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#MuseumsWithoutWalls 

El mundo del 2084 y el espacio expositivo. 
 
El 10 de marzo del 2020 inauguré una obra de Arte en una Galería a Cielo Abierto en el 
centro de la ciudad de Córdoba, mi ciudad.  
A los 10 días (20 de marzo) la ciudad y el país entero se cerraron por decreto; el 
aislamiento social y obligatorio había comenzado y mi muestra (como tantas otras en 
el país y en el mundo entero) quedó detenida en el tiempo y encerrada en el espacio, 
inaccesible tanto para mi como para todos los posibles espectadores.  
 
A partir de ese momento comencé un desandar de ciertos caminos de certezas que yo 
había ido construyendo a lo largo de mi carrera artística y profesional en general. Las 
preguntas comenzaron a inundar mi cabeza, seguramente conectada a miles de otras 
cabezas en miles de otras ciudades alrededor del mundo que se estarían preguntando lo 
mismo:  
¿qué pasaría si nuestras obras no se pudiesen volver a exponerse nunca más en museos, 
en  galerías o en cualquier otro espacio expositivo - en su mayoría espacios interiores - 
cercados por paredes? 
 
Con esta inquietud girando en mi cabeza, me llega esta propuesta de trabajo que voy a 
abordar siguiendo tres líneas de pensamiento:  
 
En primer lugar, la del artista conceptual estadounidense Michael Asher, quien en los 
últimos años del siglo XX y los primeros de este siglo (hasta su muerte) se dedicó a 
cuestionar a las instituciones dedicadas a la exposición y circulación de obras de arte, 
fuesen estos museos públicos o privados, así como galerías de arte, etc. y hace de las 
condiciones y convenciones en las que se produce y exhibe el arte la materia prima de 
su investigación y trabajo. 
 
En segundo lugar, me he basado en el análisis que hace HANS JUNKER en el artículo “La 
reducción de la estructura estética, un aspecto del arte actual” en el cual 
realiza un análisis del desarrollo de las diferentes corrientes de las artes visuales desde 
comienzos del siglo XX en adelante.  
  
Y en tercer y último lugar, en mi experiencia personal que como viajera de ciudades  
que las recorre mirándolas con el filtro de mi formación de arquitecta y de artista. 
 
 
1. 
Michael Asher fue un artista y profesor del célebre Instituto Californiano de Arte 
(CalArts) en Los Angeles. 
 
En el campo de la producción artística, se dedicó a la crítica a las instituciones 
dedicadas a la exposición y circulación del arte. El hizo de estas instituciones y de sus 
espacios físicos la materia prima de sus obras, todas efímeras, conceptuales, de sítio 
específico y materializadas como instalaciones.  
 
Partiendo del concepto de que no hay exposiciones o muestras de arte ingenuos; que 
detrás de cada una de ellas hay intereses relacionados al manejo del arte como 
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mercancía, como producto de un mercado creciente de obras de arte, mercado más que a 
su difusión como objeto de producción artística está la intención de manipular al 
espectador guiándolo a que vea lo que la institución, el curador, los coleccionistas, etc. 
quieren que sea visible según fines ajenos a la calidad o valores intrínsecos a la obra de 
arte, invisibilizando el resto y, a su vez, haciendo creer que esta maniobra no sucede. 
 
La institución para Asher es entendida no como edificios o estructuras administrativas 
sino como un sistema discursivo, como un espacio ideológico en el cual el arte se 
mostraría como autónomo siendo que en realidad no lo es y su fue objetivo desmantelar 
estas maniobras. 
 
Su trabajo, que el llamó “crítica institucional” se enfocó en esas convenciones ocultas 
que giran alrededor del arte y de como este es visto y usado en la sociedad del siglo XX. 
 
Para materializar su obra Asher realiza diferente tipo de operaciones que ponen en 
evidencia su crítica. 
 
En la galería Claire Copley en Los Angeles, 1974, eliminó la pared que separaba el 
espacio expositivo propiamente dicho de la zona de oficinas poniendo así en evidencia 
la parte administrativa y de manejo comercial que hay detrás de la exposición de obras 
de arte. 
 
 

 
 
 

En el Museo de Arte de Santa Mónica en 2008, en una muestra llamada AFASIA, 
recreó las estructuras internas de todos los paneles que habían sido utilizados durante 
todas las 44 exposiciones que se realizaron en el museo durante 10 años. Al ingreso de 
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la muestra había planos de esas exposiciones entregandole así a los visitantes las claves 
de lo que verían. 
 
