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Una colección
Obras de Alejandro Castaño

La luz de los curadores, que en tiempos recientes se posaba con espe-
cial propiedad sobre las obras de arte, ha sido eclipsada por un astro de 
mayor brillo: el sol de los coleccionistas. Por fortuna y para fortuna de la 
circulación de obras y artistas noveles, los coleccionistas navegan, cada 
vez en mayor número, por los cauces del arte contemporáneo. 
 La euforia, convicción y frecuencia con que muchos coleccionistas 
se entregan a esta aventura —que es favorecida por los vientos de la 
prosperidad económica— le han dado notoriedad y cotización a esta 
figura. Los coleccionistas, como seres ávidos de gusto, se dan con vigor 
y suficiencia a la posesión y al mecenazgo y buscan, con una tenacidad 
insaciable, completar un rompecabezas al que siempre parece faltarle 
una pieza. La pulsión del coleccionismo y su influencia decisiva sobre el 
sentido e intercambio (valor y precio) de las obras, señala que estos per-
sonajes no pueden —ni quieren— ser ignorados al momento de analizar 
todo aquello que participa en la construcción del arte.
 La exposición Una colección – Obras de Alejandro Castaño buscará entre 
las obras de un coleccionista de arte contemporáneo formas de colec-
cionismo: en el espacio de una sala de exposiciones* se pondrá en juego 
una serie de ideas que permita señalar el punto medio en que se posa un 
conjunto de objetos.

— Curaduría
 Lucas Ospina

*  Sala de Exposiciones
Centro Colombo Americano 
Sede Centro, Calle 19 No. 2-49
18 de abril a 2 de junio de 2007
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“¿Se percata el 
curador que 

él a su vez está 
ejerciendo 

una labor de 
coleccionista?”

Sobre la exposición de una colección
—Mariangela Mendez

una exposición pedagógica / material para la enseñanza 

Lucas Ospina

Profesor asistente, Departamento de 
Arte, Facultad de Artes y Humanidades, 
Universidad de los Andes.
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Mi querida, como un día entero no basta para ver todo, mira tú las pinturas de la derecha… Yo miraré 
las pinturas de la izquierda, y cuando lleguemos a casa nos diremos lo que hemos visto

—Honoré Daumier
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El coleccionista
—William Wyler
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Una colección
Obras de Alejandro Castaño

La luz de los curadores, que en tiempos recientes 
se posaba con especial propiedad sobre las obras 
de arte, ha sido eclipsada por un astro de mayor 
brillo: el sol de los coleccionistas. Por fortuna y 
para fortuna de la circulación de obras y artistas 
noveles, los coleccionistas navegan, cada vez en 
mayor número, por los cauces del arte contem-
poráneo. 
	 La euforia, convicción y frecuencia con que 
muchos coleccionistas se entregan a esta aventu-
ra —que es favorecida por los vientos de la pros-
peridad económica— le han dado notoriedad y 
cotización a esta figura. Los coleccionistas, como 
seres ávidos de gusto, se dan con vigor y suficien-
cia a la posesión y al mecenazgo y buscan, con una 
tenacidad insaciable, completar un rompecabezas 
al que siempre parece faltarle una pieza. La pul-
sión del coleccionismo y su influencia decisiva so-
bre el sentido e intercambio (valor y precio) de las 
obras, señala que estos personajes no pueden —ni 
quieren— ser ignorados al momento de analizar 
todo aquello que participa en la construcción del 
arte.
	 La exposición Una colección – Obras de Alejandro 
Castaño buscará entre las obras de un coleccionis-
ta de arte contemporáneo formas de coleccionis-
mo: en el espacio de una sala de exposiciones* se 
pondrá en juego una serie de ideas que permita 
señalar el punto medio en que se posa un conjun-
to de objetos.

—	Curaduría
	 Lucas Ospina

Profesor Asistente
Departamento de Arte
Facultad de Artes y Humanidades
Universidad de los Andes

* 	 Sala de Exposiciones
Centro Colombo Americano 
Sede Centro, Calle 19 No. 2-49
18 de abril a 2 de junio de 2007
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Las exposiciones involucran algo más que obras 
de arte: en la distancia entre obra y obra hay diá-
logos entre artistas, coleccionistas y curadores; 
procesos de selección, gusto, contexto, comercio y 
toda suerte de transacciones necesarias para que 
el arte circule y se haga visible. Surgen entonces 
varias preguntas: ¿es la exposición el lugar de la 
aparición física del arte?, ¿es una instancia que lo 
complementa o se trata simplemente del tiempo 
de exhibición de las obras ante un público?, ¿hay 
acaso, en la división de labores que componen 
el campo artístico, alguna práctica responsable 
de significar los espacios que hay entre las obras 
de una exposición? Este texto podría servir para 
empezar una conversación sobre el tema o para 
sumarse al diálogo iniciado por la exposición 
Una colección / Obras de Alejandro Castaño, curada 
por Lucas Ospina, como parte del ciclo Año del 
Coleccionista, en el Centro Colombo Americano.
	 Es normal que las exposiciones hechas a partir 
de una colección agrupen los contenidos basando 
su narración en ejes históricos: el proceso privado 
de adquisición se borra y las obras se organizan 
en categorías estilísticas que de la mano de la 
Historia dan peso y coherencia a lo adquirido (y 
de paso se esconden posibles debilidades y caren-
cias que hay entre obra y obra). Sin embargo, la 
propuesta de Lucas Ospina pretende “señalar el 
punto medio en que se posa un conjunto de obje-
tos”, de ahí que esta exposición, más que mostrar 
las obras de arte de la colección de Castaño, se 
concentre en exhibir la figura del coleccionista 
y las inevitables transacciones, relaciones, gustos 
y preferencias de quienes, en su momento, han 
hecho que una serie de objetos se hagan públicos 
dentro de la esfera del arte. Es importante incluir 
a la crítica en este proceso. Es una actividad que 
no está por fuera del problema de selección o del 
gusto, por el contrario, me interesa hacer evidente 

el gusto, esa palabra tabú, que permea a todos los 
actores que contribuyen a darle sentido al arte.
	 Esta exposición ofrece grandes cantidades de 
objetos, montones de citas y por lo menos diez 
fragmentos de películas, pues una colección es 
sobre todo eso, cantidad. Sin embargo, una co-
lección no es sólo el conjunto de objetos indivi-
duales, es un todo que contiene algo más que la 
suma de sus partes. Pero, ¿qué es ese algo más de 
una colección? En una colección cada obra de-
pende de las otras y tiene razón de ser gracias a 
su inclusión en el conjunto, así que ese algo más 
podría ser el territorio de pensamientos, inte-
racciones, conflictos e inconsistencias donde las 
obras son origen pero no fin último. Es por eso 
que el coleccionista y su intención de acumular 
objetos e ideas intangibles se convierten apenas 
en el punto de partida de esta exposición. 
	 Ese algo más es la colección misma que se hace 
visible entre las obras; por lo tanto, hacer alguna 
referencia particular a las obras no tiene sentido 
en el marco de esta exposición, ese sería otro pro-
yecto. Referirse a la colección de Castaño como 
“una colección seria, cohesiva y distinta”, puesto 
que lo es, no da luces sobre lo que estamos vien-
do. Mencionar que su “compromiso apasionado” 
y “que su incesante deseo de aprender sobre el 
arte de nuestro tiempo es una inspiración” sería 
sumarle palabras sueltas a la completa colección 
de citas que definen de mil y una formas la figura 
del coleccionista en esta exposición. El coleccio-
nista y su colección son el objeto de esta muestra, 
no hace falta describir esta temeraria actividad 
con frases de cajón. Bajo este contexto es más 
importante sopesar cómo encaja hoy en día en 
el mundo del arte la figura del coleccionista; por 
ejemplo, en el renacimiento esta figura tomó la 
imagen particular del individuo culto, filántropo 
y patrón benevolente de la cultura. Para Walter 

Preguntas a propósito de la exposición de una colección*
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*	 La exposición, curada por Lucas Ospina a partir de 

la colección de Alejandro Castaño, amontonó un 
grupo indefinido de obras sin ficha técnica en una 
estructura de madera, construida especialmente 
para la muestra en medio de la galería. A cambio, 
en el espacio destinado normalmente para las obras 
—las paredes— se encontraba una línea de textos, 
fragmentos, citas, artículos, fotos, videos, caricatu-
ras, que daban exhaustiva cuenta de la figura del 
coleccionista y su labor: coleccionar. Este texto fue 
escrito como un comentario a una exposición y al 
gesto crítico del curador de situar la reflexión no en 
las obras de la colección de arte contemporáneo de 
Castaño, sino en la labor que las asocia y las junta en 
un mismo espacio: la del coleccionista. 

		  Así como la idea de un catálogo no es simular una 
exposición, este texto tampoco intenta recrear lo 
que sucedió en la galería del Colombo Americano 
en abril del 2007. Sin embargo, espero que este pie 
de página sea suficiente para comprarle a esta publi-
cación el boleto a su contexto impreso.

Benjamin el coleccionista era aquel que lograba 
una ruptura con la tradición al crear un presen-
te capaz de relacionar el futuro con el pasado. 
Dentro de la historia del arte reciente algunas 
teorías marxistas han propuesto que el patrocinio 
del arte es un performance con aspiraciones de 
clase y distinción, un ejercicio de poder que solo 
satisface el gusto propio…
	 Es posibe que Una colección no sea el resulta-
do del gusto de un solo individuo, que se trate 
del producto de una serie compleja de relacio-
nes personales, que coleccionar sea un proceso 
social conjunto. En esta exposición, la figura del 
coleccionista y la del curador compiten en el espa-
cio por la cantidad de sus posesiones. Alejandro 
Castaño, el coleccionista, pone sobre la mesa su 
colección de arte contemporáneo, en su mayoría 
hecha por artistas jóvenes colombianos. Lucas 
Ospina, el curador, ofrece una abrumadora co-
lección de citas e imágenes, que definen, inte-
rrogan, critican, problematizan y alaban la figura 
del coleccionista y del coleccionismo: ¿se percata 
el curador que él a su vez está ejerciendo una 
labor de coleccionista? Seguramente, pues esta 
exposición anunciaba desde el título su interés 
por exponer formas de coleccionismo.
	 Esta exposición se aproxima a la colección 
de Alejandro Castaño como colección, como un 
todo, como cantera de obras e ideas. Pero me 
queda la pregunta, más por un problema de pre-
ferencias que por otra cosa, ¿qué habría quedado 
en evidencia si esta exposición se hubiera hecho 
a partir de las obras? Quizás sólo fragmentos, una 
fragmentación que asegura la viabilidad del colec-
cionismo y la curaduría como prácticas que valen 
la pena.

—Mariangela Méndez
Profesor Asistente
Departamento de Arte
Facultad de Artes y Humanidades
Universidad de los Andes
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 Self Portrait of the Artist in His Museum [1822]
—Charles Wilson Peale
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Mundo Quino
—Quino
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El amante del arte
—Honoré Daumier



14 1514 15

Un verdadero aficionado
—Honoré Daumier
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De la obra a la mercancia de arte
—Hans Heinz Holz

“buscadores de oro, nigromantes y avaros”
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Historia y coleccionismo: Eduard Fuchs
—Walter Benjamin

“sobre todo pionero”
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Lo antiguo es bello todos los días 
—Honoré Daumier
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Historia y coleccionismo: Eduard Fuchs
—Walter Benjamin

“se liberan las fuerza poderosas”
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Los peces para pescar usan objetos deseados por la gente 
—J.J, Grandville
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“por decirlo de alguna manera, ¿Alguna vez se le ha 
“escapado un pez”?”

The words´s Top 200 Collectors
—Revista Art News
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El dandy / El pintor de la vida moderna
—Charles  Baudelaire

“repugnante utilidad”
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El problema del arte en la era del glamour
—Donald Kuspit

“el arte ha asumido el glamour del dinero”
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“el arte se ha 
convertido en la 
vida sexual del 

dinero”
—Peter Schjendahl



24 2524 25

La sala de ventas
—Honoré Daumier
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“¡Una vez comienzas a coleccionar es 
difícil detenerse!”
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“La exposición se llamaba 
Conmoción en el oceano”

The words´s Top 200 Collectors
—Revista Art News
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“ya no queremos nada del objeto”

El problema del arte en la era del glamour
—Donald Kuspit
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Me permito hoy licencias que habitualmente 
no. La primera, al hablar en primera persona 
sin que mi opinión comprometa las decisiones 
del Bodegón, y la segunda al hacer de la opi-
nión, más que de la pregunta, el motivo mismo 
de este texto.
	 En un reciente seminario artístico la frase “el di-
nero es la vida sexual del arte” fue utilizada como 
eslogan para atraer público a sus sillas. Si dicha 
frase es cierta, y el dinero 
es, efectivamente, la vida 
sexual del arte, podríamos 
decir que la Feria de Arte 
resulta siendo el viagra de 
esa vida sexual. Y no por lo 
excitante que pueda resul-
tar su uso, sino por el he-
cho de que, al ingerirlo, se 
asume que no basta con el 
dinero a secas para que esa 
fornicación resulte placen-
tera. “Lo que no se para 
nos separa”, según reza un 
adagio de mal gusto.
	 Más aun si pensamos en 
que el dinero no luce si no 
se socializa, y qué mejor 
socialización que el hecho 
de congregar capitales de 
no muy clara procedencia 
en un festín de derroche y 
arribismo. Qué mejor que 
invertir en dólares lo ganado en dólares y con-
vertido en pesos para reconvertir en dólares. No 
recuerdo cómo se denomina esa práctica, pero 
tal vez ustedes sí.
	 Y es que curiosamente, entre más abarrotado 
de enmarcaciones de lujo y vidrio antirreflectivo 

se ve el espacio, más se deja de ver lo que se es-
conde detrás para evidenciar el dinero que hace 
erguir a las obras. Y al detenernos un minuto 
más, no duda en emerger ese polvo blanco, de 
cuyo nombre no quisiera acordarme, que estruc-
tura el universo mismo de las ferias.
	 “Impulsar la cultura del coleccionismo”, úl-
tima misión mencionable de todas las ferias de 
arte, tal vez sea un eufemismo de impulsar la 

cultura del dinero mal ha-
bido, la exclusión social y 
la separación total entre 
arte y vida. Una separación 
por la cual la posibilidad 
misma de experiencia que-
da anulada para el espec-
tador, quien se convierte 
en mero cliente o simple 
índice escenográfico que 
hace de las estadísticas de 
visita algo rentable.
   El coleccionista hoy es 
alguien que construye his-
toria con dinero, y esa his-
toria, su historia, es siempre 
conservadora, pálida y, por 
decirlo de alguna forma, 
lavada.
   El Bodegón, consciente 
del carácter histórico de 
su feria, se complace en 
presentar para todos uste-

des La mirada del coleccionista: el ojo acrítico de Luís 
Hernández Mellizo, una colección en la que el re-
verso de esa historia puede apreciarse gracias a 
su pasmosa opacidad falta de vidrios y de narcos. 
Perdón, de marcos.

“la Feria de Arte [es] el viagra de [la] vida 
sexual [del dinero]”

Texto y foto de la exposición 
ArtBodegón 2006

La mirada del coleccionista: 
El ojo acrítico de Luís Hernández Mellizo

—El Bodegón (arte y vida social)
Bogotá, Colombia, Sur América
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“Las etiquetas son muchas y variadas. 
Una la sella la firma misma del artis-
ta y la cadena de supuestos que gene-
ra. Decir “Botero” es decir París, Italia, 
mármoles y condesas; es decir Campos 
Elíseos y Christie’s, es decir “mucho dine-
ro”, es decir, “solo compra quien puede 
comprar”, etc. La siguiente etiqueta son 
las fórmulas de bolsillo para definir “lo 
que quiso decir el artista con su obra”. 
Por ejemplo: Antonio Barrera y el pai-
saje místico, Grau y el barroco popular, 
Darío Morales y el erotismo expectante, 
Botero y la voluptuosidad. Las categorías 
estilísticas son anécdotas o apenas una 
lista predecible de adjetivos a los cuales 
se agrega, para darle un toque personal, 
un “me gusta” o “no me gusta”. Y ya.”

Gato por liebre
—Carolina Ponce de León
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“un sujeto para el objeto”

Producción artística y mercado
—Francesco Poli
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El aficionado de las estampas
—Honoré Daumier
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El primo Pons
—Honoré Balzac

“los placeres del coleccionista”
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Untitled (2003)
—Andrea Fraser
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‘’Todo mi trabajo está relacionado con lo que 
queremos del arte, con lo que quieren los colec-
cionistas, con lo que quieren los artistas de los 
coleccionistas, con lo que el público quiere del 
museo. Me interesa resaltar que ese ‘queremos’ 
no sólo se da económicamente, sino también en 
términos más personales, más psicológicos y afec-
tivos’’ 
—Andrea Fraser

[…] Dentro de las múltiples obras que realizan 
un crítica institucional está la de Andrea Fraser. 
Uno de sus trabajos recientes y más controver-
siales fue Untitled (2003), performance en el que 
Andrea alquila su cuerpo a un coleccionista por 
US$ 20.000.oo. En la transacción, registrada en 
un video de 60 minutos, se puede apreciar a la 
artista en su encuentro con un joven coleccio-
nista norteamericano (la verdad no se parecía 
mucho al Robert Redford que vimos en Propuesta 
indecente, que dicho sea de paso, habría sido tan 
irresistible como una propuesta para pertenecer 
a la colección del MoMA)
	 Comienza el video. Andrea Fraser entra al cuar-
to del hotel y camina alrededor del lugar donde 
se realizará el intercambio. Lleva en sus manos 
dos copas de vino. Luego, entra el coleccionista 
e inicia un proceso de seducción acorde a los tér-

minos contractuales establecidos de antemano 
por la galería del artista. Entre los requisitos para 
la participación estaba que el colaborador poten-
cial del artista fuese heterosexual, soltero y, por 
supuesto, interesado en realizar la transacción.
	 Andrea Fraser va un paso más allá en su ensa-
yo reciente From the Critique of Institutions to an 
Institution of Critique, donde afirma que ya no es po-
sible un movimiento entre el adentro y el afuera de 
la institución, dado que las estructuras instituciona-
les se han interiorizado por completo. “Nosotros 
somos la institución”, escribe Fraser, y concluye de 
esta manera que la cuestión es más bien crear insti-
tuciones críticas, lo que ella llama “una institución 
de la crítica”, establecidas mediante el autocuestio-
namiento y la autorreflexión.
	 Fraser también escribe que las instituciones del 
arte no deberían contemplarse como un campo 
autónomo, separado del resto del mundo, de la 
misma forma que el “nosotros” no está separado 
de la institución. Si bien yo estaría ciertamente de 
acuerdo con cualquier tentativa de contemplar las 
instituciones artísticas como parte de un conjunto 
más amplio de espacios socioeconómicos y disci-
plinarios, me confunde sin embargo el intento de 
integrar el mundo del arte en el actual sistema-
mundo (político-económico) y simultáneamente 
sostener que hay un “nosotros” en ese mundo del 
arte. ¿Quién es exactamente ese “nosotros”?

sexo, crítica y video
—Catalina Vaughan

http://catalinavaughan.blogspot.com/

“lo que quieren los coleccionistas”
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El coleccionismo: una agonía narcisista
—Donald Kuspit

“el objeto amoroso perfecto”
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The words´s Top 200 Collectors
—Revista Art News

“Lo hemos estado mirando por más 15 años y no 
nos hemos aburrido de hacerlo. Lo tenemos en la 

alcoba y lo vemos todo el tiempo”
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“los compradores del Nuevo Mundo”

De la obra a la mercancia de arte
—Hans Heinz Holz
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De visita en la residencia de Dick Cheney
—Architectural Digest 

La Revista Internacional de Diseño Interior y Arquitectura

“es una suerte que el Presidente y la Sra. 
Bush estén contentos donde están”
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De compras: la magía de Miami
—Architectural Digest 

La Revista Internacional de Diseño Interior y Arquitectura

“unos vistosos sombreros de la cultura zulú. El co-
propietario de la tienda […] les explica […] el sig-

nificado que tienen”
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“Dicho de otra forma, su trabajo se halla 
inmensamente enriquecido por significa-
ciones culturales, las cuales lo particula-
rizan aportándole una estética y una his-
toria distintas, provenientes del mundo 
indígena y ligadas con su magia, hechizo, 
misterio e irracionalidad. Pero una irra-
cionalidad que sólo lo parece a nuestros 
ojos de citadinos globalizados y homogé-
neos, porque en realidad se trata de la ra-
cionalidad desconocida de seres con otro 
sentido del tiempo y de la historia, y con 
una cosmovisión que difiere ampliamen-
te de la establecida y acatada en la casi 
totalidad del planeta. Sus obras exigen 
una purga, una limpieza de todo precon-
cepto para poder actuar sin cortapisas y 
suministrar sabiduría.”

