma ortogonal.  

¿Busca entonces una manera de construir diferente, quizá 
más analítica o “severa”? 
Bueno, en pintura todo depende desde dónde mires. El 
cuadro clásico exige una mirada frontal, a la altura de los ojos, 
para habitar un lugar imaginario pero concreto, determinado 
por la perspectiva lineal. En el caso de mi pintura, el elemento 
básico para mirar no es el horizonte, sino los efectos de la 
gravedad, la caída en vertical desde donde ha sido “arrojado” 
el color. Es una mirada referencial muy diferente.

El pigmento puro, la pincelada enérgica, los contrastes 
de forma-color, el entusiasmo vitalista de los “motivos” 
y en general cierto aire fauvista o expresionista, fueron 
características en su pintura de los 80. ¿Qué queda de aquel 
espíritu en su obra actual? 
Mi pintura está impregnada de cierta joie de vivre, que de 
algún modo me libera de las ataduras del mundo. Pintar para 
mí es transmitir la energía corporal al lienzo dejando actuar 
a otros parámetros no tan racionales como los que exige la 
arquitectura. Es un ejercicio maravilloso de imaginación. 

En 2013, la exposición Nueva Fuerza del Museo Reina 
Sofía, congregó a los  artistas que formaron parte a finales 
de los 70 de la llamada “vuelta a la pintura”. Juan Navarro 
Baldeweg mostró su obra junto a Alfonso Albacete, Miguel 
Ángel Campano, Ferrán Garcia Sevilla, y Manolo Quejido. 
¿Qué destacaría de aquella exposición? 
Tengo un buen recuerdo de aquel encuentro. Aunque soy 
algo mayor que todos ellos… A finales de los setenta yo había 
vuelto de Estados Unidos y trabajaba con la galería Buades, 
donde coincidí con algunos de estos artistas. Todos hacían una 
figuración nueva con base en la no representación, y yo estaba 
también dentro de ese lenguaje “semiabstracto”. Un desarrollo 
que se fue haciendo más figurativo. En el momento actual he 
vuelto a la abstracción. Ese fluctuar demuestra que mi evolución 
en la pintura depende de fenómenos no predeterminados.

‘La pintura es un ejercicio constante de imaginación’ 

Entonces, ¿no dependen de la coyuntura, de la corriente 
digamos, “de actualidad”? 
No, no… yo siempre me he movido con bastante libertad 
en el arte, sin aceptar ninguna mano en la cabeza. Me gusta 
explorar, ir llenando huecos donde pueda haber cosas nuevas 
derivadas de otras y a su vez predecesoras de otras futuras. 
Por ejemplo, en la serie Pintar-Pintar, la acción explícita del 
pintor ha desaparecido, pero al mismo tiempo explica lo que 
estoy haciendo ahora, mi manera de expresar en el momento 
presente.  

Durante los 70 se interesó por el arte conceptual. En España 
se celebraron acontecimientos artísticos minoritarios pero 
innovadores como los “Encuentros de Pamplona”, de 1972 
¿Cómo explicaría su faceta menos plástica en el arte? 
Yo no participé directamente en aquel festival de vanguardia, 
aunque envié obra desde Estados Unidos para esta ocasión. 
Me planteaba cuestiones que tenían que ver con mi condición 
de arquitecto. Por ejemplo, las nociones y emociones que se 
derivan de la gravedad, están muy presentes en mis trabajos 
menos pictóricos de aquellos años. La instalación La Mesa, hoy 
en el Reina Sofía, es un estudio de los equilibrios a base de 
pequeñas piezas escultóricas en madera y metal, realizadas 
a lo largo de veinte años, donde hago un análisis de las 
estructuras y su interacción gravitatoria…
 
