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LA ELECCIÓN 

 

 

Siempre he creído que el arte es de y para todas las personas. Y ¿qué mejor que utilizar dos objetos tan 

populares como distintos para crear una obra de arte? 

Dada esta primera visión, se podría decir que la obra escogida pertenece al período del Pop Art, 

movimiento artístico que irrumpió a partir de la década de los años 50. No sería éste el caso, aunque tiene 

cierta relación: los artistas del Pop Art se vieron influenciados más o menos por las revolucionarias obras 

del dadaísmo, un movimiento que según André Breton era «un estado de ánimo [...], el libre pensamiento 

artístico». Ya antes del dadaísmo consolidado había un artista que interpretó estas dos posibles 

definiciones para intentar, en palabras de Apollinaire, «reconciliar el arte y el pueblo». No era otro que 

Marcel Duchamp, precursor e inspirador de muchos de los artistas y tendencias del arte moderno. 

Un arte moderno cada vez más irreal, abstracto, conceptual, que descoloca objetos o utiliza materiales 

indistintamente según convengan. Lo que me sorprende y fascina de Duchamp es la precocidad con lo que 

lo hizo: hace ya 90 años, y su obra sigue inspirando a muchos artistas e impresionando a muchos más 

(entre ellos a mí). 

La gran capacidad de anticipación de Duchamp le llevaron a introducir nuevos parámetros en el mundo del 

arte: el movimiento (junto con Calder, aunque de manera distinta) y la incursión de objetos cotidianos en 

las composiciones artísticas, lo que hace que ya no sean objetos para ser utilizados, sino para ser 

observados. Y una de las obras que (creo) mejor representa estos hechos es la llamada Roue de 

bicyclette. 

Desde mi punto de vista, en esta obra Duchamp supo combinar perfectamente (aunque puede que 

casualmente) el movimiento incesante de una rueda de bicicleta con la estaticidad de que está dotado un 

simple banquito de cocina, para idear este revolucionario ready-made, una de las imágenes más 

características del arte contemporáneo. 

Resumimos, por lo tanto, que la elección de esta obra ha sido por una parte por la modernidad y 

originalidad de la obra (debida a la gran capacidad artística de su autor), y por otra por ser un conjunto en 

el que dos piezas populares (más aún gracias a la producción industrial que se estaba desarrollando en 

aquellas fechas) se convierten en obra de arte. 

 

 

 

 



  3  

 

 

 

 

 

 

 

 

 

 

Autor: Marcel Duchamp 

(1887-1968) 

Nombre: Roue de bicyclette  

(Rueda de bicicleta) 

Año: 19131 

 

 

DESCRIPCIÓN 

Ready-made2 basado en una horquilla y llanta (con sus respectivos radios y eje) de bicicleta, de 64,8 cm 

de diámetro, dispuestas verticalmente e invertidos respecto a su orientación habitual, montada sobre un 

taburete de 60,2 cm de altura, con cuatro patas reforzadas con barras horizontales y asiento  circular. 

Materiales: según la evolución de los materiales con los que se fabricaban las bicicletas, primeramente de 

madera y después con aceros, concluimos que la rueda de la obra analizada es de este último material, 

pintado de color negro. No así el banquito de cocina, que es de madera y está pintado de color blanco. 

 

 

�������������������������������������������������
1 El original es de 1913. Su materialización se llevó a cabo en París. Aunque de esta primera versión no queda 
rastro, el autor ha rehecho su obra en distintas ocasiones, con los correspondientes cambios en el diseño de la 
rueda y en el taburete, debido a la modernización de éstos. El catálogo de la exposición de la Fundació Miró 
dedicada a Duchamp (1984), documenta cinco versiones distintas, realizadas los años: 1913 (perdida), 1916 
(perdida), 1951, 1961, 1964. 
2 Según Duchamp, califica el objeto de ready-made por pertenecer a un grupo de “cosas que no eran obras de 
arte, que no eran esbozos, que no se aplicaban a ninguna de las expresiones aceptadas en el mundo artístico”. 
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LA PROPUESTA 

 

 

La obra escogida está formada por dos elementos totalmente cotidianos; y qué mejor manera que 

describirla que haciéndolo de una forma “cotidiana”: 

El trabajo gira entorno a una hipotética conversación entre yo y yo mismo haciendo de Duchamp mientras 

observo la rueda de bicicleta que se encuentra en una sala del Museo de Arte Moderno de París, el Centro 

Georges Pompidou.  