 Eduardo Jacanamijoy, espíritu, naturaleza y color 
—Carlos Serrano [Villegas Editores]
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Una casa para el arte
—Revista Axxis

“El color lo aporta el Jacanamijoy 
sobre la chimenea”
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Pintores de arena navajos

—Exposición “Arte Indio de los Estados Unidos” [1941]
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A la sombra de las muchachas en flor

—Marcel Proust

“espacios interiores”
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Cuadros para el hogar

—E.H. Gombrich

“casa corriente / casa cultivada”
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Diseño y delito y otras diatribas

—Hal Foster

“todo”
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Hacia una nueva configuración del Espacio burgués

“The sense of all this produced different emotions 
in me, viz., a delightful Horrour, a terrible Joy, and 
at the same time, that I was infinitely pleas’d, I trem-
bled.”
John Dennis, Miscellanies in Verse and Prose. London, 
1693

“El arte político no es más que arte decorativo con 
reputación moral”
T.C.

La residencia del cineasta Sandy Bates en el fil-
me Stardust Memories de Woody Allen prefigura en 
1980 lo que será el nuevo Interior burgués y la 
decoración de interiores contemporánea. Allen 
ha logrado redefinir el concepto de “decoración 
por la decoración”, en favor de un nuevo tipo de 
“decoración política y de denuncia”, convirtien-
do estos dos conceptos complementarios en los 
elementos claves de un nuevo arte de género que 
puebla espectacularmente las paredes y comple-
menta de modo original el amoblado minimalis-
ta y sobrio, creando una nueva forma de confort 
con guiños de decoración no convencional que 
influirá de gran manera el hábitat de la oficina, el 
hall y los corredores corporativos y el museo mis-
mo1. Es previsible que en un corto plazo, en lugar 
de un Orgasmatrón (Woody Allen, Sleeper, 1973), 
se puedan mostrar a los visitantes hologramas ani-
mados de víctimas de mutilación, desplazamiento 
o incluso hacer slumming por barrios pobres sin 
moverse de la casa.
	 Si en el espacio de Bates observamos magnifi-
cada la célebre imagen de Eddy Adams de 1968 
de la guerra de Vietnam donde el policía Nguyen 
Ngoc Loan ejecuta frente a una cámara de cine 
a un prisionero del Vietcong, en el espacio con-
temporáneo se ha dado, después de 27 años, 

un gran salto cualitativo en la decoración del 
interior. Ya no tenemos imágenes provenientes 
del periodismo, sino imágenes recolectadas (a 
menudo apócrifas), creadas o manipuladas por 
el artista war profiteer en su nueva dimensión de 
decorador de interiores. Con una supuestamen-
te grande y blindada reputación de conciencia 
y sensibilidad tras de sí frente al dolor de los 
Otros y a las víctimas de la guerra, y a la vez con 
un gran talento decorativo, cumple con lo que 
Robert Smithson llamaba la “lobotomización po-
lítica” de la obra dentro del espacio burgués en 
favor del confort:

A work of art when placed in a gallery loses its 
charge, and becomes a portable object or surface 
disengaged from the outside world. A vacant white 
room with lights is still a submission to the neutral. 
Works of art seen in such spaces seem to be going 
through a kind of esthetic convalescence. They are 
looked upon as so many inanimate invalids, waiting 
for critics to pronounce them curable or incurable. 
The function of the warden-curator is to separate 
art from the rest of society. Next comes integration. 
Once the work of art is totally neutralized, ineffec-
tive, abstracted, safe, and politically lobotomized it 
is ready to be consumed by society. All is reduced to 
visual fodder and transportable merchandise.2

El efecto dramático de la obra de denuncia, si-
guiendo los mecanismos de percepción del cere-
bro contemplados dentro de la estética de la tra-
gedia clásica, se esfuma después de un breve lap-
so de tiempo, siendo ésta la razón fundamental 
de porqué los efectos del arte político sobre la 
conciencia colectiva no son más que una ilusión 
efímera de rebelión dentro de las estrategias, 
esas sí a largo plazo, de propaganda de mercado 
y reafirmación de su naturaleza decorativa. Tal 
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y como lo describe Hume, el drama es relega-
do después de unos minutos, o unas horas en el 
caso del museo o la Bienal, al olvido:

It seems an unaccountable pleasure, which the spec-
tators of a well-written tragedy receive from sorrow, 
terror, anxiety, and other passions, that are in them-
selves disagreeable and uneasy. The more they are 
touched and affected, the more are they delighted 
with the spectacle; and as soon as the uneasy pas-
sions cease to operate, the piece is at an end.3

	
La obra pasa a esa otra cosa que es el confort dic-
tado por la escala arquitectónica. La obra es, en 
términos de Benjamin, des-realizada, despojada 
del agobio de poseer un uso concreto, en este 
caso un uso político4. Entonces la ilusión deliran-
te del espacio de toma de conciencia es reducida 
a lo que es realmente. Decoración pura.

—Carlos Salazar

http://carlossalazar.blogspot.com/

notas

1 	 http://www.youtube.com/watch?v=VvLm-w23UbE

2	 The Writings of Robert Smithson, edited by Nancy 
Holt, New York, New York.University Press, 1979

3	 It seems an unaccountable pleasure, which the 
spectators of a well-written tragedy receive from so-
rrow, terror, anxiety, and other passions, that are in 
themselves disagreeable and uneasy. The more they are 
touched and affected, the more are they delighted with 
the spectacle; and as soon as the uneasy passions cease 
to operate, the piece is at an end. One scene of full 
joy and contentment and security is the utmost, that 
any composition of this kind can bear; and it is sure 
always to be the concluding one. If, in the texture of 
the piece, there be interwoven any scenes of satisfac-
tion, they afford only faint gleams of pleasure, which 
are thrown in by way of variety, and in order to plunge 
the actors into deeper distress, by means of that con-
trast and disappointment. The whole art of the poet is 
employed, in rouzing and supporting the compassion 
and indignation, the anxiety and resentment of his 
audience. They are pleased in proportion as they are 
afflicted, and never are so happy as when they employ 
tears, sobs, and cries to give vent to their sorrow, and 
relieve their heart, swoln with the tenderest sympathy 
and compassion.
—David Hume. Of Tragedy. Essays Moral, Political, and 
Literary (1742-1754)

4	 By bestowing a ‘connoisseur’s value’, rather than a 
‘use value’ on objects, the collector ‘delights in evoking 
a world that is not just distant and long gone but also 
better –a world in which, to be sure, human beings are 
no better provided with what they need than in the real 
world, but in which things are freed from the drudgery 
of being useful’.
—Walter Benjamin, ‘Paris: Capital of the Nineteenth 
Century (exposé of 1939)’, in Rolf Tiedemann (ed.), 
The Arcades Project, trans. Howard Eiland and Kevin 
McLaughlin (Cambridge, MA and London, The 
Belknap Press of Harvard University Press, 1999) en 
Charles Rice. Rethinking Histories of the Interior.The 
Journal of Architecture, vol 9, Autumn 2004
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Stardust Memories
—Woody Allen
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“El coleccionista de arte contemporáneo muestra el David de Miguel Ángel Rojas instalado en su hogar”
—Revista Caras
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Diseño y delito y otras diatribas

—Hal Foster

“¡Está usted completo!”
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“Tengo […] una fotografía del cuerpo en 
descomposición [de un] asesino en masa […], y la 

amo, pero a un novio que tuve le chocaba”

The words´s Top 200 Collectors
—Revista Art News
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El coleccionista
—William Wyler
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Moulin Rouge
—John Huston
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“Alexander Alberro nos muestra cómo el Arte 
Con-ceptual fue un movimiento fundado, no 
por artistas como Graham, Kosuth, Le Witt y 
Weiner, sino por el dealer y genio del marketing 
Seth Siegelaub, quien, a mediados de los años 60 
promovió los artistas y el Arte Conceptual a través 
de una agresiva campaña publicitaria [llamada 
Image] dirigida fundamentalmente a las corpora-
ciones y más puntualmente a la figura del presi-
dente corporativo.
	 Es paradójico ver cómo un movimiento que di-
fundió a los cuatro vientos su intención de destruir 
el mercado del arte fue un movimiento basado en 
una estrategia de marketing sin precedentes.
[...]
Image se presentó al mundo corporativo como 
especialista en relaciones públicas: “Nos espe-
cializamos en el desarrollo y la organización de 
programas de relaciones públicas dirigidas a las 
Artes”, declaraba un folleto promocional de Image 
dirigido a clientes corporativos potenciales. “El 
programa de arte es el medio con el cual usted 
cuenta su historia a la comunidad ... [está] dise-
ñado para darle el máximo rendimiento en sus 
relaciones públicas–dólar ”.
[...]
Además, las tendencias contemporáneas y las in-
novaciones en arte ofrecieron al jefe corporativo 
una imágen progresista en el mundo de los nego-
cios y un testimonio público de compromiso con 
las nuevas ideas .
[...]
Siegelaub estaba determinado evidentemente a ex-
plotar esta nueva y potencialmente enorme fuen-
te del patrocinio corporativo [...] CONFIÓ EN 
ACENTUARSE DRAMATICAMENTE Y GIRAR 
EN TORNO A LA LEGITIMACIÓN DEL ORDEN 
ECONÓMICO Y EL PODER SOCIAL QUE EL 
PATRONAZGO DEL ARTE PODÍA TRAER A 
UNA CORPORACIÓN, SIN IMPORTAR CUÁN 
CRÍTICO Y POLÍTICO FUERA EL CARÁCTER 
DEL TRABAJO. (mayúsculas mías)
	 Un buen caso es un folleto que lanzó en 1967 
para promover la imagen a los clientes corporativos 
potenciales. Este planteamiento se organizó alrede-
dor de una serie de preguntas retóricas que se pre-
sentaron a la corporación solicitada, con respuestas 
implícitas, especificando el valor de la obra de arte.
	 “¿Arte? Por qué debemos involucrarnos con 
arte?” La respuesta hace eco muy de cerca a las 
solicitudes para el patrocinio corporativo de las 
artes que vienen de los centros de negocios y la 

industria: “Porque el arte es buen negocio. La 
corporación contemporánea tiene mucho que ga-
nar de su identificación con las virtudes positivas 
que las artes poseen”. Las ventajas son detalladas: 
“Específicamente, una identificación con las artes 
hará lo siguiente :

a. 	 Mejorar la imágen de su compañía haciendo que 
su público se entere de lo que usted está hacien-
do por la comunidad.

b. 	 Ayuda a proporcionar una personalidad más aca-
bada a su corporación añadiéndole una dimen-
sión cultural.

c. 	 Proporciona un elemento de riesgo, único y emo-
cionante en la presentación de sus productos y 
servicios.

d. 	 Promueve una mayor aceptación pública de su 
corporación y sus productos y servicios hacién-
dolo a usted mismo más atractivo y visible en el 
mercado”.

Otra pregunta: “¿Es esta la época correcta de invo-
lucrarse en un programa de arte ? Definitivamente: 
Como usted sabe, la corporación moderna se en-
cuentra en curso de aumentar su implicación en 
la vida cultural de Estados Unidos. Dentro de al-
gunos años gran parte del entusiasmo asociado a 
las artes habrá sido explotado, y drenado así de su 
actual valor en cuanto valor de relaciones públi-
cas. Ahora es el momento de involucrarse con las 
artes y capitalizar la gran reserva de interés, entu-
siasmo y prestigio “.
	 En el núcleo del mensaje del folleto dice que 
es absolutamente necesario agregar la sugerencia 
de que una asociación con el arte podría asistir en 
última instancia al jefe corporativo “a la hora de 
hacer circular bienes en el mercado”.
	 Pero la estrategia de Siegelaub radicaba más 
concretamente en proponer que las ventas cre-
cientes se derivarían del tipo de imágen, prestigio, 
y legitimidad que un jefe corporativo ganaría con 
colecionar arte .
	 “Image representa sus intereses. Y lo hacemos 
viendo el mundo del arte desde su punto de vista”.

Arte conceptual y corporaciones
—Carlos Salazar

en http://esferapublica.org

El texto de Alexander Alberro se puede descargar en

  http://mitpress.mit.edu/books/
chapters/0262511843chap1.pdf
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 Frieze, Situated Work obra de Daniel Buren
(en las oficinas de mercadeo del Grupo Refco, Nueva York, Estados Unidos)

—Art&Business / New Strategies for Corporate Collecting
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 La violencia de Obregón en casa de Hernando Santos [director del periódico El Tiempo]
—Revista Aló

[Tomado del libro Cuerpo Gramatical de José Alejandro Restrepo]
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Arte conceptual y corporaciones
—Carlos Salazar

“CONFIÓ EN 
ACENTUARSE 

DRAMATICAMENTE Y 
GIRAR EN TORNO A LA 

LEGITIMACIÓN DEL 
ORDEN ECONÓMICO Y 
EL PODER SOCIAL QUE 
EL PATRONAZGO DEL 
ARTE PODÍA TRAER A 
UNA CORPORACIÓN, 
SIN IMPORTAR CUÁN 
CRÍTICO Y POLÍTICO 

FUERA EL CARÁCTER DEL 
TRABAJO”
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 Edmund obra de Robert Longo
(en las oficinas de Fried, Frank, Harris, Shriver & Jacobson, Washigton, Estados Unidos)

—Art&Business/New Strategies for Corporate Collecting
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“Vista en la foto superior del Corredor de la controversia del First Bank 
de Minneapolis, con urnas de “Respuesta” y “Sobre la verdad”. El 
Corredor de la controversia le permite a los empleados transferir al corre-
dor una obra de arte que les disguste de su área de trabajo, siempre y 
cuando se haga una petición escrita del motivo del translado, acom-
pañada de seis firmas. Las obras de arte y las peticiones se exhiben 
ahí y, a veces, las obras son devueltas gracias a una petición de reinte-
gro. Encuestas de “Respuesta” fueron distribuidas por el banco y  los 
resultados fueron publicados y distribuidos con regularidad entre 
los empleados. Los panfletos “Sobre la verdad” incluían información 
sobre el material de las obras, declaraciones de los artistas y reseñas, 
artículos de prensa y cartas de los empleados y clientes.
	 En la foto inferior se puede ver cómo empleados del First Bank 
deambulan por trabajos inusuales en puntos públicos de acceso, en 
este caso se ve una pintura del grafitero-artista neoyorkino Kenny 
Scharf y una escultura del inglés Eric Bainbridge.”

Controversy Corridor
—Art&Business/New Strategies for Corporate Collecting
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El Otro Gaviria: “Me refugié en el arte”
—Revista Crómos

“él también es irreverente a través del arte”
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 Ante La violencia
—Periódico El Tiempo]

[Tomado del libro Cuerpo Gramatical de José Alejandro Restrepo]
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“autoengaño y camuflaje”

Producción artística y mercado
—Francisco Poli
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“[la obra] no era apta para los nietos”

The words´s Top 200 Collectors
—Revista Art News
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“todos los demás objetos acaban por fallarle”

El coleccionismo: una agonía narcisista
—Donald Kuspit
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“El Mundo del Arte es en pocas palabras, 
el equivalente cultural de Disneylandia”

Arte y dinero
—Robert Hughes
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El coleccionista
—William Wyler
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Esta es la confesión que Rasguño hará en E.U.
—Periódico El Tiempo
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Producción artística y mercado
—Francisco Poli

“los grandes especuladores”
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“Los compré por allá en 1991 
en 7 u 8 millones de dolares”

Esta es la confesión que “Rasguño” hará en E.U.
—Periódico El Tiempo
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El Otro Gaviria: “Me refugié en el arte”
—Revista Crómos

“Ahora prefiere el riesgo y la emoción”
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Operación Pegaso IV
—Policia Nacional

“Propiedades, equinos, obras de arte y vehículos”
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El coleccionismo: una agonía narcisista
—Donald Kuspit

“está condenado a vivir en 
compañía de sus objetos artísticos”
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El Otro Gaviria: “Me refugié en el arte”
—Revista Crómos

“le mostró por primera vez su colección privada a 
un medio de comunicación”
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De la obra a la mercancia de arte
—Hans Heinz Holz

“Lo más esencial para él no es la propiedad, 
sino la irradiación”
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“Revolotea como una abeja de flor en flor”

El coleccionismo: una agonía narcisista
—Donald Kuspit
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“Eran del patrimonio del difunto Conde de Polignac”
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“sus tontas opiniones sobre el valor del arte”
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“Esto es arte…”
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Los Modernos
—Alan Rudolph
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Aficionados
—Honoré Daumier
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Vientos y cometas
Cálculos basados en el auge reciente de la 
construcción de apartamentos para los estra-
tos 4, 5 y 6 determinan un repunte notorio 
en el área disponible para arte y decoración. 
La nueva oferta de finca raíz se debe en parte 
al ingreso de capitales que estaban cesantes 
en la provincia pero que ahora se negocian 
con libertad en la zonas urbanas, en especial 
en la capital de la república. La movilidad de 
estos capitales ha sido propiciada por leyes 
de índole política que garantizan un marco 
legal de seguridad jurídica a los noveles in-
versionistas. Estos grupos sociales emergen-
tes anhelan tener la misma visibilidad, poder 
y cultura de sus antiguos patrones. El auge 
de la construcción repercutirá directamente 
en el mercado del arte. Desde este texto se 
envía a todas las galerías involucradas en esta 
febril bonanza un cordial saludo: ¡Éxitos!
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Arte y dinero
—Robert Hughes