¿Realizó entonces diferentes ready mades, e intervenciones 
en lugares públicos?
Sí, hice varios ready mades fotografiados, como El Peso y la 
Columna, donde abordaba el tema de las relaciones sonoras 
en el espacio, el suelo como tambor con distintas vibraciones, 

por ejemplo. En aquella obra en concreto,  se establecía un 
campo semántico asociado al peso, vehículo de las fuerzas 
de gravedad. Al principio quise situar distintos tamaños 
de pesos estándar a distancias escalonadas respecto a la 
columna para establecer una gradación tonal de sonidos pero 
finalmente pensé que sería más sugerente colocar un solo 
peso. En cualquier caso, siempre he trabajado el concepto de 
arquitectura como fenómeno transmisor de vibraciones y es 
algo que está presente en mis dibujos, muchos de ellos en la 
Fundación March,  y que recogí en un ensayo titulado Una 
Caja de Resonancia.

Hábleme de su período estadounidense. Nada más 
concluir sus estudios de arquitectura, vivió y trabajó en 
USA entre 1971 y 1975, realizando una labor investigadora 
en el Instituto Tecnológico de Massachusetts (MIT). 
¿Cómo influyó en su faceta de pintor o artista plástico esta 
experiencia americana?  
Yo he sido pintor antes que arquitecto o que artista 
conceptual. De niño ya pintaba y de joven conocía bien la 
pintura que se hacía en América en los 50, el expresionismo 
abstracto... Solía ir a estudiar a la biblioteca de la Casa de 
América, donde encontraba revistas como Artforum y leía los 
textos de Greenberg. Viajé a Estados Unidos a principios de 
los setenta, cuando estaban en boga los artistas postpictóricos, 
Stella, Noland…Entonces entendí el arte como habitación, 
en perfecto paralelismo con las coordenadas físicas del 
hombre respecto al lugar que habita en toda su dimensión. 
Mi desarrollo en la arquitectura viene de un formato artístico, 
en el cual la luz, la sombra, el espacio, son también factores 
comunes a la pintura.

JOAQUÍN MILLÁN

Alcalá, 52 | 28014 Madrid | Tfno: 91 523 14 51 | www.ansorena.com | galeria@ansorena.com 

Del 13 de diciembre al 12 de enero
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Después de su etapa de investigación más científica o teórica 
pareció retornar con fuerza a la pintura, en los años 80 
Al trabajar muy intensamente en esas observaciones de las 
luces, las sombras, el equilibrio, había dejado un tanto de 
lado la pintura y quería volver a ella con fuerza. Me atrajo 
el diálogo de los pigmentos en sus contrastes puros. Usaba 
colores muy limpios para producir vibraciones cromáticas 
entre ellos y me volqué en lo óptico, en lo visual. 

Creo que en la obra de Navarro Baldeweg no existe una 
línea evolutiva clara, hay una especie de “anarquía” 
bien entendida que da mucha riqueza al conjunto de su 
producción
Creo que esto es un gran elogio. En mi producción no hay 
obras que tienen más interés que otras, todas se pueden 
colocar en el mismo espacio y poseen para mí la misma 
relevancia. Sí existe un deseo de completar, de dar forma a 
una serie de “anillos” que comparten todas las disciplinas que 
trabajo, desde la energía transmitida por el movimiento de 
la mano hasta el proceso de destrucción y construcción, los 
parámetros espaciales, etc.

¿Y qué lugar ocupa  el azar o lo inesperado en esa sucesión 
de “anillos”? 
Pues es un elemento importante. El cuadro está 
esperando que ocurra algo que el artista no conoce de 
antemano Hay un cierto milagro que convierte lo pintado 
en obra de arte. Esto no pasa en la arquitectura porque es 
una actividad prefijada, concreta y previamente definida. 
Es una situación profundamente enigmática donde de 
pronto todo cobra sentido y funciona. El artista debe 
poner los medios para que se dé ese “milagro”. Hay que 
distinguir entre obra de arte y arte, entre aquello que 
se puede programar o diseñar y aquello que en gran 
medida ocurre independientemente de nuestra voluntad. 
Es como si pones una percha en un paisaje y se posan los 
pájaros… 

Entonces, ¿cree en el aura de la obra de arte? 
Sí, sí, creo profundamente en esa cualidad ignota, de la que no 
sabemos con exactitud cuándo aparece, sólo esperamos que 
impregne a la obra y que se deposite en ella. El arte ocurre y 
trasciende toda racionalidad. 