A lo largo de ésta nos vamos introduciendo en el universo Duchamp, siempre partiendo de la Roue de 

bicyclette, repasando en primer lugar el concepto de ready-made, comentando los principales. En segundo 

lugar se relaciona la obra de Duchamp con diferentes movimientos artísticos del Siglo XX, sobre los cuales 

tuvo cierta influencia, para llegar a un último bloque en que se discute sobre la posible aparición de un 

nuevo concepto de arte al estilo del que Duchamp propuso hace ya casi un siglo. 

El trabajo viene complementado con soporte informático en el cual se encuentran referencias gráficas que 

no han sido incluidas en el trabajo escrito.  

Debido a la estructura del texto, en forma de conversación en que se ha querido ligar los conceptos de la 

forma más natural posible, no se han incluido algunas de las obras más reconocidas de Duchamp, de las 

que hace falta destacar por la importancia que el artista le da y por la que artísticamente tiene, La 

desposada desnudada por sus solteros, incluso, más conocida como El gran cristal. También destacar la 

ausencia de otras obras como los ready-mades Con un ruido secreto o Escurridor de botellas. 

 

 

 

 

 

 

 

 

La desposada desnudada por sus solteros, 
incluso o El gran cristal (1915-23) 

Escurridor de botellas  
(1914/1964) en el 
Centro Pompidou 

Con un ruido secreto (1916) 
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LA CONVERSACIÓN 

 

 

 

 

 

 

 

 

 

 

 

 

 

 

 

 

 

 

 

«Si Duchamp no hubiera vivido, hubiera hecho falta que alguien exactamente igual a él hubiera existido para descubrir 

el mundo tal y como nosotros lo empezamos a conocer y a experimentar» 

 

John Cage 
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REDÛ MAI 

 

 

Oh, París. La ciudad del amor, del arte, del amor al arte. A todo el arte, desde el más antiguo al más 

moderno, pasando por todos los matices que este complejo concepto ha ido desarrollando a lo largo del 

tiempo. Tiempo es precisamente (entre otras muchas cosas) lo que hace falta para crear arte. Y para 

observarlo y entenderlo.  

París sin tiempo es París sin arte. Desde la ciudad en sí y su arquitectura a la infinidad de museos 

repartidos a lo largo y ancho de esta inmensa (en todos los sentidos) ciudad. Pero son tres los que 

destacan: el mítico Louvre, impresionante d’Orsay y el moderno Pompidou, donde en este preciso instante 

me propongo entrar.  

Pasado ya el trámite de las entradas me dirijo hacia las 

externas transparentes escaleras tubulares que reinan en la 

fachada para acceder a la quinta planta, donde se encuentra 

una de las mayores colecciones de arte moderno del mundo. 

Al cabo de un rato entro en una sala en la que veo, a mi 

izquierda, una serie de objetos cotidianos. Me suena. Sí, es 

Duchamp. Se necesita tiempo para este tipo de obras, 

sumergirte en un pensamiento de interpretación personal con 

tanta infinidad de variables como de personas hay en el mundo. Así que me siento en el banco, que no 

obra (aunque podría ser), que hay en el centro de la sala.  

Un orinal, un escurridor de botellas, una rueda de bicicleta 

encima de un taburete, una funda para máquina de 

escribir y una ventana se encuentran en una tarima 

acompañados por una pala y un colgador colgados del 

techo. Diferente. Son una muestra de lo que Duchamp 

llamó ready-made, o sea, ya hecho, y que según la placa 

informativa sobre la sala, son obras que «vuelven a 

vincular la concepción estética a una elección mental, y 

no a la capacidad o inteligencia de la mano». Y así es, 

efectivamente: Duchamp propone y el público crea la obra, formando una impresión reflejada en las 

miradas y los gestos de la gente que está en la sala. Con una excepción.  