“el mercado debe encontrar maneras de 
poder ver arte mediocre a malo a unos 

precios lo suficientemente altos como para 
acallar las protestas estéticas”
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“La gente me dice lo valioso que es, pero 
yo sólo lo compré porque me gusta”
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LONDRES. - Es el coleccionista de arte contem-
poráneo más voraz del mundo, el hombre que 
hizo que toda una generación de jóvenes artistas 
británicos se convirtiera en gente rica y famosa. Y 
ahora ha vuelto, con una nueva página web, una 
gran exposición en la Royal Academy y la apertu-
ra de una nueva galería de arte en Chelsea.
[…]
Charles Saatchi está convencido de que su in-
fluencia sobre el mundo del arte se ha visto re-
cientemente sorprendida por una arrolladora y 
prepotente invasión de dicho mundo a cargo de 
un verdadero aluvión de multimillonarios, cuyas 
fortunas proceden de la especula-
ción financiera. «Antes», explica, 
«yo siempre me quejaba de que no 
había suficientes coleccionistas; en 
cambio, ahora, son demasiados. 
Todos ellos son muy jóvenes y muy 
ricos, y todos pretenden coleccio-
nar arte de la misma manera en que 
compran sus fondos».
[…]
Pero él no está en este mundillo del 
arte por dinero. «Yo gano ya una 
enorme cantidad de dinero con la 
publicidad que vendo. Pero, después, pago unos 
precios increíblemente altos por las cosas que 
quiero. Y así es como consigo lo que me gusta. El 
mercado del arte está verdaderamente enloque-
cido».
[…]
«Para poder coleccionar», comenta orgulloso, «si 
tengo que pagar 10 veces más del precio de mer-
cado, no me importa. Lo importante es conseguir 
las obras precisas que vayan a servir para montar 
la mejor de las exposiciones. Por consiguiente, lo 
mejor es no pensar en el dinero». Si se le pre-

gunta si esa forma de coleccionismo distorsiona el 
mercado, contesta: «Yo ya soy, por mí mismo, una 
extraña distorsión».
	 Desde finales de los 90, el problema de Saatchi 
no ha sido el comprar arte, sino saber qué obras 
de arte comprar. «Yo ya no puedo entrar en un 
espacio artístico y encontrarme con una vitrina de 
cristal que, además de emitir un olor pestilente, 
tiene en su interior una vaca muerta pudriéndo-
se mientras las moscas zumban alrededor de su 
cadáver. No he visto nada semejante desde hace 
mucho, muchísimo tiempo. La era de Hirst, de 
los Chapman y de Sarah Lucas tuvo su época do-

rada, pero la generación siguiente a 
ellos se inclina por una estética y unos 
planteamientos muy diferentes».
	 Ultimamente, Saatchi ha esta-
do adquiriendo arte al otro lado del 
Atlántico. Durante el próximo mes, 
y si los daños sufridos a causa del úl-
timo incendio lo permiten, la Royal 
Academy montará una exposición 
que se denominará USA Today en la 
que se podrá ver lo mejor de sus ad-
quisiciones más recientes.
	 Entretanto, deja entrever sus 

recelos ante la actividad de los museos clásicos: 
«Yo nunca me podré sentir muy feliz ante ningu-
na colección de un museo: todos ellos consiguen 
sus fondos de una manera sumamente misteriosa. 
Todos los museos dependen de donaciones, que, 
muy a menudo, suelen ser de obras de un segun-
do o tercer nivel de calidad. O bien porque para 
conseguir obra de un artista determinado se ven 
obligados a esperar durante un tiempo tan pro-
longado que, cuando lo logran, todas las mejores 
obras de dicho artista ya han acabado en manos 
de gente como yo».

“El mercado del arte está 
verdaderamente enloquecido”

Charles Saatchi / Coleccionista de arte contemporáneo
—Periódico The guardian / El mundo
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Producción artística y mercado
—Francisco Poli

“‘se han creado una posición por sí solos, carecen 
de toda sensibilidad estética y se interesan por las 

obras de arte sólo en el aspecto económico”
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El hombre con 800 Warhols
—The Wall Street Journal

“Nadie ha hecho más para capitalizar sobre Andy 
Warhol que Mugrabi”

El coleccionista birtánico Charles Saatchi alquila obras de arte
—Agencia EFE

“un catálogo de 600 piezas”



90 9190 91
El coleccionista colombiano con 800 Warhols

Justo antes de que empezara la subasta vespertina de 
Sotheby’s en Nueva York, en noviembre, un hombre 
bajo de 68 años llamado José Mugrabi se abrió camino 
a su asiento por la impecable alfombra color carame-
lo. Llevaba su uniforme estándar: jeans, una camiseta 
negra y una gorra de béisbol.Mugrabi prefiere operar 
bajo una sencilla regla. Cuando aparecen obras de 
Andy Warhol, puja por ellas pronto y con frecuencia; 
y quiere que todo el mundo lo sepa. Esa noche, pujó 
por siete de los ocho Warhols y compró uno, un cuar-
teto de pinturas de Jacqueline Kennedy de luto, por 
US$5,6 millones. Al minuto de haberse vendido la úl-
tima pieza de Warhol, se puso la gorra y se marchó.
	 Nadie ha invertido más en la capitalización de la po-
pularidad de Warhol que Mugrabi. Junto a sus dos hi-
jos, este ex-mercader textil autodidacta de Bogotá dice 
que ha acumulado 800 de los trabajos del artista a lo 
largo de los últimos 20 años, un botín que es, fácilmen-
te, tres veces más grande que cualquier otra colección 
privada de Warhols y que es casi del mismo tamaño que 
la del Museo Andy Warhol en Pittsburgh. La influencia 
de Mugrabi sobre el mercado del artista es tan fuerte 
que los dealers y las grandes casas de subastas rara vez 
compran o venden un Warhol sin que él lo sepa.
	 Andy Warhol creó cerca de 8.000 pinturas y escultu-
ras entre 1952 y su muerte en 1987, y sus obras apare-
cen con tanta consistencia en las subastas, aproxima-
damente unas 200 al año, que se han convertido en 
un indicador dentro del mercado del arte, valorado 
en unos US$11.000 millones. En parte porque los al-
tos precios de los Warhols pueden impulsar el valor 
de otros artistas, los coleccionistas y dealers les prestan 
cada vez más atención a los Mugrabi.
	 Los dealers rivales hacen cualquier cosa por man-
tener altos los precios de las obras de Warhol, inclu-
yendo pagar o cobrar de más por ellas. Dicen que los 
Mugrabi hacen que coleccionar las creaciones del 
artista sea mucho más difícil. Mugrabi dice que sus 
esfuerzos por defender los niveles de precio del artista 
son legales y que funcionan a favor de los propietarios 
de Warhols en todo el mundo.

	 Los pocos que apostaron por Warhol hace dos dé-
cadas se han llenado los bolsillos. Mugrabi no quiere 
revelar el valor exacto de sus activos, pero, en 2007, el 
precio promedio de un Warhol en subasta era de unos 
US$442.000, frente a los US$66.000 de 1988, según 
Artnet, un servicio de base de datos especializado en 
arte. Ahora se venden obras de Warhol por más de 
US$1 millón. En mayo, una serigrafía del artista de un 
accidente de auto se vendió por un récord de US$71 
millones.
	 Muchos coleccionistas y dealers son rápidos a la 
hora de felicitar a la familia por su estrategia peculiar. 
Lo que no está claro, dicen, es qué es lo que pasará si 
los Mugrabi caen en bancarrota y tienen que liquidar 
gran parte de su colección. “Si el mercado se revier-
te, va a ser una estrepitosa cuesta abajo”, anticipa Joe 
Helman, un dealer de Nueva York.
	 La familia conserva sus Warhols en varios lugares. 
Tiene dos almacenes estrictamente vigilados, uno en 
Zurich y otro en Newark, en Nueva Jersey, donde al-
quilan un espacio de más de 120 metros cuadrados 
con paredes forradas de suelo a techo con estantes 
metálicos, repletos todos de lienzos colgados.
	 Últimamente, los Mugrabi han hecho algunos de 
sus intentos más audaces por impulsar el mercado 
Warhol. En mayo, la familia pagó US$2,8 millones, 
unos US$700.000 por pieza, por una serie de pe-
queños retratos de Jacqueline Kennedy que Warhol 
pintó entre 1964 y 1966. Sólo un mes después en 
Londres, pagó US$1,5 millones por un único pe-
queño Jackie, un incremento de más de 100% sobre 
el precio de la venta anterior. Mugrabi dice que su 
objetivo era fijar un nuevo estándar para todas las 
pinturas en la serie Jackie. Parece que funcionó, 
puesto que en noviembre, Mugrabi dice que vendió 
otro cuarteto de Jackies por US$6,5 millones a otro 
coleccionista.
	 A pesar de la riqueza que ha ganado en el mercado 
del arte, Mugrabi se mantiene fiel a su estilo discreto, 
no sólo en su oficina en Nueva York, sino también en 
las subastas. En los eventos sociales suele ser tímido y 
no forma parte de ninguna junta de museos y no va a 
las fiestas de la industria.

“un incremento de más de 100% sobre el precio 
de la venta anterior. Mugrabi dice que su objetivo 
era fijar un nuevo estándar para todas las pinturas 

en la serie Jackie. Parece que funcionó”
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	 Para sus hijos es el patriarca que tiene siempre la 
última palabra en casi todos los negocios. Su hijo más 
joven David, de 36 años y ex corredor de bolsa de 
Wall Street, es el más tranquilo y práctico. Alberto, 
o Tico, tiene 37 años y es el embajador de la fami-
lia. Cuando no está con sus hijos, José Mugrabi los 
llama por teléfono casi cada hora, incluso a las 4 de 
la mañana, normalmente para hablar sobre nuevos 
acuerdos.
	 Nacido en Israel en 1939 en una familia judía de 
clase media, Mugrabi es el hijo de un tendero y el ma-
yor de siete hermanos. A los 16 años se fue a vivir con 
su tío en Bogotá, donde trabajó como distribuidor tex-
til. Mugrabi nunca fue a la universidad, pero aprendió 
pronto el negocio de comprar y vender telas al por 
mayor. A partir de 1963, montó una empresa por su 
cuenta, Soditex.
	 Firmas textiles rivales empezaron a quejarse ante las 
autoridades colombianas de que Mugrabi no pagaba 
impuestos de importación y que vendía bienes de con-
trabando a precios irrisorios según Coltejer, una de las 
empresas rivales con sede en Medellín, y Carlos Eduardo 
Botero Hoyos, director ejecutivo de la Asociación 
Colombiana de Textiles y Ropa. Hoyos cuenta que, pese 
al contrabando que hacía Mugrabi, nunca investigó a la 
empresa, en parte porque el contrabando de textiles era 
bastante común y considerado un delito menor.
	 Mugrabi niega estas acusaciones y no hay deman-
das ni sentencias en el sistema judicial colombiano re-
lacionadas a su nombre o su empresa Soditex, según 
Reinel Beleño, portavoz del Consejo Superior de la 
Judicatura de Colombia.
	 En 1984, Mugrabi estaba harto de la industria de 
textiles y se trasladó con su familia a Nueva York. “El 
arte se convirtió en mi refugio”, recuerda.
	 La introducción de Mugrabi al mundo del arte vino 
tras una llamada en 1981. Hacía unos años, Citibank 
había empezado a promocionar su nuevo Servicio de 
Consultoría de Arte a sus mejores clientes. Al final, 
el colombiano accedió y se hizo con un paisaje de 
Pierre Auguste Renoir en una subasta de Christie’s el 
3 de noviembre de 1982. Unos días después, le llegó 
el cuadro Vue de la Seyne, junto con una factura de José Mugrabi

US$121.000. Sorprendido por lo mucho que le gusta-
ba tener el Renoir, empezó a comprar más arte. Jacob 
Baal-Teshuva, un curador freelance que asesoraba a 
Mugrabi en sus decisiones, dice que se fiaba de su ins-
tinto ya que no sabía nada de historia del arte.
	 El 22 de febrero de 1987, Andy Warhol murió tras 
complicaciones durante una operación de vesícula. 
Pese a ser exitoso en vida, principalmente por las 
pinturas pop de Marilyn Monroe y sus latas de sopa 
Campbell, Warhol nunca recaudó más de US$165.000 
por ninguna de sus obras. En el momento de su muer-
te gran parte de su creación más tardía resultó difícil 
de vender en comparación a su obra anterior.
	 Cuatro meses después de la muerte del artista, 
Mugrabi compró algo de Warhol por primera vez en 
una feria de arte en Suiza. Pagó US$37.000 por cada 
una de las piezas que formaban un cuarteto inspirado 
en La última cena de Da Vinci. Un año después, en 1988, 
vendió una de ellas en Londres por US$103.350, con 
una ganancia de 179% sobre su inversión. “Dentro de 
500 años, la gente verá su obra (de Warhol) y recono-
cerá la cultura americana al instante. Él fue el único 
artista en absorberlo todo”, declaró Mugrabi.

“‘El arte se convirtió en mi refugio’, recuerda.”
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“Lo misterioso de la forma mercantil consiste sencillamente, pues, 
en que la misma refleja ante los hombres el carácter social de su 
propio trabajo como caracteres objetivos inherentes a los productos 
del trabajo, como propiedades sociales naturales de dichas cosas, y, 
por ende, en que también refleja la relación social que media entre 
los productores y el trabajo global, como una relación social entre 
los objetos, existente al margen de los productores. Es por medio 
de este quid pro quo [tomar una cosa por otra] como los productos 
del trabajo se convierten en mercancías, en cosas sensorialmente 
suprasensibles  o sociales. De modo análogo, la impresión luminosa 
de una cosa sobre el nervio óptico no se presenta como excitación 
subjetiva de ese nervio, sino como forma objetiva de una cosa situa-
da fuera del ojo. Pero en el acto de ver se proyecta efectivamente luz 
desde una cosa, el objeto exterior, en otra, el ojo. Es una relación 
física entre cosas físicas. Por el contrario, la forma de mercancía y la 
relación de valor entre los productos del trabajo en que dicha forma 
se representa, no tienen absolutamente nada que ver con la  natura-
leza física de los mismos ni con las relaciones, propias de cosas, que 
se derivan de tal naturaleza. Lo que aquí adopta, para los hombres, 
la forma fantasmagórica de una relación entre cosas, es sólo la re-
lación social determinada existente entre aquéllos. De ahí que para 
hallar una analogía pertinente debamos buscar amparo en las ne-
blinosas comarcas del mundo religioso. En éste los productos de la 
mente humana parecen figuras autónomas, dotadas de vida propia, 
en relación unas con otras y con los hombres. Otro tanto ocurre en 
el mundo de las mercancías con los productos de la mano humana. 
A esto llamo el fetichismo que se adhiere a los productos del trabajo 
no bien se los produce como mercancías, y que es inseparable de la 
producción mercantil.”

El Capital / Tomo I: “El Proceso de Producción del Capital”
—Karl Marx

“la forma fantasmagórica”



92 9392 93

 
Father and Daughter; Girl on the Quay, Wastegrand; Girl in a Fur Coat; obras de Lucian Freud

(en la recepción privada del Fukuoka City Bank, Fukuoka, Japón)
—Art&Business/New Strategies for Corporate Collecting
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Una galería
—J.J, Grandville
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figura 1
M.D. Cheque Tzanck, 1919
En diciembre de 1919, Marcel Duchamp paga 
a su dentista con un cheque minuciosamente 
falsificado. Después volverá, esta vez para com-
prarlo… El dibujo del boceto preparatorio 
pertenece igualmente a la Galería Schwarz de 
Milán.

figura 2
M.D. Readymade, 1919 (*Serum Physiologique)
EL CONTENIDO DEL CHEQUE SE ESFUMA 
DESLIZANDOSE LUEGO HACIA UN VALOR 
ARTISTICO INTANGIBLE... AIRE
“Queriendo llevarle un regalo a mis amigos los 
Arensberg, le pedí a un farmaceuta que vacia-
ra un recipiente de vidrio lleno de suero y que 
lo sellara enseguida. Esta es la preciosa ampo-
lleta de 50cc de AIRE DE PARIS que les llevé a 
los Arensberg en 1919.”

figura 3 
Casa de subasta (rematan una pintura de Cézanne)

figura 4 
Cézanne. Autoretrato, 1879-82
Cézanne insistía: “El aislamiento, he ahí de lo 
cual soy digno. Así nadie, al menos, se apode-
rará de mí.”

figura 5 
El Greco. Jesús expulsando a los mercaderes del tem-
plo, 1570-75

figura 6 
Galería Durand-Ruel, 1845
En esta esquina: Miguel Angel, Tiziano, Rafael, 
Clovio (mecenas)… ¿En qué estarán pensan-
do?

Galería  [Publicado en el Magazín Dominical de El Espectador]
—Mauricio Cruz

http://emciblog.blogspot.com/

“Aire”
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“¡Estos cretinos! Uno pinta un cuadro religioso y ellos se ríen… Ellos no comulgan con la religión del arte…”
—Honoré Daumier
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El dandy / El pintor de la vida moderna
—Charles  Baudelaire

“a sus ojos, seducidos ante todo por la distinción”
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“Nos divertimos, pero ahora siento que es el 
momento para que dejemos huella en 

el mundo del arte”

The words´s Top 200 Collectors
—Revista Art News
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“[…] Andromeda, 1929, por Tamara Lempicka y un par de sillas de Club Americano de los treintas se 
agrupan en el sala de estar”

Architectural Digest visits: MADONNA [1991]
—Architectural Digest 

The international Magazine of Fine Interior Design
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De la obra a la mercancia de arte
—Hans Heinz Holz

“el coleccionista se asegura su 
participación en la tradición”
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Architectural Digest visits: MADONNA [1991]
—Architectural Digest 

The international Magazine of Fine Interior Design

“‘Yo saco fuerza de mi arte —todas las pinturas 
que tengo son poderosas’ dice Madonna. ‘Como 
artista que soy, yo sé lo que es poner tu corazón 

y tu mente en algo. Puedes sentir la presencia de 
otra persona.’”
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“En la penumbra, la habitación resultaría aún 
clara. En la pared, por encima de la cama pre-
parada para la noche, entre dos lamparillas alsa-
cianas, la asombrosa fotografía, en blanco y ne-
gro, estrecha y larga, de un pájaro en pleno vue-
lo, sorprendería por su perfección algo formal. 
La segunda puerta se abriría a un despacho. Las 
paredes estarían totalmente cubiertas de libros y 
revistas, con, aquí y allá, para romper la sucesión 
de encuadernaciones en piel y en rústica, algunos 
grabados, dibujos, fotografías –el San Jerónimo 
de Antonello da Messina, un detalle del Triunfo 
de San Jorge, una prisión de Piranesi, un re-
trato de Ingres, un pequeño paisaje a pluma de 
Klee, una fotografía ennegrecida de Renan en 
su gabinete de trabajo del Collège de France, un 
gran almacén de Steinberg, el Melanchton de 
Cranachfijados en paneles de madera empotra-
dos en los estantes. Un poco a la izquierda de la 
ventana y en posición ligeramente oblicua, una 
larga mesa de Lorena estaría cubierta por una 
gran secante rojo.”