Agua, 2016. Cortesía del artista y Galería Marlborough
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REPORTAJE

¿Cuáles son los rumbos más originales del arte 
actual? ¿Qué mercado tienen estas propuestas 

novedosas? A estas cuestiones responden 
reconocidas galerías comprometidas con el 

arte más emergente.

Marga Perera

Arte al  límite

Cécile B. Evans, Instalación Hyperlinks en la feria Frieze Nueva York.  
Cortesía Barbara Seiler, Zurich. Foto: Object Studies y Tate Gallery.
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 E
n los últimos años, el mercado del arte 
ha ido cambiando y junto a las grandes 
inversiones en arte de alta gama ha ido 
creciendo una estructura formada por 
galerías, museos, ferias y bienales, que se 
ha convertido en plataforma imprescindible 
para la creación emergente. Se abren, por 

tanto, nuevos caminos para artistas y coleccionistas. 

Con ojos nuevos
“Si hacemos referencia al riesgo, las propuestas más audaces 
que hemos presentado hasta ahora quizá sean las de los 
artistas Ana Santos y Enrique Radigales –cuenta Borja Díaz 
de The Goma - Ana tiene un lenguaje poético que ahonda en 
el sentido de los materiales decodificando realidades poco 
frecuentadas. El trabajo de Enrique no se puede entender sin 
el peso del Romanticismo y una mínima comprensión de las 
nuevas tecnologías. Para Antonio Rovaldi sus viajes tienen 
raíces en la literatura y en la naturaleza; mientras que para 
apreciar correctamente a Pierre Descamps hay que entender 
los movimientos artísticos de mediados del siglo XX. Ahora 
mismo, por ejemplo, exponemos a Aimée Zito Lema, una 

artista de raíces argentinas que trabaja con performance, 
instalaciones, fotografía y video. La audacia de una obra se 
debe juzgar por su contenido y su soporte.” 

Nacho Ruiz, de la galería T20 de Murcia, destaca el 
proyecto que Isidoro Valcárcel Medina (“un clásico”) ideó 
para su espacio en 2005. “Y también a artistas como Kasper 
Kovitz, que hizo una exposición completamente pintada 
con su sangre; Javier Arce que utilizó una caja blindada de 
helicóptero para proteger la memoria de la destrucción de 
las imágenes; Kaoru Katayama, que proyectó un vídeo de 
las fiestas de primavera mientras estaban transcurriendo 
con miles de chicos en un parque; los hermanos Poyón, que 
construyeron una jaula con banderas de todas las potencias 
armamentísticas; Fernando Sánchez Castillo que esculpió 
una barricada completamente de bronce a tamaño natural; 
Democracia y su monumento al hombre bomba, o las 
habitaciones de hotel de Erwin Wurm...”.

“Quizá nuestro proyecto más arriesgado haya sido ADN 
Factory –asegura Miguel Ángel Sánchez de ADN Galería de 
Barcelona – un espacio pensado para albergar residencias 
de artistas, que complementa al de ADN Platform en Sant 
Cugat. Hay piezas que nacen en ADN Factory y luego se 

‘Este tipo de arte reta al mercado, pero éste lo ha 
asimilado’ Alex Nogueras 

exhiben o bien en la galería o en ADN Platform, que es un 
lugar de exhibición, no de venta, en el que se inauguran 
exposiciones dos veces al año. Ahí se conserva el archivo 
de la galería, y en él se han llevado a cabo iniciativas que 
pretenden consolidar su formato híbrido: convocatorias 
de comisariado, presentaciones performativas, programas 
públicos de reflexión sobre arte y sociedad, etc.”