Un hombre acapara toda mi atención desviando mi mirada hasta ahora centrada en una rueda. La suya 

está dirigida hacia la tarima como la de un padre en un reencuentro con sus hijos: llena de recuerdos pero 

Sala del Museo donde se desarrolla la conversación 

Entrada del Pompidou. Para anunciar la colección 
permanente utilizan la imagen de la Roue...  
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con la sensación de no haberlos dejado nunca. Tras mirarlos por todos lados como buscando aquellos 

pequeños cambios que el tiempo provoca, se sienta a mi lado. Aparto la mirada, pero es demasiado tarde: 

�  Redû Mai –me dice sonriente, como presentándose y alargando su mano para encajar. 

Un nombre extraño, pienso. Pero al instante, mientras suelto mi nombre a la vez que su mano, todo parece 

encajar3. Tengo al padre del arte conceptual delante de mis narices. 

�  Felicidades –es lo primero que se me ocurre decir 

�  Gracias, pero... ¿por qué? 

� Por todo lo que ha hecho para el arte. Ha sido usted uno de los hombres más rompedores en este 

campo que jamás haya existido. Ha ampliado a tal dimensión el concepto de arte que ha dado 

esperanza y oportunidad a mucha gente para expresar mediante el soporte que desee sus 

sentimientos y necesidades interiores en forma de arte. Se les considera artistas gracias a usted. 

�  No, es simplemente mi concepto de obra de arte lo que les hace ser artistas. Lo único que hice fue 

dar el primer paso. 

�  Con la Roue de bicyclette, ¿verdad? 

� Sí, este fue mi primer ready-made. En 1913. Me divertía ver girar la rueda en mi estudio. Le di la 

vuelta, la clavé sobre un taburete de cocina y voilá. 

�  Efectivamente, es una acción muy simple en si misma, pero detrás hay una componente 

psicológica muy grande, por todo lo que conlleva llamar a esta pieza resultante obra de arte. 

�  Bueno, podríamos decir que es un cambio en el método de ejecución 

de la obra: siempre se había creado manualmente y yo propuse 

crearla mentalmente. Porque la mente más que la mano puede afectar 

a otras mentes. Y esta era mi intención: provocar reacciones, 

independientemente de que fueran positivas o negativas. 

�  Quizá sus intenciones llegaron a su máximo con el urinal. 

�  Fountaine. Sí, fue el más atrevido, por decirlo de alguna manera. Se le 

llegó a prohibir al señor Mutt, o sea yo, de exponerlo en la exposición 

de 1917 de la «Sociedad para Artistas Independientes» de Nueva 

York, donde vivía desde 1915. Precisamente el año en que bauticé 

mis objets trouvés, precisamente con lo que llamaría yo una parole 

trouvé: ready-made. 

�������������������������������������������������
3 Fonéticamente se pronuncia casi igual que ready-made, concepto que engloba las obras más características de 
Duchamp. Éste jugó también con la fonética para crear el nombre de su alter ego femenino, Rrose Sélavy; y con el 
idioma en el que hizo servir para firmar el famoso Fountaine, «Mutt, R», provinente del alemán mutter, madre, con 
referencia a la relación formal entre el urinal y la pelvis femenina (esta es solo una de las múltiples interpretaciones que 
tiene el pseudónimo). 

Fountaine con Roue... al fondo 
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�  Concepto al que se le han dado varias definiciones, ¿no es así? Por ejemplo, Breton4 los definió 

como «objetos manufacturados promovidos a la dignidad de objeto de arte por una elección del 

artista». ¿Cual es la suya? 

� No hay definición exacta, pero supongo que podríamos decir que es «uno de esos objetos 

corrientes, casualmente recogido de algún olvidado rincón, escogido, que se monta el mismo sobre 

un pedestal y después se sitúa en el entorno más ajeno posible a él (en una 

exposición de arte, por ejemplo); entonces, se ironiza  ese objeto, declarándolo 

como natural en el mundo del arte bajo firma y etiqueta». 