Las cosas
—Georges Perec

Madonna: Who can justify her love? [1991]
—Vanity Fair
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“‘La colección de arte de Madonna es, sin 
embargo, la clave del apartamento”

Madonna: Big-Time girl talk [1991]
—Rolling Stone

Madonna: Who can justify her love? [1991]
—Vanity Fair

Architectural Digest visits: MADONNA [1991]
—Architectural Digest 

The international Magazine of Fine Interior Design
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Producción artística y mercado
—Francisco Poli

“‘las obras de arte, como si se tratara de prendas de 
moda, están consideradas como medios para satis-
facer las exigencias de elevación social y las ambi-

ciones profesionales”
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“es una batalla constante, y el arte siempre gana 
[…] La formula de él es simple: “ compra con tu 

corazón, no con tus oidos’”
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Inauguran exposición de obras de artistas jóvenes que 
componen colección de un ‘adicto al arte’  

Alejandro Castaño colecciona arte desde que es-
tudiaba arquitectura en la universidad.
	 Son más de 200 obras de colombianos las que 
estarán en la muestra ‘Una colección’, en el 
Colombo Americano, en Bogotá.
	 Para comprar la primera obra de arte de su co-
lección, Alejandro Castaño ahorró la plata de sus 
almuerzos. Se la compró cuando era muy joven a 
un amigo de la universidad donde estudiaba ar-
quitectura.
	 Ahora que ronda los 40 años, la mayor parte 
de las que ha conseguido están expuestas en el 
Centro Colombo Americano, de Bogotá, bajo 
el nombre de Una colección, dentro de la serie 
‘Curador invitado’, que realiza esa entidad.
	 La exposición fue curada por Lucas Ospina y, 
fiel al estilo del programa, el chef Rodrigo Roesel 
presentará siete platos inspirados en la muestra.
	 Las más de 200 obras son de artistas contempo-
ráneos jóvenes de Colombia.
	 “Me interesa el arte de los jóvenes porque, por 
una parte, es la verdadera forma de apoyar —si 
esto es posible— a los que empiezan. Por otra, 
porque es un gusto. Además las obras de este tipo 
no son caras, así mucha gente piense que el arte 

es carísimo”, explica este arquitecto.
	 Contrario a lo que puede pensarse, asegura 
que para coleccionar arte no hay que ser millo-
nario. “Uno colecciona lo que le gusta. No com-
pro como inversión y tampoco vendo cuadros”, 
explica.
	 Dicen los que lo conocen que en su casa cambia 
las obras de lugar y que no las ve como si fueran 
sagradas.
	 “Es que esto es lo más parecido a una adicción. 
Se vuelve algo que te toca la fibra. Para comprar 
tengo que privarme de cosas. Por ejemplo, mi te-
levisor es viejísimo. En vez de comprar uno, com-
pro arte. A veces no viajo por tratar de comprar lo 
que me gusta. Incluso hay obras que cambio con 
artistas”, comenta.
	 Entre su colección hay dibujos de Mateo López, 
fotos de Adriana Duque, un inflable de Carlos 
Blanco, globos falsos (pesan como el cemento) 
de Miler Lagos, pinturas de avisos de carretera de 
Jaime Tarazona...
	 “Esto es una pasión y una pasión no se alimen-
ta con lo que te sobra del tiempo o del dinero. 
Si fuera por eso, no tendría un solo cuadro. Uno 
adquiere a plazos, cambia obras. Luego invita a 
los amigos a ver lo que uno compra. Y es curioso, 
a veces, los que nunca han visto obras terminan 
contagiados”, culmina Castaño.

—Periódico El Tiempo
Miércoles 18 de abril de 2007

“Es que esto es lo más parecido a una adicción. 
Se vuelve algo que te toca la fibra. Para comprar 
tengo que privarme de cosas. Por ejemplo, mi 

televisor es viejísimo.”
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“Club Colombia”
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“Predico para el aristócrata. Me re-
fiero al hombre que se halla en la 
cima de la humanidad y que, sin em-
bargo, comprende profundamente 
los ruegos y exigencias del inferior. 
Comprende muy bien al cafre, que 
entreteje ornamentos en la tela se-
gún un ritmo determinado, que sólo 
se descubre al deshacerla; al persa 
que anuda sus alfombras; a la cam-
pesina eslovaca que borda su encaje; 
a la anciana señora que realiza obje-
tos maravillosos en cuentas de cristal 
y seda. El aristócrata les deja hacer, 
sabe que, para ellos, las horas de tra-
bajo son sagradas.”

Ornamento y delito
—Adolph Loos



108 109108 109

“Las opciones para potenciales compradores de 
la cerveza Club Colombia de encontrar una tapa 

que les permita ‘ser uno de los elegidos’ para 
participar en la rifa del cuadro ‘Hombre fuman-

do’ del maestro Fernando Botero el próximo 
28 de febrero no son 50 sino 15. Los otros 35 

chances tienen un mercado específico seleccio-
nado por Bavaria.” 

—El Tiempo

“una estrategia de ubicar una de las tapas en un 
sitio target de Club Colombia” 

—Andrés Jaramillo

“ser uno de los elegidos”
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Producción artística y mercado
—Francisco Poli

“los aficionados que frecuentan regularmente las 
galerías por puro placer estético, sin interesarse por el 

valor económico del arte, no existen en la práctica”
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Diccionario de los lugares comunes
—Gustave Flaubert

“No sirve para nada”
“Lo que hacen no se puede llamar trabajo.”
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  Paisajistas trabajando
—Honoré Daumier

112



113113112

“toma el lugar que había dejado el arte religioso”
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Far from Heaven
—Todd Haynes
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Producción artística y mercado
—Francisco Poli

“‘gran parte del placer de los poseedores de obras 
de arte nace del hecho de sentirse superiores a to-

dos los que deben limitarse a desearlas”
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El aficionado
—Honoré Daumier
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“Si el consumo rabioso de arte se detuviese, 
la autoridad capitalista quedaría anonada por una 

sensación de vaciedad”

El problema del arte en la era del glamour
—Donald Kuspit
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< composición general del montaje de la exposición
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Snowball selling
—David Hammonds
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Art  
basado en una obra de 

Yasmina Reza
[Fotos montaje West End produc-
tion, Wyndham’s Theatre, 1996]
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ART
The first dialogue is in Serge’s flat: Marc sees the 
Antrios (the white painting) and is appalled to 
hear that Serge has paid two hundred thousand 
francs for what he calls “a piece of white shit”, but 
tries to laugh it off. Each of them has moments 
in which they tell the audience about each other, 
and how disturbed each is by the other’s behav-
iour.
	 Marc goes to see Yvan (after telling the audi-
ence that Yvan is “a very tolerant bloke, which 
of course, when it comes to relationships, is the 
worst thing you can be”). Yvan introduces himself 
to the audience, explaining that he is a likeable 
failure, and about to get married. Marc arrives 
and tells him about Serge and the painting, and 
gets frustrated that while Yvan agrees that Serge’s 
behaviour is absurd, he refuses to condemn it or 
to be particularly worried or upset by it.
	 Yvan goes to see Serge, and Serge shows him 
the painting. Yvan does not burst out laughing at 
it as he expected, and indeed gives every appear-
ance of appreciating the painting.
	 Back at Marc’s flat, Marc cross-examines Yvan 
about what happened at Serge’s. He is again ap-
palled that Yvan is ‘parrotting Serge’s nonsense’, 
and tries to get Yvan to agree with his view.
	 The longest segment, in Serge’s flat, involves 
all three of them. Marc and Serge are waiting 
for Yvan to arrive, so that they can all go out to 
the cinema. Marc has decided to be ‘on best 
behaviour’ with Serge: even when Serge taunts 
him he does not rise to the bait. But Yvan is late, 
and when Serge becomes disproportionately an-
noyed, Marc says that this is because he (Marc) is 
getting on Serge’s nerves. Serge denies this, but 
then admits it to the audience.
	 Yvan arrives in a torrent of disjointed and almost 
unpunctuated prose, three pages long, about the 
problems with his forthcoming wedding. The 
others show little sympathy, but tease him instead. 
Much of this long scene is a struggle between 
Marc and Serge, sometimes playful, sometimes 

fierce, once becoming a physical fight; often in-
terspersed with Yvan’s ineffectual attempts to de-
fuse the argument and make everything pleasant 
again. Several times Serge and Marc do unite to 
taunt Yvan, and at one point Marc’s insults do 
drive him to leave, but he returns shortly after 
with another verbal outpouring.
	 Eventually, after Serge has goaded Marc to at-
tack him physically (with Yvan once again inter-
posing himself and getting hurt in the process) 
the tone becomes more serious, as Marc explains 
what his relationship with Serge has really been:
    There was a time when you were proud to be my 
friend... You congratulated yourself on my pecu-
liarity, on my taste for standing apart. ... Belatedly, 
you claim your independence. ... But I detest your 
independence. ... as far as I’m concerned you’re 
a traitor.
	 Serge is appalled to be told that this is what 
their relationship has really been, and declares 
ruefully “here we are at the end of a fifteen year 
friendship.” Yvan offers an opinion and once 
again Serge and Marc round on him with their 
taunts, this time driving him to tears.
	 After Yvan’s tears and yet another long speech, 
this one pathetic and self-pitying, the mood has 
changed significantly. Yvan is now ready to say 
what he has earlier strenuously denied, that the 
painting is ‘a piece of white shit’: he and Marc 
laugh uproariously.
	 Serge leaves the room and brings the Antrios back 
in. Then he demands a felt-tip marker from Yvan and 
tosses it to Marc, inviting him to draw on the painting. 
Marc does so, drawing a skier with a woolly hat.
	 The play ends with three solos: Yvan talking 
about his wedding, Marc and Serge’s decision 
to rebuild their relationship with a ‘trial period’; 
Serge admitting to the audience what he did not 
admit to Marc: that he knew the ink was washable; 
and Marc ending the play with a fanciful descrip-
tion of the white painting and its significance: po-
etic or ironic, the author leaves the audience (or 
the director) to decide.

“Marco ve al Antrios (la pintura blanca) 
y se horroriza al oir que Sergio pagó dos 

mil francos por lo que él llama ‘un pedazo 
blanco de mierda’”
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“Art” is a play by Yasmina Reza that was original-
ly written in French. It has been translated into 
twenty-three languages; the English version is was 
translated by Christopher Hampton and opened 
in London’s West End in 1994.
	 The comedy, which raises questions about art 
and friendship, concerns three long-time friends, 
Serge, Marc, and Yvan. Serge, indulging his pen-
chant for modern art, buys a large, expensive, 
completely white painting. Marc is horrified, and 
their relationship suffers considerable strain as a 
result of their differing opinions about what con-
stitutes “art.” Yvan, caught in the middle of the 
conflict, tries to please and mollify both of them.

“‘[ART]puso a reflexionar al país sobre ‘el arte de 
criticar a los amigos’”
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Producción artística y mercado
—Francisco Poli

“‘sus mejores clientes”
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“Admiro a Alberto. Lo envidio, en realidad. Ahí, 
en ese gesto desganado con que abre la puer-
ta del café, como si él nunca hubiese puesto la 
puerta en ese sitio, está esa clase que tiene sobre 
lo que le rodea. Ahora me coge, me sostiene el 
codo, con su mano, con su guante más bien; o 
a mí mismo, que camino a su lado sobrecogido 
por flotar. Sus palabras puntúan la cadencia del 
paraguas sobre la acera y nos acercamos a su casa. 
Idolatro su casa. Es como vivir para siempre en la 
noche secreta que soñamos en el museo. Todos 
sus muebles palpitan.
—Quiero enseñarte algo —me dice. Y coge en 
sus manos un diario encuadernado en piel, con 
unas páginas ocres y bastas de una textura elec-
trizante.
No sé que decir. Él sonríe y se sienta.
—¿No te recuerda a nadie?
No sé. Quizás a su amigo inglés, del que no re-
cuerdo el nombre. Niega con la cabeza.
—Sofía.
—¿Sofía? No parece suyo. ¿Cuándo te lo regalo?
Mira mis zapatos. Sube la mirada hasta mi frente.
—No me lo regaló. Es ella.
—¿Perdón?
—Ese diario... es Sofía.
Me carcajeo y dejo el diario sobre la mesa de már-
mol.
—Y acabas de dejarla sobre Javier.
Le miro sonriendo.
—¿Y ahora? —digo bienhumorado, mientras me 
acerco a la butaca rosa— ¿me siento en Adolfo?
—No, en Esther.
—¿Y la televisión es?
—Pedro.
—Ja, ja, ja. ¿Has decidido ponerle el nombre de 
tus amigos a los muebles?

—Oh, vamos. Ya no son mis amigos.
—¿Por qué dices eso?
—Tú lo sabes tan bien como yo. Nuestras ilusiones 
comunes eran estúpidas y nuestras conversacio-
nes, cada vez más previsibles. Qué aburrimiento.
—Quieres decir que has cortado la relación con 
ellos.
—No. La relación la he conservado. Lo que no he 
conservado es... a ellos. No hay necesidad.
Me pongo serio por primera vez.

—Sigo sin comprender. Pero si quieres decirme 
que te hastío...
—Oh, vamos, Arturo, vamos. Tranquilo, — se 
acerca a mí y palmotea mi hombro— me lo paso 
bien contigo. Me gusta que me escuches. Eres un 
gran guardián de secretos. Podría contarte un se-
creto enorme, de esos que son más que eso. De 
esos que son cuestión de fe y sólo pueden trasmi-
tirse a los fieles...
—Claro que sí— respondo mientras pasea frente 
a mí.
—¿Conoces la historia del rey Midas?
—Claro.
—Bien. Pues yo soy el rey Midas. Sólo que no con-
vierto en oro lo que toco. Mi riqueza son las perso-
nas, porque son ellas a las que con nada más tocar 
convierto en... cosas. Las cosas que deseo.
—¿Ah sí? —digo y noto que mi cara se mueve ha-
cia la sonrisa y se queda a medio camino, en una 
mueca.
Alberto desenfunda del guante su mano derecha, 
se acerca a mí.
—Y he llegado a la conclusión de que serás un ma-
ravilloso estuche, mi querido Arturo.
Unos dedos se acercan a mí.”

Las cosas
—Georges Perec

“Mi riqueza son las personas, porque son ellas a las 
que con nada más tocar convierto en... cosas. Las 

cosas que deseo.”
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El coleccionista
—William Wyler
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“Una vez los tiene, puede hacer con ellos lo que de-
see: eso es poder narcisista”

El coleccionismo: una agonía narcisista
—Donald Kuspit
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Vertigo
—Alfred Hitchcock

La vida criminal de Archibaldo de la Cruz (Ensayo de un crimen)
—Luis Buñuel
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La vida criminal de Archibaldo de la Cruz (Ensayo de un crimen)
—Luis Buñuel

Vertigo
—Alfred Hitchcock
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“Le decepcionaria mucho si de ello 
no extrajera más que status”

El coleccionismo: una agonía narcisista
—Donald Kuspit
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“1968. Feria comercial de arte de Colonia. Galería 
Michel Werner. Un artista, Marcel Broodthaers, ha 
ofrecido al público un lingote de oro. El lingote ha 
sido marcado con la  figura de un águila. Según las 
instrucciones del artista, el lingote deberá venderse 
al doble de la cotización bursátil del oro de aquel 
día. Una mitad de este precio corresponde al valor 
del oro en cuanto oro, y la otra mitad al valor del oro 
hecho obra de arte.”

Circunloquio en torno al héroe
—Bernando Ortíz

en http://fabricaciones.org/

—Marcel Broodthaers
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De la obra a la mercancia de arte
—Hans Heinz Holz

“El buscador de tesoros triunfa: 
ha encontrado la pura posesión”
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“Desde este reemplazo se puede replantear 
entonces la  figura del artista como héroe. 
Porque la relevancia de la obra de arte no es 
únicamente fruto de la voluntad del artista. Es 
decir, la compleja construcción cultural que de-
nominamos `obra de arte’ no tiene un origen  
único en la voluntad del artista. Más bien la vol-
untad del artista es apenas uno de los factores 
que ‘originan’ una obra de arte. En ese sentido, 
las ‘rupturas’ se van configurando en la med-
ida en que las obras de arte son interpretadas 
y reinterpretadas continuamente. Igualmente 

“Es un hechizo que puede romperse fácilmente. 
Queda roto cuando no se da el intercambio.”

la desaparición de un origen  único deshace la 
pretensión de verdad ideal que tiene la obra de 
arte. El problema de la verdad sería entonces 
más un problema de orden interpretativo y sim-
bólico, y no un problema de desnudar esencias. 
Es decir, se parece más a pelar una cebolla que 
a tallar un diamante. Volviendo al lingote de 
Broodthaers, este vale el doble de su peso en 
oro sólo mientras es arte. Pero esta condición 
es sumamente frágil. Es un hechizo que puede 
romperse fácilmente. Queda roto cuando no se 
da el intercambio.”

Circunloquio en torno al héroe
—Bernando Ortíz

en http://fabricaciones.org/
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“[…]¿Cómo hacer la diferencia?—pensó. Su dinero no lo había hecho 
todo él, también venía de su familia, de la tradición, de sus apellidos; su 
fortuna no era emergente y era necesario encontrar una manera de distin-
guirla de la de los otros; de todos esos que ahora estaban junto a él entre 
los pasajeros de primera y en clase ejecutiva, en el club, en la junta o hasta 
dentro de la familia (su hermana se había casado con uno de ellos). Ahora 
cuando el orden social se había desclasado y los vínculos de sangre habían 
sido reemplazados por las transacciones del dinero —negociar con el que 
fuera y como fuera—, era fundamental encontrar algo que estableciera 
una nueva distinción, que separara al hombre de gusto del nuevo rico. 
[…] Empezar a gravitar hacia el arte fue natural, su padre ya lo había he-
cho durante un tiempo: el Obregón de la casa de las islas, el Botero de la 
vieja casa de Rosales y el Roda y el Caballero de la finca de Anapoima, eran 
pruebas de un entusiasmo. Pero lo de su padre había sido más un atavismo 
de clase social, un gesto ingenuo y ornamental, no un acto de inteligencia. 
[…] Coleccionaría arte contemporáneo, hecho por artistas jóvenes y, de 
esa manera, demostraría que su gusto no era adquirido, que sus jugadas en 
materia de arte obedecían a una serie de apuestas propias que, sin desesti-
mar el potencial del mercado, se centraban en un pleno entendimiento de 
lo que estaba pasando aquí y ahora […] se suscribió a las mismas revistas 
que vio en la biblioteca de la universidad donde se había inscrito en un 
curso de extensión de teoría del arte, se hizo amigo de un joven galerista 
que hacia comidas con artistas, curadores y profesores universitarios en un 
pintoresco apartamento-galería que quedaba en un edificio moderno en 
una calle lúgubre del centro. Cuadró su agenda para poder visitar las ferias 
importantes de arte y al momento de adquirir pensó global, compró global 
pero también actuó local: dio dinero a algunos artistas para que pudieran 
llevar a cabo sus proyectos y no les exigió nada a cambio; confiaba en que 
el rumor, el medio más poderoso de todos, haría el resto, bastaría con un 
par de breves y discretas notas en los medios para que su trato con el arte 
joven contemporáneo le irradiaría “algo” a su persona, ese “no se qué” 
capaz de distinguir al aristócrata de todos aquellos que deben resignarse a 
tener sólo poder adquisitivo […]”

La raza (novela inédita)
—Julio Ramón Pertúz
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The collector
—John Fowles

“Piensa en todos esos artistas que 
podrías ayudar”
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El pintor frente a su obra
—Honoré Daumier
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“los artistas son 
la élite de la 

servidumbre”
—Jasper Johns
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Arte y dinero
—Robert Hughes

“el dinero hace a los artistas más bien que mal”
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Arte y dinero
—Robert Hughes

“Muchos de ellos parecen creer, con toda sinceri-
dad, que el arte occidental comenzó 

con Andy Warhol”
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El coleccionista
—William Wyler
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Pintores que terminan y entregan pinturas en tiempo record
—J.J, Grandville
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The collector
—Jhon Fowles

“anti-vida, anti-arte, anti-todo”
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“EA: Me gusta la analogía con la ciencia: 
los artistas dividen el átomo, pero el mercado del arte crea 

la bomba atómica.
AL: Es una buena metáfora. Los hacedores de bombas 

patrocinan a los científicos -— aunque los artistas puede 
que lamenten los resultados de su creación.”