Raquel Ponce, codirectora de la galería Ponce + Robles 
de Madrid, sostiene que “Todas nuestras propuestas 
son audaces; en el caso de los artistas más jóvenes, 
como Maíllo o Françoise Vanneraud, por ejemplo, les 
corresponde dar pasos adelante, siempre partiendo de 
los trabajos de los creadores que les precedieron y que 
de alguna forma son referencia para ellos. En cuanto a 
los artistas más veteranos, como Ricardo Calero o Esther 
Pizarro, también necesitan mostrar audacia dado que un 
autor en activo siempre está incorporando los nuevos 
lenguajes a sus trabajos. Para ello se valen de todo tipo de 
técnicas: desde las más clásicas, como el dibujo y la pintura, 
siempre en constante renovación, a las más novedosas, como 
la fotografía, el video o las instalaciones multidisciplinares.” 

“No siempre lo innovador es lo único que me interesa 
para dar solidez y consistencia al programa de la galería 
-señala Sílvia Dauder de ProjecteSD de Barcelona- Nuestra 
actual exposición de Ana Jotta, a pesar de no ser una artista 
joven, puede calificarse de audaz, con matices”.  

Fundada en 2015, la Galería Hans & Fritz Contemporary 
nació en Barcelona con el objetivo “de dar a conocer las 
tendencias emergentes y ser una plataforma de intercambio 
cultural –explica Marc Trensig- Además del programa de 
exposiciones, también contamos con eventos de arte sonoro, 
proyecciones y performances.”

En la mente del artista 
“Las propuestas más innovadoras vienen de la mano de los 
artistas que están cuestionando la propia materialidad de 
la obra, en una forma que a lo mejor se ha planteado antes 
en teoría pero que ha encontrado dificultades a la hora de 
llevarse a cabo efectivamente. Pienso en obras efímeras 
de Wilfredo Prieto, por ejemplo, que se formalizan en un 
contrato de cesión de derechos y que obligan al comprador 
a implicarse totalmente en el devenir de la pieza. Por 
ejemplo, las obras hechas con materiales perecederos como 
frutas, o con animales vivos. En este caso el reto no está en 
comprar/vender un contrato como obra de arte, sino en el 
compromiso de tener que rehacer la pieza constantemente, 
y asumir que en la materialización existirán agentes 
externos al artista que conformarán el aspecto de la obra”, 
explica Àlex Nogueras de NoguerasBlanchard con sedes en 
Barcelona y Madrid. 

“Nuestra galería trabaja con artistas que utilizan distintos 
métodos y formatos, pero casi todos tienen en común la 
experimentación y afianzamiento del vínculo entre el arte 
y lo político o social. Otra cosa es la forma en que abordan 
esta relación: ya sea a través del documento procesual, 

del formato vídeo, etc. Detrás de sus proyectos suele 
haber una investigación profunda de cariz sociológico o 
antropológico”, apunta Miguel Ángel Sánchez.

Entre las propuestas que Rafael Pérez Hernando 
encuentra particularmente sugerentes, se incluyen “Los 
videos autobiográficos de Filippos Tsitsopoulos, las 
instalaciones urbanas de Eduardo Valderrey, los territorios 
de luz de Regine Schumann y el mundo mágico de Sabine 
Finkenauer.”  

“Representamos a 16 artistas de distintos contextos y 
generaciones y con distintas motivaciones -detalla Sílvia 
Dauder- El arte hay que experimentarlo en la propia piel, 
no sólo a través de un artículo o una foto en Instagram. Esto 
no basta. Y las motivaciones de los artistas no se conocen a 
simple vista”. 

Borja Díaz no cree que haya un movimiento de referencia 
hoy día, ni uno más novedoso que otro. “En la cultura de 
la era globalizada hay mucho individualismo pero existen 
artistas que trabajan en una línea enfocada hacia la cultura 
del espectáculo. No se puede pensar en hacer obra pensando 
en la mayoría, pero esto no significa que el arte deba ser 
elitista.”