 

 
 
 
 
 

 

En Kunsthalle de Berna, Suiza, cambió 
de posición los radiadores de un edifício 
de gran valor hsitórico y reorganizó las 
cañerías generando así una istalación de 
sítio específico formado por el rediseño 
de todas las conexiones de la tubería. 
 

 
 
Sus obras no se vendían, no cobraba por ellas, sino que estipulaba horas de trabajo y 
exigía a las instituciones que le hiciesen un contrato por estos honorarios y ninca por la 
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obra de arte en si; nunca se pudo hacer una retrospectiva de sus obras porque 
literalmente desaparecían luego de terminado el período de la muestra. 
 
En la Whitney Biennial del Whitney Museum in New York de 2010, bienal a la cual asistí, 
propuso que el museo estuviese abierto las 24 hs del día incluyendo un ingreso “pay-
what-you-wish”. La idea era democratizar la ida al museo para hacerlo accesible a las personas 
que usualmente no pueden asistir en horario laboral, para aquellos para los cuales el precio de 
la entrada resultaba inaccesible o para los que quieren tener tiempo de calidad para mirar las 
obras. Factores de presupuesto no permitieron llevar adelante el proyecto que quedó limitado 
a 72 hs. Después sólo quedó una placa colocada en cada piso en la cual explicaban el proyecto 
de obra de arte del artista Michael Asher.  
 
2 
Hans Dieter Junker fue un filósofo y crítico del arte alemán, de la escuela de Frankfurt. 
En su artículo “La reducción de la estructura estética, un aspecto del arte actual” 
analiza el modo en que a partir de las primeras vanguardias el arte comienza a 
diferenciarse de la vida.  
 
2.1 
La primera de estas reducciones se da con el Post-Impresionismo en cuyos 
movimientos se da una ruptura entre la forma y el objeto representado (Fauvismo, 
Expresionismo, Cubismo, -etc.). La obra habla de la realidad pero no la copia sino que 
la filtra con su mirada de artista, de acuerdo al movimiento en el cual se enrole. Aún 
así la obra sigue hablando de una realidad y hace referencia a ella. 
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2.2. 
En una segunda etapa de esta reducción, Junker habla de la desaparición del objeto 
representado. Desaparece el objeto real y es sustituido por la obra del artista. 
Ejemplos de esto son el Constructivism Ruso, el Neo-Plasticismo, el Minimal Art, el Op-
Art, etc. En estos movimientos, la obra de arte rompe la relación con el objeto real y 
sin embargo la obra tiene una estructura interna que la sostiene y que es propia de la 
obra de arte. 
 
 

 
 
 
 

2.3. 
En una tercera etapa reduccionista, esta estructura formal, interna de la obra de arte 
desaparece también. Ejemplos de esta reducción son:  el Informalismo, la Action 
Painting, el Arte Povera, etc. La mancha, los chorreados, la inclusión de otros 
materiales ajenos a la pintura, etc. son las técnicas utilizadas por los artistas de estos 
movimientos. Sin embargo hasta aquí se mantiene una cierta estructura, un cierto 
cálculo, una cierta referencia a las leyes de las producción artística conocidas. 
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2.4. 
En una 4ª etapa de reducción, es la realidad la que en lugar de ser representada, ocupa 
el lugar de la obra de arte. El Body Art, el Arte Concptual, el Dadaismo, el Land-Art, la 
Instalción, etc. Esto se da a partir de Marcel Duchamp y abarca todo el sigloo XX hasta 
la actualidad. 
 
 
 

 
 
 
 
3.  
Desde que Frank Lloyd Wright realizó el proyecto para el Gugenheim Museum de 
Nueva York en 1959 en adelante asistimos a la produccion cada vez más frecuente y de 
mayor envergadura de proyectos y contrucción de museos que son elaborados como 
auténticas obras de arte a escala de las ciudades. 
 
Son obras de “arquitectura de autor”, insertas en entornos urbanos; verdaderas 
esculturas a escala urbana que escapan a toda lógica del Mercado del Arte. 
 
No pueden mostrarse en Ferias o Bienales, no pueden ser compradas, vendidas, 
coleccionadas. Son objetos únicos que muchas veces compiten con las obras que se 
muestran en su interior. El continente pasa a tener mas valor y mayores atributos 
artísticos que los posibles contenidos que se expongan adentro de lo edifícios. 
 