�  Qué más irónico que la interpretación que hace de la sonrisa de la Gioconda, ¿no? 

� Sí, es cierto. Tiene el culo caliente...5 –una amplia sonrisa se dibuja en nuestros 

labios. Es un ready-made divertido, de los que yo digo ayudado, porque la ironía 

viene con el título. 

�  Igual que aquella pala de nieve que está colgada. Tiene también un título bastante 

cómico. 

�  In advace of a broken arm; En previsión de un brazo roto.  Tiene su gracia. Pero lo 

más importante, recuerda, no es el porqué se llama así, sino el porqué está aquí, 

en un museo. 

�  Según lo que ha dicho antes, debe ser una característica fundamental del ready-made el ser un 

objeto descontextualizado por completo... 

�  Y que por esta misma razón pierde toda funcionalidad... 

�  ¿Quiere decir que el objeto se ve desfuncionalizado descontextualizándolo? 

� Exacto. Fíjate en lo primero de lo que hemos hablado, la rueda. Su función es transportar; pero si 

está anclada con la horquilla hacia arriba en un taburete de cocina ya no puede cumplir la función.  

�  Y hace que el taburete pierda la suya, la de sostener a personas para que se sienten. 

�  Sí, pero no del todo, ya que está sirviendo de soporte, a la rueda, en este caso. 

�  Un soporte que podría haber sido cualquier otra cosa... ¿qué le indujo a poner un taburete? 

� Verás, para elegir un ready-made, así como sus partes, «se debe llegar a una especie de 

indiferencia tal que uno no posea emoción estética. La elección de los ready-made está siempre 

basada en la indiferencia así como en una carencia total de buen o mal gusto». 

�  Así que fue una elección completamente aleatoria, sin ningún pretexto. 

�������������������������������������������������
4 André Breton (1896-1966), poeta y crítico francés, líder del movimiento surrealista, del cual estableció la estética en 
el primer Manifiesto surrealista de 1924. Colabora con Duchamp en varias ocasiones. 
5 Se habla aquí de la intervención que Duchamp hizo en una réplica de la Gioconda de Leonardo, pintándole unos 
bigotes y sugiriendo sutilmente mediante la lectura letra por letra del título (L.H.O.O.Q., leído «elle a chaud au 
cul/cou»), eso sí, en francés, que la sonrisa de la famosa dama está provocada por una alta temperatura en el culo; o 
cuello en las versiones más formales. 

In advance of a broken arm 
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�  Bueno, no del todo. El taburete tiene su función dentro de la obra al acentuar de alguna manera 

todos los contrastes que hay entre el soporte y el soportado. Por ejemplo: la orientación del 

taburete está definida, lo que no pasaría si pusiésemos un simple pedestal, ya que no sabríamos si 

está del derecho o del revés, cosa que sí que pasa con la rueda de bicicleta. Tenemos así un 

elemento en su dirección natural y el otro en la invertida. 

�  La geometría también sería un aspecto a contrastar: de la casi absoluta radialidad de la rueda a la 

presencia de elementos más cuadriculados en el taburete. 

�  El color... 

�  También la quietud relacionada con el taburete y el movimiento asociado a la rueda serían un 

interesante punto de comparación. 

 

 

MOVIMIENTOS 

 

 

�  Bien, como ya te he dicho, precisamente el movimiento de la 

rueda fue lo que me impulsó a realizar el montaje. Y realmente, 

este fenómeno fue la base de muchas de mis otras obras. 

�  La primera con la que veo una relación es Nu descendant un 

escalier, nº 2... 

�  Es lo que se podría decir un movimiento casi estático, lo que se 

da en este cuadro. Es la superposición de diferentes posturas 

que uno adopta al bajar una escalera. 

�  Y para representarlo volvió a romper moldes. Unió la estética cubista6 con el dinamismo de los 

futuristas7. Igual que le pasó años después con la Fountaine en Nueva York, no le dejaron exponer 

su obra en los Indépendants de París... 

�  Fue una gran decepción, aunque en el Armory Show de Nueva York en 1913 tuvo una gran 

aceptación. Pasó que los cubistas franceses tenían una línea de trabajo muy definida, que no 

incluía el movimiento, y creyeron que mi propuesta no encajaba con sus tendencias. 