THE NEW ART ARISTOCRATS
by Elliott Arkin

[…]
Now, Lindemann has distilled his expertise into 
a new book, Collecting Contemporary (Taschen), 
which features a series of interviews with top play-
ers in the contemporary art world, along with 
an introduction explaining the ABCs of art col-
lecting and a calendar of important art-market 
events.
[…]
	 We sat down to talk.
[…]
	 EA: So you tried to analyze the art world from a 
market perspective?
	 AL: Overall, I felt that the contemporary art mar-
ket, which is so fascinating, is somewhat opaque. 
It’s an expanding market, and I think there are 
many people on the fringe of the art world who 
might want to buy a painting but are worried that 
it is too expensive or that they could have second 
thoughts once they hang it on their wall.
	 So I thought that it would be valuable to this 
larger audience to invite professionals from the 
various segments of the art world -- critics, deal-
ers, collectors, auction house people, museum 
people -- to comment on collecting. To give up 
some of their secrets.
	 But I also wanted to examine the sort of dynam-
ic that exists between money and art, to deal with 
the interaction between the art market and art 
history, which is something that is not much ex-
plored, generally speaking, because it’s thought 
to be in bad taste.
	 So, despite the taste question, I felt that I would 
take the risk in hopes of opening some dialogue 
about what makes great art. What makes people 
buy it? What makes the art market work and ul-
timately what makes an artwork get into a muse-

um? What makes art stand the test of time? And 
all these questions become part of this dialogue 
with all these different people.
[…]
EA: I like an analogy from the sciences: The art-
ists split the atom, but the art market creates the 
atom bombs.
[…]
AL: That’s a good metaphor. The bomb-makers 
funded the scientists -- though the scientist may 
lament the result of his creation.
[…]
The art market is not just about money, and the 
book shows that, I hope. People are in the art 
world because they love art. Of course, some of 
them also love money, some even love money 
more than art. But they do love art and have a 
sense of art history. And they do have opinions. 
And they spend hours and hours studying what 
they are so consumed by.
E.A.: What about the new hedge fund collectors?
	 A.L.: I really don’t have much to say about the 
hedge fund managers. People love to say that 
they have pumped all this new money into the art 
market, but I know a lot of these people. They are 
in the money-management business, and many of 
them have built fabulous collections, very intel-
ligently. In fact, people of my generation, people 
in their 40s who have made a lot of money, wheth-
er they made it through money management, or 
biotech, or real estate or whatever, these people 
are much more interested in the contemporary 
art market and contemporary collecting.
[…]
	 People want to be a part of contemporary cul-
ture. The world has changed -- there is less em-
phasis on the past and more on the future. Being 
part of the contemporary art world is being part 
of what’s new, what’s happening. Where the world 
is going.
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Acertijos y enigmas

El coleccionista de arte
Se cuenta que un coleccionista de arte fue a la 
cada de subastas Sotheby’s y pidió que le tasaran 
dos objetos: un violín antiguo y una pintura al 
óleo. Los expertos estudiaron esos objetos duran-
te días antes de confirmar sus notables hallazgos. 
Finalmente dijeron al coleccionista que los dos ob-
jetos eran un Stradivarius original y una obra has-
ta el momento desconocida de Vincent van Gogh. 
Al principio el coleccionista se sintió encantado 
con la noticias, pero más tarde, aun pudiendo 
comprobar que los expertos habían identificado 
correctamente las obras, se deprimió mucho. ¿Por 
qué? ¿Cuál es tu versión de los hechos relatados 
en este enigma? 

Soluciones propuestas

e. cuervo: Muy fácil, como eran unas pinturas muy im-
portantes el gobierno se las llevó a un museo y por eso el 
coleccionista se deprimió.
e. serrano: Se deprimió porque siendo coleccionista no 

había sabido adivinar el valor de los objetos.
g. zea: El coleccionista se dio cuenta que tenía las piezas 

repetidas, y se deprimió.
j. peñuela: Lo primero que se me viene a la cabeza es 

que el hombre en cuestión disfrutaba en sus ratos li-
bres tocando el violín, mientras ese Van Gohg era el 
cuadro que llevaba tanto tiempo presidiendo el puesto 
de honor en su comedor Pero súbitamente, el violín 
había dejado de ser un instrumento musical. Ahora 
era toda una reliquia, valorada en X millones, y claro, 
cualquiera se pone a tocar el Asturias patria querida 
consciente de que un resbalón tira por la borda esa 
millonada. Y qué decir de esa vieja costumbre de no 
cerrar nunca con llave cuando iba a la compra. Ahora 
que tenía mil millonejos colgando de un hilo, cual-
quiera se iba de paseo tan tranquilo, aunque hubiera 
cambiado la vieja puerta por una blindada... A sus que-
ridos objetos, les había puesto un precio. Dejaron de 
ser objetos de arte para pasar a convertirse en valores... 
No quedaba más remedio que venderlos para recupe-
rar la paz, pues al cambiar su valoración, la libertad 

se había puesto en juego. Incluso aunque no hubiera 
querido venderlo, ahora que hacienda sabía que ese 
infeliz era “rico”, cuando le pasara el impuesto sobre 
el patrimonio, ¿de dónde iba a sacar los millones para 
hacer frente a hacienda? No le quedaba más remedio 
que vender eso que más valoraba. El valor de las cosas y 
el precio, como se discutió en la difunta casa, son cosas 
distintas, aunque confundidas...

c. lleras: Al principio el coleccionista se sintió muy bien 
por el descubrimiento, pero como eran objetos origi-
nales, desconocidos y tan valiosos se los sacaron para 
poder llevarlos a algún museo famoso, y por esta razón 
el coleccionista estaba mal.

v. albarracín: Porque el violín era de Van Gogh y el cua-
dro de Stradivarius.

b. chique: Lo que pasa es que se las había conseguido 
en una buhardilla, por lo que no podía probar la 
propiedad de ambos objetos. La policía lo detuvo, y 
le confiscaron las dos obras por “sospecha” de robo. 
Perdió todo.

g. vanegas: Tal vez por lo que las personas que visiten 
su casa no le creerán lo de la pintura de Van Gogh ya 
que es desconocida, y con relación al violín ya que no 
lo sabe tocar y justamente su valía está en poder darse 
el lujo de tocar el violín mas codiciado entre los violi-
nistas en todo el mundo.

m. iovino: Él se deprimió porque no sabia tocar el violín, 
entonces no importaba lo fino que fuera y era ciego 
por eso no podía disfrutar de la obra de arte.

l. ospina: El coleccionista de arte había cogido una bo-
rrachera monumental para celebrar un cambio en su 
vida y el dinero que le reportaría la venta de esos dos 
artículos. Tras caer en coma etílico se despierta en el 
hospital y se da cuenta, para su desdicha que las dos 
obras de arte eran dos figuras de Ceuta, sin valor al-
guno, y que los dos expertos no fueron mas que un 
delirio de alcohólico. La moraleja de esta asunto, si es 
que la tiene, es que no se puede uno fiar de los sueños, 
porque al final los sueños sueños son, o al menos, eso 
dicen.

“se deprimió mucho”

Solución
el ratón de biblioteca: La solución que el Ratón 

ha encontrado entre los libros es justamente la 
que propone Albarracín.
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Una noticia ‘judicializada’
—Defensor del lector, Periódico El Tiempo

“¿No les preocupó a los reporteros de El 
Tiempo lo que pudo haberle pasado a la 

pintura?”
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Arte y dinero
—Robert Hughes

“Sin embargo, a nadie le importó”
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“Investigadores de estupefacientes 
reconocen en la generación de 
narcos a la que perteneció Eliza-
beth Montoya, su deseo constante 
por representar en lo material su 
dinero y su poder […] vasos cuyas 
bases son cabezas de león, lámpa-
ras con formas de siluetas huma-
nas, tapetes de piel de cebra y ca-
mas con espejos incrustados. Lo 
que esperan los funcionarios de 
la DNE es que todos los objetos se 
puedan vender. Aunque muchos 
de ellos creen que el público no 
compartirá el mismo gusto de la 
famosa Monita retrechera.”

—Periódico El Espectador
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“Es antiético usar las obras de arte de otros artistas para 
jugar a la maqueta.”
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Exhiben ‘cambuche millonario’, hecho con obras de arte, 
en el Museo de Arte Moderno de Bogotá

Una construcción del artista Andrés Matute dentro 
de una muestra de arte joven usa la colección del 
Mambo como obras de Botero y Obregón en una 
caseta.
	 William Veloza dejó por una mañana su caja de 
lustrabotas y entró al ‘cambuche’ más costoso que, 
sin duda, hay en Colombia.
	 Es una caseta de un tamaño parecido a la que 
cuando era soltero vivió Veloza [sic], pero la diferen-
cia es que un solo pedazo de la pared frontal cuesta 
más de un millón de dólares, según cuenta el ‘con-
structor’ de la obra, el artista Andrés Matute.
	 Ese trozo de pared del refugio levantado dentro 
del Museo de Arte Moderno de Bogotá es el lienzo 
La virgen de Fátima, del pintor Fernando Botero y está 
puesto al revés. Sobre él está una obra de Obregón 
(también de lado) y, adentro, el “cambuche” —así 
lo llama el autor— está amoblado con una cama de 
la artista Beatriz González. Esto por nombrar algu-
nas de las obras que conforman el patrimonio del 
Mambo que están allí.
	 “El cambuche es muy raro. Por un lado se ve bon-
ito. También se ve que las obras son muy viejas. Me 
parece muy interesante armar una casa con escultu-
ras y obras de arte. Lo que no entiendo es qué hace 
la obra de Botero puesta de cabeza”, dijo Veloza.
	 Matute, que se entrevistó con el visitante, le 
contó que la obra de Botero era La virgen de Fátima, 
cosa que a Veloza le pareció un irrespeto con 
quienes pudieran tener algún tipo de fe religiosa. 
—Honestamente— le dijo el lustrabotas al artista, 
refiriéndose a la caseta —yo no le encuentro sentido 
a esto.
	 —¿Pero, no le gustó algo?— cuestionó el autor. 
—Lo del Cristo en la cama, sí. Yo dormía en una 
así —contestó el visitante, haciendo referencia a la 
cama de González, tiene un Cristo pintado donde 
estaría el colchón.
	 Matute habló a Veloza sobre algunos cuadros. 
Que había un árbol de Feliza Burstyn, a la entrada; 
una escultura de John Castles en lo que sería el patio 
y un cuadro de Santiago Cárdenas con una prenda 
colgando de un gancho, que no le gustó a Veloza y 
que iba a dejar de estar allí, según contó Matute, por 
petición de Cárdenas.
	 De hecho, agregó que han quitado otros trabajos 
por solicitud de algunos autores o herederos que no 
estaban de acuerdo con su uso en la instalación.
	 Veloza escuchaba y aunque no compartía del 

todo el asunto, luego de las palabras del artista dijo, 
dejando en claro que muchas obras no le gustaban: 
—Bueno, hacer un ‘cambuche’ con esto tan caro, 
uno lo ve interesante.
	 La propuesta La instalación hace parte de la 
muestra Arte joven, obras para la eterna juventud  que, 
precisamente, reevalúa el concepto de juventud, a tal 
punto que la curadora María Elvira Ardila dijo que 
será la última muestra con el nombre Arte joven.
	 Matute comenta en una entrevista con Ardila que 
su pieza que llamó Una cosa lleva a la otra “es más 
un juego, mientras dura la exposición, en el que se 
muestran estas obras, montadas de una manera ex-
traña, para que quien entre al museo vea el conjunto 
y se pregunte ¿cómo es que ponen una cosa así, qué 
es esto?, y pueda tener una experiencia en otro nivel 
con obras ya establecidas”. A EL TIEMPO le dijo, 
además, que no se trataba de algo irrespetuoso y que 
era una propuesta para público no conocedor.
	 “Andrés quería dar una nueva lectura a algunos 
trabajos. Les da otra posibilidad y reflexiona sobre 
el arte moderno no cuestionándolo sino mostrando 
qué puede pensar una persona de la generación de 
Matute frente a la colección. No la veo controversial 
pues también puede ser un homenaje”, dice María 
Elvira Ardila, curadora de la exposición, dice de Una 
cosa lleva a la otra.
	 “La obra es una cosa horrorosa. El montaje estuvo 
muy cuidado y las obras no sufrirán daño, pero es 
más la manera como se apropian de unas obras para 
construir una casucha. Es antiético usar las obras de 
arte de otros artistas para jugar a la maqueta. Ponen 
un cuadro de Botero mirando para abajo... Pero la 
cama de Beatriz González sí la dejaron quieta porque 
ella se los ‘come vivos’. No refresca y no es estética”, 
dice Ana María Escallón, crítica de arte.
	 La exposición Arte joven, obras para la eterna juven-
tud muestra 16 artistas de distintas edades, pues para 
la curadora, María Elvira Ardila, “se trata de una 
revisión del término arte joven. Miguel Ángel Rojas 
por, ejemplo (un veterano en el arte) es vital, ma-
duro y comprometido con lo contemporáneo. Por 
eso hice esta curaduría sin preocuparme por la edad 
para nada. El concepto era dialogar con obras para 
la eterna juventud”, dice la curadora.

—Diego Guerrero 
Periódico El Tiempo
Diciembre 6, 2007
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“Nunca quiso comprenderlo, nunca 
quiso extraer de él un sentido”

El coleccionismo: una agonía narcisista
—Donald Kuspit
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El Ciudadano Kane
—Orson Welles
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The collector
—Jhon Fowles

“todo es vagamente inmoral”
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Más Narcos Tumbados Con Arte

Las obras de arte de La monita retrechera, famosa por 
el llamado Proceso 8.000, no son las únicas que, en 
su mayoría, han resultado ser un fiasco.
	 Así lo comprobó la Dirección Nacional de 
Estupefacientes (DNE) tras solicitar al Ministerio de 
Cultura la revisión de otras piezas que han sido in-
cautadas en haciendas e inmuebles de reconocidos 
narcotraficantes o personas que son investigadas por 
este delito y enriquecimiento ilícito, y que hoy están 
en proceso de extinción de dominio.
	 Lo mismo ha pasado luego de que, al hacer sus in-
ventarios, la DNE solicita a curadores el avalúo de las 
supuestas obras de arte. En ese momento, los exper-
tos han conceptuado que se trata de casi perfectas 
imitaciones de artistas como Grau, Botero, Claudio 
Bravo, Luis Caballero y Manzur, entre otros.
	 Pablo Escobar Gaviria, Alberto Orlandé Gamboa, 
El Caracol , y José Santacruz Londoño hacen parte 
de los capos del narcotráfico que fueron estafados 
con arte.
	 Según los registros parciales de la DNE, hasta 
el momento se han encontrado cerca de 40 obras 
falsas.
	 Otras piezas, como en el caso de algunas de 
Elizabeth Montoya de Sarria, La monita retrechera, 
siguen en estudio por peritos expertos para deter-
minar su autenticidad, entre ellas, cuatro obras que, 
aparentemente, son originales de Luis Caballero.
	
Los jarrones del Patrón 
	 La noche del 12 de julio de 1984, Chombo, un 
sicario al servicio de Pablo Escobar, llegó hasta un ba-
rrio de Envigado y, sin mediar palabra, disparó con-
tra Mauren José Ramírez, un hombre que comercia-
ba arte en el mercado negro y que, supuestamente, 
comercializaba obras originales.
	 Semanas atrás, Ramírez le había vendido a 
Escobar, por mil millones de pesos, cuatro jarrones 
de la dinastía Chen-Tsung de China.
	 La furia del capo del cartel de Medellín se desató 
luego de que le solicitó a un curador que le entre-
gara un certificado de autenticidad. El experto le 

dijo que no podía hacerlo, porque los jarrones, en 
realidad, eran unas excelentes réplicas hechas en ba-
rro de Ráquira (Boyacá), recubiertas con cerámica y 
pinturas especiales.
	 El episodio lo recordó para EL TIEMPO el propio 
Chombo, hoy recluido en uno de los patios de la cár-
cel Modelo de Bogotá.
	 “Al Patrón lo tumbaron muchas veces porque él 
era negado para las cosas de arte, no sabía de eso. Yo 
le hacía esas vuelticas de cobro”, dijo el sicario.
	 En efecto, en las bodegas de la DNE reposan las 
falsificaciones de dos obras de Enrique Grau y una 
de Claudio Bravo que fueron halladas en sus pro-
piedades. El valor de los originales alcanza los 700 
millones de pesos.
	 Acerca de las tumbadas en materia de arte a José 
Santacruz Londoño, Chepe, extinto capo del cartel de 
Cali, en una casa quinta de su propiedad en la capi-
tal del Valle se encontraron, en 1997, varios cuadros 
y esculturas que, según decían los ocupantes del in-
mueble, costaban varios millones de pesos.
	 Sin embargo, los funcionarios que realizaron los 
estudios para determinar los avalúos respectivos se 
encontraron con que estas no costaban más de un 
millón de pesos.	
	 Los avivatos del arte también lograron engañar a 
Alberto Orlandé Gamboa, El Caracol —señalado de 
ser el jefe del cartel de la Costa—, quien fue extradi-
tado el 18 de agosto del 2000 a Estados Unidos.
	 En su caso le vendieron la obra Caballo, escultura 
en bronce de Fernando Botero avaluada en 60 mil 
dólares (unos 156 millones de pesos), y que resultó 
ser una imitación sacada de un molde que había en 
Medellín, según el propio análisis del autor.
	 Un curador de arte, que pidió la reserva de su 
nombre, dijo que como estos casos debe haber más 
con capos modernos. El problema es que la mayoría 
de ellos no sabe nada de arte y se embelezan hasta 
con un cuadro callejero que figure firmado por un 
gran artista .

—Periódico El Tiempo
24 de abril de 2004

“Al Patrón lo tumbaron muchas veces porque él era 
negado para las cosas de arte, no sabía de eso.” 
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De la obra a la mercancia de arte
—Hans Heinz Holz

“siempre pobre, por muy rico 
e inteligente que sea”
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Dibujo de  preproducción de la película El Ciudadano Kane
—Orson Welles
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“hasta que el coleccionista queda completamento 
cubierto por sus trofeos”

The Collector
—Francis Alys
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H [El Coleccionista] / Libro de los Pasajes
—Walter Benjamin

“Los coleccionistas son hombres 
con instinto táctil”
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“Una pasión por los loros: el Sheikh 
Saud leyendo el libro Pájaros de América 

de Audubon, comprado por él en el año 
2000 en $8.8 millones de dolares”
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Bowerbirds

How did bowerbirds get their name?
Male bowerbirds weave intricate display areas (or 
bowers) out of twigs. They decorate their bowers 
with charcoal, saliva and colourful objects (espe-
cially blue). Because of this, bowerbirds are often 
thought of as the most advanced of all birds.
	 A bower isn’t a nest. It’s an attractive ‘avenue’, 
used by male bowerbirds to entice a female. 
When they are not feeding, the males spend 
much of their time perched in the bower, call-
ing to potential mates and warning off potential 
rivals.