Las últimas tendencias
“Vivimos en un momento de hibridación de lenguajes 
motivado por el uso de la tecnología en el arte y el consumo 
acelerado de imágenes. Este fenómeno también hace que se 
produzcan efectos contrarios como por ejemplo un retorno 
a la artesanía, sobre todo a través de la cerámica, y a la 
proliferación de una pintura que demanda tiempo en su 
ejecución”, explica Pedro Maisterra, de la galería madrileña 
Maisterravalbuena.

“El arte contemporáneo se encuentra ahora mismo en 
una fase en la que respira un cierto agotamiento de los 
movimientos conceptuales que arrancaron tímidamente en 
los años 60 y 70 y que lograron una gran fuerza a finales del 
siglo XX. Los artistas están ahora iniciando nuevos procesos 
de investigación que incorporan una nueva plasticidad 
a los trabajos así como contenidos más en línea con las 
problemáticas actuales. Destacaríamos la incorporación 
de todos los nuevos medios como Internet o las nuevas 
tecnologías que hacen que hasta un teléfono móvil sea una 
herramienta para la creación de arte”, observa Raquel Ponce.

Miguel Ángel Sánchez advierte que “Una tendencia 
actual es la del artista como comisario, que deriva 
precisamente del artista como instalador, una especie de 
antesala de la curadoría. Así, se desdibuja el rol del artista 
como creador y se entrelaza con el de investigador y 
mediador. Diría asimismo que hay una clara tendencia hacia 
la vinculación de arte y activismo o arte y empoderamiento 
social. No pocos artistas significativos en estos momentos 
están alejados del sistema tradicional y desarrollan 
proyectos en los que se implican grupos sociales al margen 
de la institución. Cierto es que estos proyectos acaban 
siendo expuestos en el circuito convencional, pero una gran Regine Schumann. Lollipop V, 2013. Cortesía Galería Rafael Pérez Hernando. Madrid
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diferencia es la conceptualización del artista como cómplice 
y testimonio en contextos de conflicto y de sus prácticas 
como fuente de disenso”.  “Cualquier proyecto que refleje 
la realidad actual sin darnos cuenta puede que sea lo más 
vivo y real. Movimientos que hagan ruido nada más, tal vez, 
estén huecos y no digan nada. Esto es una mera opinión. ¡No 
nos hagan caso!”, dice irónico Rafael Pérez Hernando. 

“Si hablamos del arte de los últimos años no creo que 
se pueda hablar de movimientos como en el siglo XX. Más 
bien son distintos sujetos pero no sé si pueden agruparse 
en movimientos. Lo que sí creo es que hay afinidades o un 
gusto marcadamente internacional, aunque luego existan 
matices geoestéticos o culturales que además se vienen 
afianzando aún más debido a las consecuencias de la 
globalización”, expone Marc Trensig.

“Ninguna forma de arte se agota –dice Nacho Ruiz- de 
hecho, todas vuelven de forma cíclica en consonancia con 
los ciclos sociales, políticos, culturales... y la pintura recobra 
fuerza como lenguaje desde todos esos puntos de vista. 
Sin embargo, no creemos que se trate de la preeminencia 
temporal de una forma sobre otra; las colecciones de hoy 
raramente se centran en pintura, fotografía o vídeo, como es 
casi imposible centrarse en un estilo en todas las colecciones 
que se forman en los últimos 30 años. Este eclecticismo es 

señal de libertad y del recorte de los tiempos en todos los 
sentidos: cada vez todo es más rápido”.

“No creo que se pueda hablar de movimientos, creo que 
los artistas de menos de 40 años, jóvenes, realizan arte que 
no suele poder encajarse en un movimiento concreto. Hay 
tanto buenos pintores como artistas conceptuales. A menudo 
se confunde lo novedoso con la utilización de técnicas de 
última generación. Puede ser una opción, pero no siempre 
el arte más interesante, a mi entender está allí”, piensa Sílvia 
Dauder.