�������������������������������������������������
6 Movimiento artístico que se manifestó sobre todo en pintura, cuyo objetivo principal era el de alejarse de la 
representación naturalista y conseguir plasmar de modo simultáneo sobre la superficie del cuadro un objeto visto 
desde múltiples ángulos. Desarrollado principalmente por Georges Braque y Pablo Picasso hacia 1907, alcanzó su 
apogeo alrededor de 1914 y continuó evolucionando durante la década de 1920. Movimiento precursor de la 
abstracción y de la subjetividad artística, rechaza la perspectiva y el movimiento y le dan primacía a la línea y la forma. 
7 Movimiento artístico de comienzos del siglo XX que rechazó la estética tradicional e intentó ensalzar la vida 
contemporánea, basándose en sus dos temas dominantes: la máquina y el movimiento. El poeta italiano Filippo 
Tommaso Marinetti recopiló y publicó los principios del futurismo en el manifiesto de 1909. 

Nu descendant  
un escalier Nº2 
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�  Lo mismo pasó con Las señoritas de la calle Aviñó, de Picasso, quien en su tiempo, 1907, puso en 

entredicho los métodos fauvistas8, mientras que su obra lo hace con los cubistas analíticos.   

�  Son en efecto propuestas diferentes, que hacen evolucionar las tendencias artísticas. Mis 

tendencias también han evolucionado. Empecé de muy joven, con influencias de Monet, de Redon, 

Manet, y posteriormente de Matisse, quien introdujo el carácter fauvista en mis composiciones, que 

abandoné en cuando tuve conocimiento del llamado cubismo, con el que, como ya hemos 

comentado, empecé a experimentar para ampliar los campos de este, mezclándolo con el 

fenómeno futurista que se estaba viviendo en Italia desde 1909, aproximadamente, en el que se 

daba suma importancia al movimiento y a la máquina. 

�  Dos elementos que aparecen (el segundo 

muy sutilmente) en su obra Joven triste en 

un tren, precedente de Nu..., con las mismas 

características de nexo entre futurismo y 

cubismo. 

�  Sí, fue la primera obra de estas 

características. En aquél mismo año estaba 

aún inmerso en el cubismo analítico. Hice 

por ejemplo, Retrato de jugadores de 

ajedrez. 

�  Otro tipo de movimientos que le interesan 

mucho, ¿no es así? 

� Sí, el ajedrez es una de mis pasiones más fervientes.  He participado en diversos torneos, pero no 

he dejado de practicarlo también como simple diversión, como cuando jugaba con mis hermanos... 

�  Que también son artistas. ¿Ha llegado a colaborar con alguno de ellos? 

� Mi hermano Raymond9 pidió un día a unos cuantos amigos, incluyéndome a mí, que le pintáramos 

algo para decorar la cocina. Yo le hice un Molino de café, que mira por donde, concuerda con lo 

que estábamos hablando antes: la introducción del movimiento y de la máquina en el arte. 

�  La base de una etapa de la obra de uno de sus amigos más cercanos, Picabia10. 

�  Ah, Francis. Con él he aprendido mucho, hemos trabajado mucho juntos. No sólo con él. Está 

también mi cuñado Jean Crotti11, Man Ray12 y muchos otros. 

�������������������������������������������������
8 Movimiento pictórico francés (entre 1904 y 1908, aprox.) que revolucionó el concepto del color en el arte 
contemporáneo. Los fauvistas rechazaron la paleta de tonos naturalistas en favor de los colores violentos para crear un 
mayor énfasis expresivo. Alcanzaron una intensa fuerza poética gracias al fuerte colorido y al dibujo de trazo muy 
marcado, desprovisto de dramatismo lumínico.�
9 Raymond Duchamp-Villon (1876-1918), escultor francés, uno de los maestros del movimiento moderno de principios 
del siglo XX. En 1910 comenzó a desarrollar un estilo cada vez más geométrico y abstracto. 
10 Francis Picabia (1879-1953), artista vanguardista francés, nacido en París. Su arte no admite clasificación ya que 
trabajó en casi todos los estilos contemporáneos más destacados, como el impresionismo, el cubismo, el fauvismo, el 
orfismo, el dadaísmo, el surrealismo y el arte abstracto. Hizo también pintura figurativa, dibujo y collage. 