“Decoran sus madrigueras con carbón, saliva y 
objetos de color (especialmente azules)”
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H [El Coleccionista] / Libro de los Pasajes
—Walter Benjamin

“la melancolía”
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En un concurso de belleza 
le hicieron una pregunta 

hipotética a una candidata 
a reina: “¿Si usted tuviera 

una colección de arte y un 
perro french poodle, y su casa 
estuviera en llamas, qué sal-
varía, las obras o al perro?. 
La reina, con gran seguri-

dad, respondió: “Al perro”. 
“¿Por qué?”, le preguntó 

el presentador. “Porque él 
también es un ser humano”, 

respondió la candidata.
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Los pájaros jardineros de Nueva Guinea, que perte-
necen a la familia Ptilonorhynchidae, se caracterizan 
por fabricar estructuras en el suelo, hechas general-
mente de pajas, que se asemejan a las pérgolas de los 
humanos. Los machos utilizan diferentes elementos 
que disponen alrededor de estas estructuras. Crean 
un jardín que arreglan con su pico, se fijan hasta en 
el mínimo detalle; se les observa arreglando la incli-
nación de una de las pajas o corrigiendo la posición 
de cada cosa. Si un factor externo afecta cualquier 
elemento de la composición, el pájaro lo deja en su 
lugar inicial. La función de los objetos del jardín, 
creado por el pájaro jardinero o pergolero, es exhibir. 
Esta exhibición, a diferencia del arte en los humanos 
(hasta donde sabemos), la hace el animal como un so-
fisticado ritual de apareamiento. Para conquistar una 

pareja, los machos compiten entre sí por medio de los 
espacios que construyen. Las hembras de esta familia 
se posan en la pérgola, que algunas especies arman 
en forma de U y hace las veces de umbral, desde allí 
evalúan a su posible compañero según la complejidad 
del jardín y de la estructura. Un ejemplo llamativo de 
estas increíbles criaturas es la especie Ptilonorhynchus 
violaceus o Capulinero Satinado, que construye su jar-
dín únicamente con elementos de color azul: semi-
llas, frutos, flores, tallos de helecho, caparazones de 
insectos, tapas, ganchos de ropa, retazos de tela y todo 
lo que encuentren dentro del perímetro de su vuelo. 
Las pérgolas y el jardín de objetos construidos por los 
pájaros de esta especie pueden llegar a medir hasta 
treinta centímetros de alto y abarcar un área de dos a 
tres metros cuadrados.

Nota al pie
—Camilo Leyva

“semillas, frutos, flores, tallos de helecho, 
caparazones de insectos, tapas, ganchos de ropa, 

retazos de tela y todo lo que encuentren dentro del 
perímetro de su vuelo”
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El coleccionista
—William Wyler
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Monumentos privados
—Jaime Iregui

http://museofueradelugar.org

“en cada museo o lugar de importancia histórica, 
ella tomaba un fragmento” 
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Hace unos cincuenta años, el Museo de Antioquia 
(para entonces Museo de Zea) recibió una dona-
ción muy especial. Se trataba de 60 piezas que 
una mujer de la alta sociedad de Medellín había 
recolectado a lo largo de cuatro décadas de viajes 
por Europa, Asia y Latinoamérica.
	 Desde entonces, la donación había reposado 
en un gabinete de madera en los depósitos del 
Museo. Parece que por algún tiempo se expusie-
ron en unas vitrinas del Zoológico de Medellín, 
que el Museo de Zea tenía a su cargo.
	 La donación consta de una colección de trozos 
de monumentos que esta viajera fue acumulando 
en el curso del tiempo. Todo parece indicar que 
en cada museo o lugar de importancia histórica, 
ella tomaba un fragmento, ya fuera del mismo edi-
ficio, o de alguno de los objetos expuestos, espe-
cialmente cortinas y muebles.
	 Era su forma de poseer el mundo. Un ritual se-
creto que privaba a los monumentos de un peque-
ño fragmento. Y en esto no se diferencia mucho de 
la forma como muchos museos han tomado forma: 
con trozos de culturas de aquellos territorios inva-
didos (Egipto, Grecia, Babilonia, América del sur, 
etc), tesoros y botines de guerra.
	 Esta colección de monumentos privados se 
expone actualmente en las salas del Museo de 
Antioquia como parte de su guión histórico de 
los siglos XIX y XX. Se encuentra a pocos pasos 
de la sala dedicada al fundador del Museo, Don 
Manuel Uribe Ángel, donde se señalan algunas 
piezas iniciales de su colección, entre ellas, partes 
de algunos animales que Uribe Angel fue acumu-
lando en sus exploraciones del reino animal: va-
rios colmillos de culebra, once ratones de un solo 
parto y la uña de una gran bestia.
 	 A continuación, la lista de los fragmentos de 
monumentos hecha a partir de las descripciones 
que la señora escribió (a mano y a máquina) en 
cada una de las fichas que acompañan las piezas:

01. Fleco del sillón que se encontraba en la pieza donde 
murió Víctor Hugo, París. / 02. Trozo de lienzo muy anti-
guo de la Basílica de la Natividad en Belén. Pertenece a los 
Armenios, el cuadro indica un combate entre persas y cal-
deos. / 03. Fragmento de la Piscina Probática, Jerusalén. 
/ 04. Fragmento de mármol del Partenón de Atenas. / 05. 
Cordón del coche mortuorio de los emperadores en el pa-
lacio de Schoenbrunn, Viena. / 06. Piedra de la Acrópolis, 
Atenas. / 07. Fragmento de una capa que sirvió para ofi-
ciar el matrimonio de María Estuardo, París. / 08. Piedra 
del punto donde se dio la batalla de Saladito contra los 
Cruzados. / 09. Pedacito de madera de las prisiones de 
San Marcos, Italia. / 10. Fleco de la casita del príncipe 

Carlos, hijo de Felipe II, El Escorial, Madrid. / 11. Fleco 
del Panteón. De la corona de Víctor Hugo, París. / 12. 
Parte del fleco de la carroza adonde llevan a bautizar a 
los infantes de España, Madrid. / 13. Fragmento del 
Monasterio de las Huelgas, Burgos. / 14. Fleco de la pieza 
donde murió Josefina en la Malmaison, Versalles. / 15. 
Placa de piedra del castillo donde vivió Madame Stäel. / 
16. Parte de los gobelinos que cubren el Palacio de los 
Grandes Maestros, Malta. / 17. Fragmentos de madera 
del castillo donde estuvo preso Carlos V, Vincennes. / 18. 
Fragmento de la silla de montar de Alfonso XIII, Madrid. 
/ 19. Fleco dorado de la pieza donde murió la emperatriz 
Josefina en la Malmaison. / 20. Cordón de una silla de 
la pieza donde nació la emperatriz Eugenia, esposa de 
Napoleón III, Sevilla. / 22. Fragmento de un naranjo sem-
brado por Fernando I en el Alcázar, Sevilla. / 23. Trozo de 
la silla donde se sentaba Voltaire. Museo de Carnavalet, 
París. / 24. Cordón de la tumba de Fray Angelico, Roma. 
/ 26. Borla de la cortina del comedor del palacio que 
perteneció a Pedro y Teresa Cristina, Río de Janeiro. / 
27. Fragmento de madera de las prisiones del Palacio de 
los Dux, Venecia. / 28. Fragmento de la corona de Sadi 
Carnot, expresidente de la República Francesa, París. 
/ 29. Dos trozos de la tumba de Clemente VI, Avignon. 
/ 30. Madera de la mesa de Bolívar, Museo de Lima. / 
31. Cordón de la cama donde murió Napoleón en Santa 
Helena. / 32. Cordón de la habitación donde murió el 
emperador Franciso José en el Palacio de Schoenbrunn. 
/ 33. Flor de la tumba de Federico I, Berlín. / 34. Piedra 
del Panteón Romano. / 35. Fragmento de un ciprés sem-
brado por el sabio Caldas en la universidad. Popayán. / 
36. Trozo de la cortina del palco de los reyes en el teatro 
de la Escala, Milán. / 37. Borla de las cortinas del pala-
cio de Maximiliano y Carlota, México. / 38. Piedra de 
la Batalla de Bárbula. / 39. Parte de la tela que cubre la 
cama de campaña que perteneció a Bolívar, Lima. / 40. 
Tres fragmentos de las sillas de la Catedral de Westminster, 
Londres. / 41. De la tumba de Luzmila, madre del rey 
San Wecenslao, Praga. / 42. Fleco de la cama de Madame 
Stäel, Suiza. / 43. Piedra porosa. / 44. Pedazo de pavi-
mento de la Basílica de San Pedro, Roma. / 45. Piedra 
del Monte Aventino, lugar de juramento de Bolívar en 
Roma. / 46. Trozo de piedra de la sala donde está el cofre 
del Cid Campeador. / 47. Piedra de las ruinas del Palacio 
de Nerón. / 48. Del teatro griego de la Villa Adriana, 
Tivoli. / 49. Piedra del Castillo Sforzecio, Milán. / 50. Del 
puente de los Suspiros, Venecia. / 51. Piedra Iglesia de la 
Sagrada Familia, Barcelona. / 52. Piedra de El Escorial. 
/ 53. Piedra de la Mezquita de Mohamed Ali, El Cairo. / 
54. Piedra de sinagoga. / 55. Piedras del Coliseo, Roma. 
/ 56. Piedra de la Basílica de San Marcos. / 57. De las 
tumbas donde están los cuerpos de los Reyes Católicos, 
Granada. / 58. Piedra del corredor de la casa de Bolívar. 
/ 59. Piedra de Hattin. / 60. Piedra de columna de iglesia 
hecha por San Notingem en Belén.

Monumentos privados
—Jaime Iregui

http://museofueradelugar.org



174 175174 175

La mirada del coleccionista Colección Ganitsky Guberek, 
un homenaje a Marta Traba

Su colección, que cuenta con obras del arte co-
lombiano de la segunda mitad del siglo XX, pie-
zas de arte internacional y un grupo de cerámicas 
precolombinas —no incluidas en esta exposición, 
concebida como una muestra de pintura y escul-
tura—, representa, en gran medida, una síntesis 
del trabajo de la crítica e historiadora de arte 
argentino-colombiana Marta Traba. 
	 Marta, quien tuvo una amistad de muchos años 
con Lía, estuvo cerca de su pasión por el arte y 
la asesoró en muchas de sus adquisiciones. Con 
la colección de Lía podemos seguir de cerca la 
trayectoria de una propuesta crítica hecha por 
Marta Traba, a través del ojo de quien adquirió, 
entre las décadas de 1960 y 1990, cuadros y es-
culturas de Fernando Botero, Edgar Negret, 
Juan Antonio Roda, Alejandro Obregón, Feliza 
Bursztyn, Carlos Rojas, Santiago y Juan Cárdenas, 
Beatriz González, Luis Caballero, Norman Mejía, 
Lorenzo Jaramillo, Pedro Figari, Francis Bacon, 
Fernando de Szyszlo, José Luis Cuevas y Julio Le 

Retrato de Lía de Ganitsky
Juan Antonio Roda
1965
Tinta sobre papel

Parc, entre otros. Constituir una colección de arte 
como la de Lía de Ganitsky consiste en un ejerci-
cio complejo de realizar. No se trata únicamente 
de adquirir y acumular piezas. Se trata aquí de 
reunir un grupo de obras que hoy, fuera de la es-
tancia que las cobija, constituyen, por sí mismas y 
como conjunto, un acervo que nos permite, por 
supuesto que con saltos y lagunas en el tiempo 
—es una colección particular, no un museo— se-
guir, como se mencionó, puntos neurálgicos de 
un discurso crítico que alteró el rumbo del arte 
del siglo XX en Colombia. Una muestra de la co-
lección de Lía en las salas de la Biblioteca Luis 
Ángel Arango del Banco de la República aporta, 
pienso, una visión complementaria que, sumada 
a exposiciones anteriores, como La mirada del co-
leccionista, el ojo crítico de Hernando Santos, sin 
duda ampliará un espectro necesario para asistir 
a un espacio, a una época. 

— Juan Camilo Sierra 

http://www.lablaa.org/blaavirtual/todaslasartes/mirada/
indice.htm

Retrato de Moisés Ganítsky
Juan Antonio Roda
1967
Lápiz sobre papel
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Colección Ganitsky Guberek 

listado de obras

Juan Antonio Roda VALENCIA [ESPAÑA], 1921 Retrato de Lía de Ganitsky 1965 Tinta sobre papel 69 x 49 cm  / Luis Caballero 
Sin título 1968 Técnica mixta sobre papel 26 x 21 cm  / Juan Antonio Roda Retrato de Moisés Ganítsky 1967 Lápiz sobre papel 99 
x 69 cm / Manolo Vellojín BARRANQUILLA, 1943 Verdolaga 1975 Aerifico sobre tela 100,5x100,5 cm / Guillermo Wiedemann 
MUNICH, 1905 - KEY BISCAYNE, 1969 Sin título 1961 Acuarela sobre papel 53 x 74,5 cm / Hernando del Villar SANTA MARTA, 
1944 - BOGOTÁ, 1989 Mar de leva 1983 Acrílico sobre tela 105x125cm / Guillermo Wiedemann Sin título 1963 Collage 83 x 
63 cm / Saturnino Ramírez SOCORRO, 1946 Sin título [De la serie de los billares] 1977 Pastel sobre papel 133,5x105 cm / 
Alejandro Obregón BARCELONA [ESPAÑA], 1920 CARTAGENA DE INDIAS, 1992 Flor calcinada 1962 Óleo sobre tela 80 x 
95 cm / Antonio Barrera BOGOTÁ, 1948 - PARÍS, 1990 Paisaje sabanero 1978 Acrílico sobre tela 130 x 190 cm / Edgar Negret 
POPAYÁN, 1920 Mapa 1957 Aluminio policromado y madera 78x71x16 cm / María de la Paz Jaramillo MANIZALES, 1948 Sin 
título [De la serie de las parejas] 1987 Pastel y collage sobre papel 118x85cm / Edgar Negret Puente 1972 Aluminio pintado 64 
x 62 x 47 cm / Óscar Muñoz CALI, 1951 Inquilinato 1976 Carboncillo sobre papel (tríptico) 100x204cm / Juan Antonio Roda 
Felipe IV 1965 Óleo sobre tela 94 x 119cm / Gustavo Zalamea BOGOTÁ, 1951 Sin título c1980 Acrílico sobre tela 60,5 x 65 cm 
Eduardo Ramírez Villamizar PAMPLONA [COLOMBIA], 1923 Sin título [relieve] 1965 Técnica mixta sobre cartón 71,5x93x2 
cm / Luis Fernando Zapata GIRARDOTA 1951 - BOGOTÁ, 1994 Sin título 1985 Óleo sobre tela 146x96,5cm / Hernando Tejada 
PEREIRA, 1924 - CALI, 1998 La discoteca Bach s.f. Madera tallada y objetos ensamblados 94x48x 15cm / Lorenzo Jaramillo 
HAMBURGO, 1955 - BOGOTÁ, 1992 Cabezota 1982 Óleo sobre tela 117x93cm / Manuel Hernández BOGOTÁ, 1928 Sin título 
1973 Óleo sobre tela 69,5 x 69,5 cm / José Antonio Suárez MEDELLfN [COLOMBIA], 1955 As»’ es que vamos c1991 Técnica 
mixta sobre papel 33,8 x 23,5 cm / Fernando Botero MEDELLÍN, 1932 Madame Cézanne en la ventana 1963 Óleo sobre tela 
128x118cm / José Antonio Suárez Hoja de libro II 1991 Técnica mixta sobre papel 14,5x19,5 cm / Feliza Bursztyn BOGOTÁ, 
1933 - PARÍS, 1982 Sin título 1970 Obra donada al Museo Nacional de Colombia. Reg. No 3574 Hierro 139x 180x93 cm / José 
Antonio Suárez Yuca’s isla 1991 Técnica mixta sobre papel 24 x 9 cm / Carlos Rojas FACATATIVÁ, 1933 - BOGOTÁ, 1997 Sin 
título c1970 Aerifico sobre tela 100,5x100,5 cm / Danilo Dueñas CALI, 1956 Blood ancf Water on Golgota 1986 Aerifico sobre 
tela (díptico) 50,8x101,6cm / OlgadeAmaral BOGOTÁ, 1936 Sin título c1970 Fibras naturales Cuerpo central: 132 x 242 cm / 
María Fernanda Cardoso BOGOTÁ, 1963 Sin título c1990 Flores de plástico 21 x19x18cm / Santiago Cárdenas BOGOTÁ, 1937 
Espacio para corbata violeta 1968 Óleo sobre tela 113,5x99cm / Pedro Figari MONTEVIDEO 1861 - 1938 El rancho de Salomón 
s.f. Plumilla sobre papel 14,4x9cm 17 Santiago Cárdenas Sin título [De la serie de los espejos. No ó] 1974 Óleo sobre tela 
110x100cm / Pedro Figari Los amores de Indalecio s.f. Plumilla sobre papel 16,3x19,2 cm / Beatriz González BUCARAMANGA, 
1938 Sun Maid 1974 Esmalte sobre lámina metálica, ensamblada en mueble de mimbre o99cm / Pedro Figari Los amores de 
Indalecio s.f. Plumilla sobre papel 13,6x10,5 cm / Norman Mejía BARRANQUILLA, 1938 Infantíta abierta 1962 Óleo sobre tela 
64 x 50 cm / Emilio Sánchez LA HABANA, 1921 Casita verde s.f. Óleo sobre tela 92x122cm / Norman Mejía Una nueva mujer se 
apodera del paisaje 1966 Óleo sobre tela 70,5 x 49,5 cm / Fernando de Szyszlo LIMA, 1925 Alpas miqchaqun II - La tierra se nie-
ga 1963 Óleo sobre tela 130x162cm / Juan Cárdenas BOGOTÁ, 1939 Sin título c1965 Carboncillo sobre papel 40 x 29 cm / Julio 
Le Pare MENDOZA, 1928 Continuel-Lumlére 1960-68 Madera, acero inoxidable y lámpara 139x122x20cm / Bernardo Salcedo 
BOGOTÁ, 1942 Ofertorio 1966 Madera pintada y objetos ensamblados 51 x 46 x 33 cm / Vicente Rojo BARCELONA [ESPAÑA], 
1932 Señal destruida No 2 1967 Óleo sobre tela 110x80cm / Bernardo Salcedo Sin título [nadador] 1984 Madera, metal y vidrio 
31 x 26 x 17 cm / José Luis Cuevas CIUDAD DE MÉXICO, 1934 Police Statíon 1968 Técnica mixta sobre papel 30 x 42 cm / Ana 
Mercedes Hoyos BOGOTÁ, 1942 Paisaje 1969 Óleo sobre tela 60 x 60 cm (Fuera de catálogo) /  José Luis Cuevas Autorretrato 
burlón como Hokusai 1969 Técnica mixta sobre papel 33 x 41 cm / Ana Mercedes Hoyos Sin título [ventana] c1968 Óleo sobre 
tela 60 x 60 cm (Fuera de catálogo) / Rogelio Polesello BUENOS AIRES, 1939 ?9 s.f. Óleo sobre tela, aplicado con pistola de 
aire 162x130cm / Luis Caballero BOGOTÁ, 1943 - 1995 Sin título 1968 (Políptico, cuatro paneles) Técnica mixta sobre cartón 
100x280cm / Francis Bacon DUBLÍN, 1909 - MADRID, 1992 Autorretrato c1973 Serigrafía sobre papel, 43/180 102x72c