Mercado y coleccionismo 
“Este tipo de arte reta al mercado de manera frontal, 
y aún así el mercado lo absorbe todo. Por ejemplo, las 
performances de Tino Seghal aparentemente se venden 
a través de contrato verbal, no existe ningún rastro de 
compraventa, ni facturas ni transferencias bancarias… y 
el comprador recibe unas instrucciones no escritas. Cada 
vez hay más coleccionistas dispuestos a entrar en el juego; 
aprecian el arte per se y no tienen ninguna aspiración 
especulativa”, añade Àlex Nogueras. 

De una opinión distinta es Sílvia Dauder para quien este 
arte tiene un mercado reducido. “En general lo conservador 
parece vender más”, apunta.

 

“Este tipo de arte encaja bien sobre todo en los museos 
o en la fundación privada o pública, más que en la 
colección privada/personal –considera Marc Trensig- Hay 
coleccionistas privados aunque sigue siendo un poco difícil, 
por ejemplo, que tengan una vídeo proyección en bucle en la 
pared de su sala de estar o incluso una performance –igual 
pasaba con la fotografía hace dos décadas que también era 
difícil de vender- pero con el tiempo ya nadie se lo plantea.”.

“Siempre hay algún loco como nosotros que cree en lo 
que hacemos. ¡Menos mal!”, matiza Rafael Pérez Hernando.  

“El gran reto del galerismo es contribuir a crear un 
coleccionismo más comprometido con el arte y su contexto 
cultural, donde el aporte vaya más allá de la compra y más 
enfocado al enriquecimiento del tejido artístico. Es capital 
que se introduzca el arte contemporáneo en los programas 
educativos de colegios y universidades, el arte puede ayudar 
a crear un entorno social más tolerante y critico. Urge 
garantizar plataformas estables a la creación artística y una 
de las mejores formas es que el coleccionismo se oriente 
más hacia el valor simbólico de la obra y no meramente al 
valor económico”, afirma Pedro Maisterra.

“La globalización ha llegado también al arte por lo que 
para acceder al mercado y al coleccionismo los artistas y 
sus galerías deben luchar por esa visibilidad internacional 

que les coloque en el mainstream. Esto se consigue con la 
enorme proliferación de ferias internacionales y, cómo no, 
las herramientas digitales actuales que permiten acceder 
instantáneamente a la información de todo el planeta”, dice 
Raquel Ponce. 

“¿Qué mercado tiene este arte? El de siempre, un 
mercado de conocimiento. Los conocimientos y los 
coleccionistas se renuevan, es cierto, pero el interés es algo 
universal y atemporal. La curiosidad, el afán de aprender y 
la sensibilidad son máximas del ser humano”, argumenta 
Borja Díaz. 

“El coleccionista que compra verdadero arte 
contemporáneo no tiene un perfil unitario ni una 
nacionalidad -opina Nacho Ruiz- En España, que 
tradicionalmente fue conservadora en el campo artístico, 
se da hoy un coleccionista entre los 30 y los 50 años con 
un nivel cultural medio-alto, que viaja, con una voluntad 
cosmopolita que entiende el arte como una forma de 
crecimiento. Es uno de los muchos perfiles, pero uno de los 
grandes coleccionistas de arte actual tiene más de 70 años y 
ningún miedo, por lo tanto no es correcto generalizar.  Sin 
embargo, en términos de mercado, en países como Inglaterra 
o Suiza este tipo de propuestas parecen tener mayor 
aceptación.”

Daniel Jacoby. No tendría nada que ocultar si los demás no tuvieran nada que temer, 2016. Fotografía: © Roberto Ruíz. Cortesía del artista y de Galería Maisterravalbuena. Madrid Sabine Finkenauer. Sin título, 2016. Cortesía Galería Rafael Pérez Hernando. Madrid
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