Como ejemplo de esto enumero a continuación algunose ejemplos: 
 
3.1. El Museo de Arte contemporáneo de Niteroi de Oscar Niemeyer en Brasil (1996). 
Este edifício ni siquiera está pensado intriormente como espacio expositivo sino como 
volúmen escutórico a nivel de la coneción entre Niterioi y Rio de Janeiro. 
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3.2.  El Museo Guggenheim de Bilbao de Frank Gehry. 1997, Bilbao, España. 
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3.3. 
El Museo de Ciencias Príncipe Felipe, en Valencia, España, año 2000. Obra del 
arquitecto, ingeniero y artista Santiago Calatrava. 
 
 

 
 
 
3.4. 
The national Museum of Art, 2004, Osaka. Arquitecto Cesar Pelli. 
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3.5. 
La ampliación del Royal Ontario Museum, Canadá, año 2005 por el arquitecto Daniel 
Libeskind. El arquitecto Daniel Libeskind ha realizado otros museos o ampliaciones de 
museos con el mismo criterio. Ejemplo de esto son El Museo Judio de Berlin; el Museo 
Judio Contemporáneo de San Francisco; el Museo de Denver, USA, entre otros. 
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3.6. 
El MAXXI, Museo Nacional de las Artes del Siglo XXI, Roma, año 2009, arquitecta Zaha 
Hadid. 
 
 
 

 
 
 
 

 
 



Teresa M. Maluf  #MuseumsWithouWalls 
 

 8 

3.6. 
El Museo Soumaya, Ciudad de Máxico, añi 2011, Arquitecto Fernando Romero. 
 

 
 
 

3.7. 
El Museo Salvador Dalí, ubicado en una tranquila localidad de Florida, USA, realizado 
por el estudio de arquitectura estadounidense HOK en 2011. 
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3.8. 
El Museo del Mañana, Rio de Janeiro, 2015, obra de Santiago Calatrava. 
 
 

 

 

3.9 

El Museo del Futuro en Dubai, planificado para inaugurar en el 2020; estudio de 
arquitectos árabes Killa Design. Está diseñado con tecnología BIM 4D que permite por 
medio de algoritmos introducir el concepto de tiempo en toda el proceso desde la 
concepción de la imagen hasta la conclusión de los trabajos. En la elaboración del 
diseño está presente la idea del PRESENTE (lo conocido) y del FUTURO (lo que no 
conocemos). 

La forma elegida ha sido la de una pieza geométrica de forma toroide (circunferencia 
que gira alrdedor de un uje que no lo corta) que representa lo conocido hasta hoy con 
un gran espacio vacio interior que representa los desconocido, el futuro... es decir 
tiene todos los atributos de una obra de arquitectura así como de una obra de arte. 
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A modo de conclusión y propuesta. 

Creo que en el contexto actual es fundamental que la obra recupere el valor de obra 
de arte en lugar de ser considerada simplenete como una mercancía con valor de 
mercado. 

Con la experiencia actual del COVID  y las consecuencias que esto ha traido en las 
modificaciones en la forma de trabajo y de vida, en general, además de las 
perspectivas a futuro con respecto a las posibilidades de aparición de nuevas 
catastrofes ecológicas provocadas por el daño al medio ambiente no son alentadoras 
sino más bien todo lo contrario, creo que debemos plantearnos modificar nuestra 
manera de producir, exibir y disfrutar de las obras de arte. En el panorama a futuro las 
obras deberán ser instaladas lejos de los lugares cerrados en los cuales, además, sólo  
circula un público slecto y privilegiado e iniciado en temas de arte. 

 
Siguiendo entonces con el análisis reduccionista de Junker, propongo una 5ª reducción 
en el proceso iniciado a principios del siglo pasado y que sería la de volcar el Arte a las 
ciudades, a las calles, los parques, la medianera, los espacios abiertos en genral. 
 
El Arte integrado a las mismas, convertido en Arte Público y dirigido a un sector mucho 
más amplio de la sociedad que pueda entender o no de Arte pero que lo pueda 
disfrutar, integrandolo a su vida cotidiana. Que además lo pueda vivenciar desde su 
propia formación, realidad y cultura. 
 
Un Arte Publico, inserto en el tejido urbano, pensado en conjunto con la Arquitectura y 
el Paisajismo y considerado por el Urbanismo a la hora de planificar las ciudades. 
 
Un Arte democratizado, lo cual no significa que baje su calidad o sus atributos, si no 
por lo contrario, pensado como una parte más (y muy importante) del mobiliario 
urbano.  
 

Por otra parte los edifícios que hoy son museos se destinaría a ser guardianes de las 
colecciones de arte, de la historia y la memoria y sus actividades estarían centradas 
fundaemtnrlmente en la educación y la conservación del Patrimonio.  