“—es una colección particular, no un museo—”
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Colección Botero: en primera persona del singular 

“Porque los colombianos no parecen haberse dado 
cuenta todavía de la importancia de esta donación 
Botero; no por lo que cuesta sino por lo que es. 
Por primera vez en nuestra historia, el arte que se 
hace en el ancho mundo va a poder ser visto al na-
tural en este país, tan dejado de la mano de Dios, 
tan satisfecho con su propio ombligo. ¿Para qué 
queremos arte universal si tenemos ya silleteros 
de Medellín, acordeoneros de Valledupar, carran-
gueros de Ráquira, y además a Fernando Botero? 
“ que orgulloso me siento de ser un bue-en colom-
biano!”. Habiendo bambuco, ¿para qué Bach, o los 
Beatles? Oiga, pssst, pisco: pásenos otra ronda de 
aguardientes.” 
[…]
“Lo siento, no hay aquí ningún Cézanne. ¿Y por 
qué no?. ¿Cómo diablos pretende el profesor 
Botero que aprendamos lo que es la pintura mo-
derna si no nos trae ningún Cézanne? En fin: con-
tentémonos con lo que hay, que es mucho. Hay 
casi de todo, la verdad.”
[…]
“Ahora que lo pienso, puede ser que con estos dos 
cuadros de Corot (que son los más antiguos de la 
muestra) empezara Botero su colección; y esta iría 
ampliándose después en espiral, rellenando sus 
vacíos como un rompecabezas al cual quedan fal-
tándole algunas, pero no muchas piezas. ¿Cuándo 
está terminada una colección de arte? Con el falle-
cimiento del coleccionista.”
[…] 
“¿A ustedes les gusta de verdad Chagall?. Esos ver-
decitos, esos amarillitos, esos rosaditos, y el burri-
to ahí, y el violinista con su violincito y su gorrito. 
¿Sí?. Bueno. Pero lo cierto es que Chagall gusta 
mucho, a mucha gente: se lo disputan los museos. 
Será que es mejor de lo que me parece a mí con 
sus payasitos y sus burritos volando patasarriba. 
Por lo visto a Botero también le gusta, aunque yo 
no lo hubiera creído. Como decía un torero: ‘Hay 
gente pa’ tó’.” 
[…] 
“Una estampita pintada por Sonia Delaunay (1945) 
que no sé en donde meter. Correcta. Superflua 
también. Podría ser perfectamente de su marido 
Robert, y nadie se daría cuenta de la diferencia.” 
[…] 

“Hay un Nolde en la colección Botero, y también 
se pregunta uno que hace ahí. Es una acuarela sin 
muchas pretensiones, aunque eso no es excusa. 
Unas nubes de tormenta del año 1940. Más que 
un paisaje, el estado de ánimo provocado por un 
paisaje. El estado de ánimo de Nolde cuando pintó 
éste era más bien lúgubre. Sufría mucho, Nolde, y 
quería expresarlo. Era un expresionista.” 
[…] 
“¿Más expresionistas propiamente dichos?. Pues 
Oscar Kokoschka. Sin mucho interés (aunque ni 
siquiera el mejor Kokoschka, tan sobrevalorado, 
tiene tanto interés como se cree). Es un retrato de 
mujer (1923) en rápidas pinceladas de acuarela. 
Sin interés para el espectador y sin interés tampo-
co para el pintor mismo. ¿Para el coleccionista? No 
lo creo. Pero es un expresionista propiamente di-
cho, de modo que aquí vino a parar.” 
[…] 
“Veo que le estoy haciendo muchos reproches 
a Botero; y le haré más. Pero no pido disculpas. 
Quién le manda ponerse a regalar cosas. Al con-
trario de lo que dice el refrán popular, al caballo 
regalado hay que mirarle siempre con ojo crítico 
el diente.” 
[…]

“Todo pintor pinta siempre el mismo cuadro: a ve-
ces cada vez mejor, y a veces no. Y cuando, como 
De Chirico, intenta hacer otra cosa, esa otra cosa le 
sale mal. Pero el oficio, la rutina, la experiencia el 
aprendizaje, le permiten, si quiere, seguir pintan-
do una vez y otra vez el mismo cuadro, y cada vez 
mejor. (O a veces peor). Esto es así incluso en el 
caso de los pintores más grandes, y hasta en los que 
en apariencia inventan y descubren sin cesar: sólo 
inventan lo que ya sabían, o descubren lo que que-
rían encontrar. Dijo Picasso una vez, el inagotable 
Picasso: “También yo pinto falsos Picassos”.
	 Con los coleccionistas pasa lo mismo: coleccio-
nan siempre el mismo cuadro. En esta colección 
tenemos más de cien .
	 Gracias, Botero.”  

—Antonio Caballero 

http://www.lablaa.org/blaavirtual/todaslasartes/
colbo/colbo01a.htm

“Hay casi de todo, la verdad.”
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—1984 - 2004
Héctor Osuna



180 181180 181

año 2000

Fernando Botero donó:

123 obras de Fernando Botero 
a la Biblioteca Luis Angel Arango

137 obras de Fernando Botero 
al Museo de Antioquia

260 obras de Fernando Botero fueron donadas
a dos instituciones

oferta y demanda:

Si se disminuye la oferta y se mantiene la demanda

¿Qué pasa con las obras de Botero que continuan circulando en el mercado del arte?

“oferta y demanda”
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Gráfico No-vendidos: luego del año 2000 el porcentaje 
de obras de Fernando Botero que logran ser vendidas 

en subastas es cada vez mayor. 

Liquidez*

fuente http://web.artprice.com

*		 1. f. Cualidad de líquido.
2. f. Com. Cualidad del activo de un banco que 
puede transformarse fácilmente en dinero efectivo.
3. f. Com. Relación entre el conjunto de dinero en 
caja y de bienes fácilmente convertibles en dinero, y 
el total del activo, de un banco u otra entidad.

“Liquidez”
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“Se dispara el precio de la coca en calles de E.U.”
“Millonaria venta de obra de Botero”
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“De acuerdo con la metodología de Edwards, el 
mayor valor monetario de la obra más reciente 
de Botero sería, única e inevitablemente, 
consecuencia de una mayor riqueza artística en su 
producción actual que en la más temprana, una 
conclusión que podría ser, por supuesto, motivo 
de controversia (¿el mayor precio de esos cuadros 
no será, más bien, el resultado de otros aspectos de 
la oferta y la demanda del mercado del arte?). Al 
respecto, vale la pena recordar que varios críticos 
de la obra de Botero insisten en que sus primeras 
pinturas, aquellas de los años sesenta, burlonas, 
sarcásticas e irreverentes, tan emparentados con 
el nadaísmo, tienen mayor valor artístico que las 
más recientes. Aquí el mercado y la crítica irían 
en contravía.”

Pintores colombianos: valor y precio
—Armando Montenegro
El Espectador, febrero 29, 2004

“(¿el mayor precio de esos cuadros no será, más 
bien, el resultado de otros aspectos de la oferta y la 

demanda del mercado del arte?)”



184 185184 185

“si un objeto [de arte] pasa [no se vende] en una 
subasta, la casa queda como propietaria de un 
trabajo estigmatizado bajo la consigna de una 

no-venta.”

El Alquimista: Tobias Meyer y el arte de la subasta
—John Colapinto

The New Yorker, marzo, 2006
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“es una ruleta rusa”
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fuente http://web.artprice.com

“creces”

“el hecho de saber que estos cuadros están ahora aquí, en 
mi país, al alcance de todos, me proporciona un placer 
muy superior a esa nostalgia y la justifica con creces.”

—Fernando Botero
Discurso de Fernando Botero al entregar su donación al 
Banco de la República

http://www.lablaa.org/blaavirtual/museobotero/discurso.htm
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H [El Coleccionista] / Libro de los Pasajes
—Walter Benjamin

“¡Comparar, sin embargo, con el 
coleccionismo de los niños!”
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Coleccionando sobres de azúcar

Algunos consejos prácticos de cómo empezar a armar 
tu propia colección:

Cómo comenzar a coleccionar
Obteniendo algunos sobres de azúcar. Este es uno 
de los hobbies más baratos que hay y es especial para 
los niños, ya que toda la familia puede verse invo-
lucrada en juntar sobres para la persona que colec-
ciona.

Cómo se guardan
¿Llenos o vacíos? Dependerá de cada coleccionista, 
pero la gran mayoría de ellos los guarda vacíos por 
varias razones: ocupan menos espacio y además con 
el tiempo el azúcar se humedece y echa a perder 
el sobrecito. También facilita el intercambio por 
correo ya que se disminuye los gastos de envío.

Cómo los clasificamos
Dependerá directamente del gusto y conveniencia 
del coleccionista. Por ejemplo, por lugar de proce-
dencia, no sólo si son de aviones, hoteles, o restau-
rantes, sino por paises, regiones , etc.

Distintos tipos de sobres
Aquí un ejemplo de cómo clasificar los sobres:
Sobres cuadrados y tubitos
Series y nominativos
Azúcar blanca y azúcar negra
Azúcar y edulcorantes
Sobres y papeles de terrones

Intercambios
La clave para atesorar cualquier tipo de colección 
es poder realizar intercambios y no hay que preocu-
parse por  el hecho de obtener un sobrecito repeti-
do, ya que todos los coleccionistas necesitan contar 
con muchos sobres repetidos para poder realizar 
intercambios con otros coleccionistas.
	 Gracias a los adelantos tecnológicos, por medio 
de internet ahora es muy fácil contactar vía e-mail 
a otros coleccionistas del extranjero. Los intercam-
bios se arreglan por esa vía y los sobres se mandan 
por correo (generalmente certificado para evitar 
pérdidas). Es preferible enviarlos vacíos para no 
aumentar los costos de envío.

Albúmes
La forma más práctica de guardar los sobres cuadra-
dos son los folios plásticos que se venden para los 
coleccionistas de tarjetas de teléfonos o figuritas. 
Para los tubitos una buena opción son las hojas au-
toadhesivas de los álbumes de fotografías, ya que 
no encajan bien en los folios plásticos.

“especial para los niños”
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La diferencia 
entre los niños 

y los adultos 
está en el 

precio de sus 
juguetes
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El coleccionista
—William Wyler
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Los objetos del ayer
—Periódico El Espectador
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El amor de un padre

Había una vez un hombre muy rico que compar-
tía la pasión por el coleccionismo de obras de arte 
contemporáneo con su joven hijo. Juntos viajaban 
alrededor del mundo añadiendo a su colección 
tan sólo los mejores tesoros artísticos. Obras de 
Warhol, Richter, Koons, Salcedo, Hirst, Gursky, 
Hirschhorn y muchos otros adornaban las salas de 
la mansión familiar y de otras propiedades.
	 El anciano, que se había quedado viudo, vio con 
satisfacción cómo su único hijo se convirtió en un 
experimentado coleccionista de arte contempo-
ráneo. El ojo clínico, el tacto, la inteligencia y el 
olfato para los negocios del hijo, hacían que el pa-
dre sonriera con orgullo y cuando, en las ferias de 
arte del mundo, se topaban con artistas, galerístas 
y coleccionistas era todo un deleite verlo entrar en 
acción.
	 En septiembre 11 de 2001 todo cambió, su hijo 
estaba en Nueva York, en las Torres Gemelas, en 
un desayuno de trabajo, cuando ocurrió el ataque 
terrorista. Nunca encontraron su cuerpo.
	 Trastornado y solo, el anciano veía acercarse las 
próximas fiestas navideñas con angustia y tristeza. 
La alegría de la festividad, que él y su hijo siempre 
habían esperado con placer, no entraría más en su 
hogar.

	 En la mañana del día de Navidad, el anuncio de 
una visita despertó al deprimido anciano. Al deam-
bular por los corredores de la mansión, no dejaba 
de pensar en su hijo, las obras de arte que lo ro-
deaban le recordaban instantes precisos de alegría. 
Cuando llegó a la recepción fue saludado por un 
hombre que sostenía un abultado paquete en la 
mano. Se presentó diciendo: “Yo era amigo de su 
hijo. ¿Puedo pasar un momento? Quiero mostrarle 
algo.”
	 Al iniciar la conversación, el hombre relató cómo 
en una fería de arte se había acercado al hijo del 
anciano para mostrarle su trabajo y cómo, a pesar 
de que su manera de pintar era algo anticuada y 
que su cotización en el mercado era nula, el hijo 
del anciano se había interesado por su capacidad 
como restratista y le había enviado una foto para 
que le hiciera un retrato. El anciano desenvolvió 
el paquete y vio el retrato de su hijo. Aunque para 
los estandares del arte contemporáneo difícilmen-
te podía ser considerada una obra interesante (la 
imagen era demasiado expresiva, parecía una co-
pia mala de una pintura de Sandro Chia) la pintu-
ra había capturado, de alguna manera extraña, la 
mirada del jóven coleccionista. Embargado por la 
emoción, el hombre dio las gracias al artista, pro-
metiéndole colgar el cuadro sobre la pared prin-
cipal de la mansión. Le ofreció comprarlo pero el 

“la mirada del jóven coleccionista”
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artista dijo que el cuadro ya había sido cancelado. 
La pintura fue instalada en la pared, desplazó 
una fotografía de Gursky avaluada en millones de 
dólares. El hombre se sentó en su silla y pasó la 
Navidad observando el regalo que había recibido.
	 La primavera siguiente el anciano enfermó y 
falleció. El mundo del arte estaba a la expectativa. 
Con el coleccionista muerto y su único heredero 
fallecido, todos las obras tendrían que ser vendi-
das en una subasta. De acuerdo con el testamento 
del anciano, todas las obras serían subastadas en la 
semana anterior al día de Navidad.
	 Pronto llegó el día y coleccionistas de arte de 
todo el mundo se reunieron para pujar por algu-
nas de las más cotizadas obras de la escena mun-
dial. Muchos sueños podían realizarse ese día; la 
gloria de ser el mejor coleccionista estaba en venta 
y alguien, al final de la jornada, podría afirmar “Yo 
tengo la mejor colección de todas”.
	 La subasta empezó con una pintura que no esta-
ba en la lista de ningún catálogo. Era el retrato del 
hijo. El subastador dio un precio base para la puja 
inicial. La sala permanecía en silencio.
	 “¿Quién abrirá la puja con 500 dólares?”, pre-
guntó.
	 Los minutos pasaban. Nadie hablaba. Desde el 
fondo de la sala se escuchó: “¿A quien le importa 
ese cuadro de mal gusto? Sólo es una pintura de 

su hijo. Olvidémoslo y pasemos a lo bueno”. Más 
voces se alzaron asintiendo.
	 “No, primero tenemos que vender éste”, repli-
có el subastador. “Ahora, ¿quién se queda con El 
hijo?”. Finalmente, un amigo del anciano habló:
	 “¿Aceptaría usted 500 dólares por el cuadro? 
Conocí al muchacho, así que me gustaría tener-
lo”.
	 “Tengo 500 dólares. ¿Alguien da más?” anunció 
el subastador. Tras otro silencio, el subastador dijo: 
“100 a la una, 100 a las dos... vendido”. El martillo 
descendió sobre la tarima.
	 Los aplausos llenaron la sala y alguien exclamó: 
“¡Ahora podemos empezar y pujar por estos teso-
ros!”
	 El subastador miró a la audiencia y anunció 
que la subasta había terminado. Una sensasión de 
aturdida incredulidad inmovilizó la sala. Alguien 
alzó la voz para preguntar: “¿Qué significa que ha 
terminado? No hemos venido aquí por un retra-
to del hijo del viejo. ¿Qué hay de las obras? ¡Aquí 
hay obras de arte por valor de millones de dólares! 
¡Exijo una explicación de lo que está sucediendo!”. 
El subastador replicó: “Es muy sencillo. De acuer-
do con el testamento del padre, el que se queda 
con “El hijo” se queda con todo”.

El que se queda con el hijo lo obtiene todo. 

“Yo tengo  la mejor colección de todas”
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Collecting Comtemporary
—Adam Lindemann [Taschen]

“leí este libro antes de ir a la Feria de Arte de Miami”

“‘Arte’ ni siquiera vale la pena mencionarlo en 
el título de la portada: es sólo ‘coleccionando lo 

contemporáneo’”
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Negocios
Invertir en arte, una buena opción
Este es para muchos uno de los mejores nego-
cios que existen y a la vez una pasión. Si quiere 
convertirse en un coleccionista de arte necesita 
seguir unas reglas esenciales. Consejos de Arte 
Millenium.
	 El mercado del arte se está recuperando. La 
mejoría comenzó en el segundo semestre de 
2003. Galerías y coleccionistas consideran que en 
el mercado revivió el interés por el arte. Antes, 
sencillamente los cuadros salían al mercado y no 
había alguien que ofreciera un valor lo suficiente-
mente atractivo para el propietario. Hoy, las cosas 
son diferentes.
	 Según explica Claudia Noguera Ochoa, direc-
tora de Arte Millenium, en Bogotá, desde finales 
del año pasado ha habido un cambio: “estamos 
en un momento muy dinámico, que se verá im-
pulsado en los próximos años con la entrada en 
el negocio de países como China, India y Rusia 
donde se está produciendo una eclosión de em-
presarios muy interesados en invertir en arte”.
	 Los especialistas comparan al arte con una in-
versión tan sólida como la inmobiliaria por sus 
características: no representa mayores dificulta-
des de conservación, es libre de impuestos, fácil 
de trasladar y su comercialización es sencilla en 
el mercado nacional e internacional. En la actual 
coyuntura esta inversión tiene un aspecto adicio-
nal: ahora se hace más énfasis en quién represen-
ta a un artista que en este mismo o en su obra. 
Entonces están surgiendo listados de artistas tal 
como acciones en la bolsa o tipos de bancos se-
gún sus posibilidades de alza en el mercado. Por 
lo tanto comprar arte se convierte en una opera-
ción bursátil.
	 En la orilla opuesta a la comercial, están quie-
nes adquieren una pintura por disfrutar su goce, 
la contemplación, la magia de la obra en sí mis-
ma, son personas que consideran al arte como 
un acontecimiento en sí mismo. “La obra de arte 
tiene la virtud de permanencia, se disfruta siem-
pre que se lo desea y al mismo tiempo posee la 
ventaja de su eventual actualización como bien 
mercadeable”, asegura Noguera Ochoa.
	 Comerciar con arte se convierte, de acuerdo 
con los especialistas, en una forma segura de 

prevenir los inconvenientes de una devaluación. 
Pero tenga cuidado a la hora de comprar, porque 
no toda pintura es una obra maestra. De una co-
rrecta decisión escogerá una obra que, al menos, 
le permitirá resguardar el valor del dinero.
	 Carlos Ramírez Gómez, asesor comercial de 
Arte Millenium, considera que en este momento 
hay varios artistas cuyas obras podrían cotizarse 
en un plazo de dos años por estar en una curva de 
crecimiento comercial exponencial; por lo tanto 
sus pinturas representan una inversión razona-
ble y poco riesgosa. En su lista se encuentran los 
colombianos Douglas Mendoza, Felox, Virgilio 
Patiño, Carlos Guerra, Martínez León, el perua-
no Benito Serna, el argentino Carlos Gallina, el 
venezolano Adonai Duque y el uruguayo Ignacio 
Iturria.
	 En la máxima cotización se encuentran las 
obras de Picasso y actualmente las pinturas del 
maestro Fernando Botero son las que mejor se 
venden y las que adquieren una valorización 
constante y paulatina. Los coleccionistas ven en 
su obra una gran inversión.
	 Si va a comprar arte tenga en cuenta que:
	 El primer paso consiste en educar su ojo. De 
acuerdo con Noguera Ochoa, antes de salir a 
comprar tiene que entender lo que le gusta, lo 
que no le gusta y por qué. ¿Le ha sucedido que 
compra un cuadro o un objeto y unos meses más 
tarde está cansado de él? Esto pasa porque su ojo 
no está educado.
	 En segundo lugar establezca un presupuesto. 
No deje seducirse por la emoción. Seguramente 
vio algo que le gustó y estaría dispuesto a pagar lo 
que pidan por él. Si establece un presupuesto y se 
apega a él evitará pagar más de lo que puede.
	 Por último, conviértase en un coleccionista res-
ponsable. Ahora usted será el protector de una 
obra. Para ser un buen guardián necesitará estar 
informado de las actividades de los artistas de su 
colección, documentar los trabajos con el fin de 
asegurarlos y en tomar decisiones sobre determi-
nar el futuro de las obras.