Portait de jouers d’échecs 
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�  Con este último hizo usted una serie de montajes audiovisuales bastante interesantes. Desde 

volver a las andadas en el tema provocativo travistiéndose bajo el nombre de Rrose Sélavy, jugar 

con él una partida de ajedrez en el film Entreacte, y en el que colabora también Picabia, o 

documentando fílmicamente en Anémic-Cinéma una de sus obras de 1926, los Rotoreliefs13. 

�  El tema audiovisual me gustaba, me entretenía. En el mismo año 26 recuerdo que Calder filmó su 

Circo, un conjunto de figuritas en movimiento. Fue antes de sus obras más reconocidas: los 

móviles. 

�  Son maravillosos. Recordando sus formas y colores me ha venido a la cabeza Miró, de quien hay 

unos cuadros en la primera sala de esta planta. ¿Los ha visto? 

� Por supuesto. Lo que me fascina de Miró es la creación de un lenguaje propio. Calder también 

desarrolló un lenguaje similar al de Miró, pero más centrado en el ámbito de la escultura. 

�  Este lenguaje, individualista, si quiere, fue el que los alejó un poco del surrealismo. 

�  Sí, Calder y Miró se acercaban más al arte abstracto más que al surrealista. Era una obra 

efectivamente con alto contenido psicológico pero que destacaba más por el aspecto visual. 

�  Cosa que usted no compartía. 

�  No, yo enfoqué mi arte más hacia la parte psicológica, a la libre interpretación por parte del 

espectador de lo que estaba observando. Y debe ser por esto que mis obras tienen tantas 

interpretaciones por lo que hace a su significado. 

�  Con todo esto me viene a la cabeza el libro que Freud escribió en 1900. La interpretación de los 

sueños. Influenció bastante en los movimientos artísticos de la época. 

�  Sobretodo a los surrealistas. Breton partió de las ideas freudianas y las combinó con todo lo que 

había conllevado el movimiento Dada. 

�  Del que usted fue uno de los máximos representantes. 

�  Eso dicen. Éramos simplemente un grupo de jóvenes que no veía el arte de la misma manera que 

la otra gente. Creíamos (y seguimos creyendo) que el verdadero arte es el «anti-arte». Cualquier 

cosa podía ser arte, y esto lo demuestran ahora los ready-mades, una forma de negar la 

imposibilidad de definir el arte. 

�  Realmente una visión muy peculiar, pero que por lo que parece, como bien ha dicho ahora mismo, 

mucha gente ha compartido. Y puede que el que más se haya acercado es Andy Warhol.  

����������������������������������������������������������������������������������������������������������������������������������������������������������������
11 (1878 - 1958). Pintor dadaísta francés influenciado en un principio por el Impresionismo y el Art Nouveau y después 
por el Fauvismo. En 1910 empieza a experimentar con el cubismo, cosa que le acerca a Duchamp i Picabia, con quien 
se asocia en Nueva York. En 1919 se casa con la hermana de Duchamp. 
12 Man Ray (1890-1976), pintor y fotógrafo estadounidense, figura destacada en la vanguardia artística del París de la 
década de 1920.Junto a su amigo, el pintor francés Marcel Duchamp, participó en la creación del grupo Dada de 
Nueva York, en 1917. Su nombre de nacimiento era Emmanuel Rudzinsky. 
13 Discos giratorios accionado manualmente o mediante motor, por medio del cual se conseguía producir una 
sorprendente ilusión de movimiento, profundidad y luminosidad. Duchamp se adelanta 30 años a los principios del arte 
Op y del arte cinético. 
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�  Bueno, Warhol también parte de la base de escoger objetos cotidianos para la materialización de 

su obra artística, pero lo hace de una manera que la copia de la misma sea un elemento principal 

en su estilo, facilitándolo el hecho de que sea mayoritariamente obra gráfica. 