Revista Dinero
http://www.dinero.com/wf_InfoArticulo.

aspx?idArt=32687

“Ahora usted será el protector de una obra”
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De la obra a la mercancia de arte
—Hans Heinz Holz

“la dignidad de la obra de arte”
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Un gran castillo de naipes
—Patricia Highsmith

“llevaba años coleccionando falsificaciones”
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Historia y coleccionismo: Eduard Fuchs
—Walter Benjamin

“descubrir las más ocultas inseguridades en el 
contorno, los más imperceptibles fallos cromáticos 

en las sombras, los más mínimos deslices”
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“Y no hay nada 
más importante 

en el arte 
contemporáneo 

que la 
originalidad.”

—Cesar Gaviría, coleccionista
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Historia y coleccionismo: Eduard Fuchs
—Walter Benjamin

“No así para Fuchs; su verdadero fuerte lo 
constituyen sus atisbos de cosas despreciadas, 

apócrifas”
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H [El Coleccionista] / Libro de los Pasajes
—Walter Benjamin

“estúpidos e indolentes”
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Al jefe de la sección de arte contempo-
ráneo de una casa de subastas le pidie-
ron en una entrevista su opinión sobre 
los textos teóricos que acompañan las 
obras en los catálogos y exposiciones, 
el entrevistador sugería que el exceso 
de referencias eruditas y elucubracio-
nes intelectuales podían resultar algo 
crípticas para la mayoría de los com-
pradores. El jefe de subastas estuvo de 
acuerdo en que la mayoría de los tex-
tos sobre arte eran complicados pero 
añadió que esto en vez de afectar las 
ventas las favorecía. Dijo que el colec-
cionista de arte contemporáneo, ante 
el reto que le plantea una obra de arte 
que no comprende, sólo tiene una ma-
nera posible de actuar para demostrar 
su entendimiento: ¡comprar la obra!
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El que guarda 
manjares 

guarda pesares
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“A varios meses del inicio de la Documenta de Kassel, la revolucionaria 
cita quinquenal que tiñe de arte a esa ciudad alemana desde 16 de junio 
hasta el 23 de septiembre, su curador —el berlinés Robert Buegel, de 44 
años— ya agitó el avispero de los expertos, al invitar a un único artista 
español: el chef Ferrán Adriá.”
—La Nación

hombres de gusto
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“¿Se percata el 
curador que 

él a su vez está 
ejerciendo 

una labor de 
coleccionista?”

Sobre la exposición de una colección
—Mariangela Mendez
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“La exposición fue curada por Lucas Ospina y, 
fiel al estilo del programa, el chef Rodrigo Roesel 
presentará siete platos inspirados en la muestra”
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Soy un guardia de seguridad. Observo obras de 
arte, mi labor ha sido vigilar muchas exposiciones 
en el Centro Colombo Americano. Una suerte de 
esas que se encuentran trabajando como vigilante 
en Cultura.
	 Me he relacionado con muchos artistas, he vi-
gilado exposiciones hasta por más de 40 días, he 
sido algo enriquecedor ver cómo un artista descu-
bre o imagina una obra de arte.
	 En este caso fue impresionante encontrarme 
con una colección del señor Alejandro Castaño 
que estaba en una exposición en la sala del 
Colombo Americano, en el año 2007, abril 18 a 
junio 2. Con más de 200 obras, grandes, peque-
ñas, medianas, de varios artistas. El espacio para el 
visitante era amplio para caminar alrededor, cosa 
difícil por la cantidad de obras, pero que estaban 
bien demarcadas en un zona donde no quedaba 
casi lugar entre obra y obra, con una tras otra, sin 

“el silencio”

dejar luz; así era como se observaba la colección.
	 Lo bueno era que mucha gente la visitaba, 
como 300 personas, y se escuchaba mucho co-
mentario, algunos decían que parecía un venta 
de la calle, como una venta de revistas.
	 Y algo más al fondo de la colección, el curador 
Lucas Ospina y la directora de la sala Estefanía 
Sokoloff instalaron un video muy importante 
compuesto por fragmentos de películas que tra-
taba de ventas de pinturas, coleccionistas como el 
de las mariposas, una hermosa colección. Es im-
portante ver que el visitante se quedaba hasta 40 
minutos viendo el video, que tenía una duración 
de hora y media.
	 Ha sido una gran experiencia haber estado fren-
te a esta colección y poder darme cuenta que el si-
lencio y la cultura son cosas importantes en la vida.

—Luis Eduardo Acero
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El Tren (1964)
—John Frankenheimer

La acción sucede en Francia, en agosto de 1944. 
El frente alemán en Normandia se está derrum-
bando, el avance aliado hacia París es inminente. 
Un oficial alemán aficionado al arte, el coronel 
alemán Von Waldheim (Paul Scofield), decide 
que, ante la llegada de los aliados, hay que trans-
portar a Alemania todos los cuadros de la gale-
ria nacional francesa (Van Gogh, Manet, Monet, 
Cezanne, Renoir, Gauguin, Vlaminck, etcétera). 
Con ese objetivo, Von Waldheim consigue un tren 

francés con prioridad de salida para su cargamen-
to. Sin embargo, la resistencia francesa, enterada 
de los planes alemanes, está decidida a evitar el 
robo de las obras de arte y para ello cuenta con 
la colaboración de Labiche (Burt Lancaster), un 
duro jefe de estación, miembro secreto de la re-
sistencia francesa, que intentará detener el tren 
a como dé lugar. La escena final de la película 
consiste en un diálogo donde aparece el tren des-
carrilado, Von Waldheim rodeado de las cajas de 
embalaje que contienen los cuadros, y Labiche, 
armado con una ametralladora, rodeado de otros 
operarios del tren que yacen muertos.
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Von Waldheim: “¿Siente usted excitación al estar cerca a ellas?”

Von Waldheim: “Una pintura significa tanto para usted como un collar de perlas a un mico”
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Von Waldheim: “La belleza pertenece al hombre que sabe apreciarla”

Labiche: [en silencio]
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Von Waldheim: “Las pinturas son mías. Siempre lo serán.”

Labiche: [dispara]
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André Malraux entre las imágenes de El Museo Imaginario [1950] 
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Orson Welles en el escenario de El Ciudadano Kane
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Nadie sabe 
para quien 

trabaja
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“una curador quería, para una exposición, 
poner todas las obras de un coleccionista en 

el piso, él quería ver las obras como objetos; el 
coleccionista no aceptó la idea, él quería ver 

sus objetos como obras. Horizontalidad contra 
verticalidad. Al final triunfó la verticalidad, las 

obras se elevaron del suelo…”
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Historia y coleccionismo: Eduard Fuchs
—Walter Benjamin

“Y entonces es el coleccionista el que enseña al 
teórico a captar muchas cosas cuyo acceso le había 

cerrado su tiempo”
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La reunión
—Gustave Courbet

“Courbet muestra al artista y a su cliente en primer 
plano, en pie de igualdad, intercambiando un 

saludo cordial”
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Pintor y coleccionista promueven concepto del arte

(AP) Gustave Courbet, uno de los pintores de van-
guardia de mediados del siglo XIX, y Alfred Bruyas, 
su principal coleccionista, comparten la creencia 
del artista como revelador de la verdad.
	 En vez de idealizar la vida con pinceladas suaves 
para hacer paisajes impecables, los colaboradores 
abrazaron los principios del realismo, la idea de 
que las pinturas deben ser retratos fieles de la rea-
lidad circundante, con sus asperezas y defectos.
	 “Tuvieron una reunión de cerebros y se abrie-
ron a esas nuevas ideas”, dijo Richard Rand, cu-
rador del Instituto de Arte Sterling and Francine 
Clark. El instituto alberga una exhibición itine-
rante de la colección Bruyas que incluye unas 70 
obras de Courbet y otros artistas.
	 “¡Bonjour, Monsieur Courbet!” La colección 
Bruyas del Museo Fabre, Montpellier” se exhi-
be hasta el 6 de septiembre. La muestra incluye 
nueve pinturas de Courbet, incluyendo “La re-
unión”, conocida popularmente como “Bonjour, 
Monsieur Courbet!” También cataloga minuciosa-
mente los gustos e intereses de Bruyas, uno de los 
coleccionistas de arte más influyentes de Francia 
en el siglo XIX, por medio de obras de Delacroix, 
Ingres y Corot.
	 Bruyas, nacido en 1821, rechaza la carrera de 
banquero que habían escogido sus padres para 
él. En cambio desarrolló temprano interés por la 
pintura y viajó a Italia a los 24 años. Favorecido 
por la riqueza de su familia, Bruyas inició su co-
lección. Uno de sus primeros encargos fue para 
Alexandre Cabanel, que pintó un retrato al óleo 
de su cliente en 1846.
	 Era apenas el primero de muchos que encar-
gara el coleccionista. Pero sus pedidos no es-
taban solamente motivados por el ego. Bruyas 
insistía en que el estilo de distintos artistas po-
día examinarse comparando sus pinturas de su-
jetos idénticos. Su argumento se ve respaldado 
por dos de los retratos de Bruyas incluidos en 
la muestra. En el de Cabanel, el artista refleja 
un rostro juvenil y fresco, en agudo contraste 
con un retrato pintado menos de una década 
después por Eugene Delacroix, que muestra un 
hombre de apariencia enfermiza y mucho más 
avejentado que los 32 años que tenía el modelo 
en ese entonces.

	 Bruyas tenía reputación de inmiscuirse en la 
tarea creativa de los artistas. En “El estudio del 
pintor”, de Octave Tassaert, Bruyas aparece senta-
do frente al caballete del pintor, al parecer dando 
instrucciones a Tassaert. “Bruyas no solamente iba 
a comprar las obras a los comerciantes de arte”, 
dijo Sarah Lees, curadora asistente de pinturas en 
Clark. “También desarrolló relaciones estrechas 
con los artistas”.
	 Sus intereses variaban de un artista al siguiente, 
como si estuviese buscando el pintor que mejor re-
presentara la noción de que el arte debe expresar 
verdad y libertad, concepto que Bruyas llamaba la 
“solución”. Halló lo que buscaba en 1853 cuando 
vio dos pinturas de Courbet, un artista en alza que 
desafiaba a los artistas románticos y medraba con 
el rechazo de los críticos.
	 Una de las obras que Bruyas encontró, 
“Bañistas”, fue criticada por mostrar semidesnu-
da de espaldas a una mujer rolliza que sale de un 
arroyo en un bosque junto a su mucama sentada. 
Los críticos dijeron que el modelo del pintor era 
“excesivamente gruesa con piernas como troncos 
de árboles”, indicó Lees. “No era la pintura de 
una ninfa bandose en el arroyo. Era una mujer 
real. Manifestaba todos los ideales de realismo de 
Courbet”. Después de comprar “Bañistas”, Bruyas 
contrató al artista para que pintara su retrato. En 
esta obra de 1853, Courbet muestra un hombre 
pletórico de confianza, con la mano depositada 
sobre un libro con la inscripción “Estudios de arte 
moderno. Solución”.
	 “Es una manifestación de sus ideales compar-
tidos”, dijo Lees. Courbet capturó en otro lienzo 
un momento decisivo de su relación con el co-
leccionista. En “El encuentro”, Bruyas se quita el 
sombrero para saludar a Courbet en un camino 
rural. Con su equipo de pintura a la espalda y la 
cabeza ladeada, Courbet parece más relajado e 
informal que Bruyas, de guantes blancos y bastón 
corto, junto a su perro y un paso delante de su 
sirviente. Pero Courbet muestra al artista y a su 
cliente en primer plano, en pie de igualdad, inter-
cambiando un saludo cordial. La pintura está ba-
sada en luces y sombras, precursora de las obras 
impresionistas que no tardaran en llegar. “Este es 
el punto mximo de la colección de Bruyas”, dijo 
Lees. “Señala el encuentro de sus mentes y mues-
tra su colaboración total”. 

“Bonjour, Monsieur Courbet”
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Historia y coleccionismo: Eduard Fuchs
—Walter Benjamin

“su sensibilidad más o menos clara para una 
situación histórica en la que se veía inserto”
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“¿qué hubiese 
quedado en 

evidencia, si esta 
exposición se 

hubiese realizado 
a partir de las 

obras?”
Sobre la exposición de una colección

—Mariangela Mendez 
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“coleccionar es un ejercicio orgánico que 
da cuenta de que uno está vivo y que de 

alguna manera evidencia que los gustos e 
intereses van variando ”

Lo primero que coleccionaron
—María Cristina Pignalosa

Periódico El Tiempo
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“La autentica crítica debería desglamourizar 
el escenario”

El problema del arte en la era del glamour
—Donald Kuspit
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“La foto de la Primera Dama de Francia desnuda 
fue vendida a un chino que colecciona arte”



226 227226 227

Historia y coleccionismo: Eduard Fuchs
—Walter Benjamin

“la caricatura es para él ‘en cierta manera la forma 
de la que procede todo arte objetivo. Una sola 

mirada a los museos etnográficos documenta esta 
proposición’”
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El último dragón

El 13 de mayo de 1572, el mismo día que Ugo Buon-
compagni había elegido regresar a su ciudad natal para 
ser investido como Gregorio XIII (1572-1585), apare-
ció en las afueras de Bologna un temible dragón.
	 La noticia se regó como pólvora y conmocionó a sus 
habitantes, quienes ante semajente amenaza, designa-
ron un grupo de ciudadanos para salir en su búsque-
da. Una vez enfrentaron y dieron captura al portento-
so animal, fue depositado en una jaula y llevado a la 
ciudad para enseñarlo a sus habitantes 1.
	 Pasada la conmoción y luego de que todos los bo-
logneses vieron con sus propios ojos cómo la amena-
za había sido dominada, el senador Oracio Fontana 
—quien tenía la autoridad para decidir qué hacer en 
ese caso— entregó el dragón a Ulises Aldrovandi, co-
leccionista de maravillas, objetos extraños y experto en 
dragones, quien se dedicó a estudiarlo y catalogarlo en 
términos de especie, atributos, semejanzas y diferen-
cias con otros dragones y reptiles. Una vez llevado a 
cabo este proceso, Aldrovandi procedió a buscarle un 
lugar especial en la galleria de su museum para dispo-
nerlo y exhibirlo.
	 Como era propio de los nacientes museums, studiums 
y wunderkammer (cámaras de maravillas) de la época, 
sólo podían ser visitados por las personas que a juicio 
del coleccionista eran dignas de contemplar sus mara-
villas y tesoros.
	 En un corto periodo de tiempo, el Museum 
Aldrovandi fue visitado por un gran número de miem-
bros de la nobleza, jerarcas de la Iglesia, caballeros, 
naturalistas, viajeros y estudiosos. No era para menos, 
pues era la primera vez que un museo exhibía seme-
jante portento.
	 Ulises Aldrovandi fue además invitado a otros rei-
nos para relatar a sus cortes cómo los ciudadanos de 
Bologna habían capturado el dragón, y cómo su apa-
rición dejó de convertirse en un terrible presagio —el 
animal simbolizaba lo desconocido y lo demoníaco— 
para el papado de Gregorio XIII quien, por cierto, 
corrió el peligro de ser sentenciado a muerte, pues la 
desafortunada coincidencia prácticamente lo señalaba 
no como un representante de los cielos, sino de los 
mismísimos infiernos.
	 Lo que hasta la Edad Media fue considerado como 
signo inequívoco de lo demoníaco se transformó 
—con el proceso que se le dio y el lugar que se le otor-

gó al dragón por los ciudadanos de Bologna— en todo 
lo contrario. Es decir, en que lo desconocido, lo irra-
cional y todo aquello que en principio representaba 
la naturaleza como universo imperfecto y amenazante, 
debía ser estudiado, analizado e instituido en un lugar 
en el mundo que, de acuerdo a la episteme renacen-
tista, se asumió como objeto que debía ser explorado y 
conocido.
	 El éxito alcanzado por el Museum Aldrovandi se 
debió no sólo a que salvó la vida de Gregorio XIII y 
desplazó al dragón del universo mítico al espacio ra-
cional del museum, sino que contó también con el visto 
bueno de la Iglesia —y por supuesto, del Papa al que 
salvó— que lejos de sentenciarlo a muerte por asignar 
un lugar en su colección a una bestia demoníaca, le 
encargó sendas ilustraciones del temido animal para 
exhibirlas en el Museum del Colegio de Roma.
	 Aunque en un comienzo algunos viajeros y estu-
diosos de la naturaleza vieron con recelo el caso de 
Aldrovandi, estos no se quedaron atrás e iniciaron 
expediciones a tierras remotas en busca de objetos y 
“maravillas de tierras distantes” 2 para enriquecer y/o 
iniciar sus propias colecciones.
	 Es por ello que —como se puede ver en ilustracio-
nes de la época— otro dragón como el cocodrilo, ob-
tuvo el status de “animal maravilloso” y ocupó un lugar 
central en la disposición de estos primeros museos.

—Jaime Iregui

notas

1	 Findlen, Paula. Possessing nature. Museums, collecting, and 
scientific culture in earlyt modern Italy. University of California 
Press. 1994

2	 En su libro “El redescubrimiento del pasado prehis-
pánico en Colombia: viajeros, arqueólogos y coleccionis-
tas 1820-1945”, la antropóloga Clara Isabel Botero escribe 
que un grupo significativo de objetos de la America anti-
gua llegó a Europa durante los siglos XVI a XVII. Estos 
objetos que eran la evidencia de aquello que se había 
encontrado y conquistado, fueron percibidos en Europa 
como “maravillas de tierras distantes”, percepción contra-
ria a la manera como se percibían en territorio america-
no, como los “ídolos del diablo”.

“ídolos del diablo”.
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Dragón de Bologna.
Museo Aldrovandi, tabule di animali, IV, 130.
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Kunstkammer de Marof Olaus Worm’s 
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Reconstrucción de la Kunstkammer de Marof Olaus Worm’s 
Exposición“Between Heaven and Earth,”

National Museum ,Copenhagen, 1988
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La tribuna de los Uffizi
—Johan Zoffany

Propiedad del Castillo de Windsor, Reino Unido
(imagen cortesía de la Colección de Su Majestad la Reina) 
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El coleccionista
—William Wyler
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El coleccionista
—William Wyler
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