�  Sí, pero no podrá decir que su obra está exenta de copias.  

�  No, no. Y suerte tuve de esto. Algunas de mis obras que están en museos son reproducciones, ya 

que los originales están perdidos. La “desaparición” más curiosa puede que fuera la de la rueda de 

bicicleta, que mi madre tiró cuando dejé Francia para irme a Nueva York, pensándose 

seguramente que era un objeto sin valor. Y en aquél momento lo era. 

�  Hasta que decidió que podía ser arte y que por lo tanto podía estar en los museos. 

�  Efectivamente. 

 

 

VOLVER A ROMPER 

 

 

�  Y ahora, ¿qué propondría para exponer en un museo? 

� Es difícil de decir en estos momentos... 

�  Me refiero a que si cree que aún hay caminos no explorados en el mundo del arte, que si aún se 

puede marcar algún posible punto de inflexión en el concepto de obra de arte. 

�  Viendo lo que se expone hoy en día en los museos de todo el mundo lo veo muy improbable. La 

única esperanza reside probablemente en la evolución de las nuevas tecnologías que permitan la 

aparición de nuevos materiales con los que trabajar o alguna mente descabellada que proponga 

algo totalmente impredecible.  

�  O que por misterio de la naturaleza aparezca una cuarta dimensión con la que trabajar. 

�  Es curioso que nombres esta cuarta dimensión, porque me lleva a pensar otra vez en los ready-

mades. 

�  ¿Está sugiriendo que los ready-mades son objetos pertenecientes a una cuarta dimensión? 

� No, aún más: todos los objetos, y por lo tanto también los ready-mades, provocan lo que yo llamo 

la cuarta dimensión. Es una simple relación que se puede deducir fácilmente: si una sombra es la 

proyección bidimensional de una forma tridimensional, entonces un objeto tridimensional... 

�  Debería ser la proyección de una forma cuadridimensional. 

�  Es la proyección de la cuarta dimensión, creada por el mismo espectador. 
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�  De ahí su insistencia en que el arte lo crea el espectador y no el artista, que es sólo el que tiene la 

idea. 

�  Sí. Y estas relaciones me han llevado a un par de ideas. 

�  Interesante. ¿Cuáles? 

� Relacionado con el hecho de que la obra es del espectador, propondría una masa de material 

moldeable, tipo plastilina pero con propiedades de durabilidad mucho mayores por lo que como te 

he dicho antes dependemos de la innovación en materiales. Esta masa estaría colocada en un 

pedestal a disposición del espectador que la quiera moldear. 

�  Es llevar el concepto de arte del espectador al máximo. Pero la lástima es que las obras que se 

creasen con la masa no perdurarían más que segundos. Se podrían tirar fotografías de cada una 

de las propuestas y después hacer una serie de vídeos con la evolución formal de la masa. 

�  ¿Por qué no? 

� Y... ¿la segunda idea? 

� Bueno, es respecto al tema de las sombras. Pongamos por 

ejemplo una revisión de la Roue de bicyclette, de tal modo que 

descompondríamos la rueda y el taburete en los elementos que 

los componen. Las distribuiría aleatoriamente en una habitación 

colgadas del techo y a diferentes alturas e iluminaría cada parte 

de forma que el conjunto de todas las sombras formasen la 

silueta de mi primer ready-made. 

�  Genial, pero creo que le falta una cosa: el movimiento de la 

rueda. Se podría introducir un mecanismo que provocara un 

movimiento rotatorio en la rueda, de manera que el ready-made 

recuperaría el movimiento que los museos le impiden. Por cierto: 

¿no echa de menos la sensación de ver girar la rueda? 

 

Sin articular palabra, Redû se levanta pausadamente, sube a la tarima, se dirige hacia la rueda y con un 

suave movimiento de mano la hace girar. 

Mi única respuesta es una sonrisa al ver la atónita cara del vigilante observando el movimiento de la rueda 

sin que absolutamente nadie la hubiera tocado. 

 

 

 

 

Las actuales sombras de Roue... 
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