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ENTREVISTA

Leyenda urbana
Kenny Scharf es un icono de la escena neoyorkina de los 80.

J.K.



En 1981, en la ciudad de Nueva York, la escena 
artística contemporánea era un negocio en auge 
que tenía su epicentro en el SoHo. Marchantes 
como Leo Castelli, Ileana Sonnabend o Mary 
Boone promocionaban el trabajo de jóvenes 

promesas como David Salle y Julian Schnabel, cuyo estilo 
atraía a un número creciente de compradores dispuestos 
a pagar grandes sumas por sus creaciones. Pero a pocas 
manzanas de allí -en el East Village- florecía al mismo 
tiempo una comunidad de galerías más pequeña pero 
no menos importante, una especie de satélite conceptual 

y anticomercial que orbitaba la corriente dominante del 
mundo del arte. Artistas y escritores desde Peter Hujar hasta 
Allen Ginsberg habían vivido en el barrio, y a principios de 
los 80 muchos de ellos comenzaron a abrir allí sus propios 
negocios. Ese año Patti Astor, una actriz de cine underground, 
y su amigo Bill Stelling inauguraron la Fun Gallery, que 
se convirtió en punto de encuentro de la escena hip-hop y 
donde creadores emergentes como Jean-Michel Basquiat, 
Keith Haring o Kenny Scharf -entonces conocidos sobre todo 
como artistas del graffiti- tuvieron sus primeras exposiciones 
antes de trasladarse al SoHo.  Scharf, uno de aquellos 
protagonistas había llegado a la Gran Manzana procedente 
de Hollywood (donde había nacido en 1958) buscando un 
ambiente bohemio. Él fue uno de los primeros en inyectar 
elementos de la cultura callejera en el arte contemporáneo, 
y pronto se hizo un nombre con sus pinturas monumentales 
de criaturas imaginarias y animales antropomorfos. “Quiero 
llevar el arte a la vida cotidiana”, ha dicho acerca de su 
práctica callejera. “Si cuando vas caminando por la calle tu 
mirada se cruza con algo, tal vez esa visión pueda cambiarte 
el día, e incluso, llegar a inspirarte.”

Scharf ha sabido reciclar artísticamente cada una de sus 
experiencias en aquella época. Su famosa Cosmic Cavern, por 
ejemplo, es una instalación basada en los clubs y discotecas 
de los 80; con esta obra lleva décadas transformando 
sótanos, galerías y museos mediante una experiencia 
multi-sensorial y psicodélica.  En 1985, fue incluido en la 
prestigiosa Bienal del Whitney y desde entonces su trabajo 
se ha expuesto en museos como el MoMA de Nueva York, 
el Hammer de Los Angeles o el Stedelijk de Ámsterdam. El 
veterano artista estadounidense visita este verano España 
para celebrar su primera individual en dos décadas en 
nuestro país. El lugar escogido es La Nave Salinas, el espacio 
cultural que el coleccionista Lio Malca abrió en 2015 en 
el entorno del Parque Natural de Ses Salines, en la isla de 
Ibiza. “Estoy emocionado de exponer aquí mis pinturas. 
Universalis son 140 grandes tondos en los que he plasmado 
una galería de caras que ofrecen un caleidoscopio gigante de 
colores y emociones.”

¿Cómo descubrió su vocación? Descubrí la alegría de pintar 
cuando apenas tenía 3 años, aún estaba en la guardería. 
Todavía recuerdo nítidamente lo emocionado que me sentí al 
pintar con los dedos. Me acuerdo exactamente del aspecto que 
tenían aquellos primeros dibujos…   

Usted nació en Los Angeles ¿qué le llevó a mudarse  a Nueva 
York? ¿Qué era lo mejor de vivir y trabajar en el East Village? 
Los Angeles tenía su propia escena artística, pero yo era un 
adolescente y no tenía forma de saberlo. Nueva York para mí 
era el sitio al que había que ir si querías convertirte en artista. 
Había escuchado hablar de Andy Warhol y la Factory y pensé 
que era el sitio ideal para mi. ¿Lo mejor del East Village? Que 
tenías todo en tu barrio: otros artistas, clubs y vida social. 

Como uno de los pocos supervivientes del movimiento 
contracultural de los 80, ¿cómo ha visto la evolución de Nueva 
York? Lo que más recuerdo de aquella época es lo bien que lo 
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Kenny Scharf en acción en la Nave Salinas. 
Foto: Vincent Mari
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pasábamos y cuántas cosas podían suceder cada día...Fueron 
tiempos alucinantes, pero únicamente echo de menos a los 
amigos que ya no están entre nosotros. En cuanto a los cambios, 
se ha producido uno muy grande: la escena artística de Nueva 
York ha crecido tanto que se ha apoderado del mundo.

Su nombre está indisolublemente unido al de dos grandes 
amigos suyos: Keith Haring y Jean-Michel Basquiat. 
¿Qué recuerdos tiene de ellos? Uff, sería demasiado largo 
de contar, lo que puedo decir es que con ambos hubo 
camaradería, rivalidad y ¡mucho baile!. Con Andy Warhol era 
otro tipo de relación, él era como nuestro rey, como nuestro 
dios del arte, alguien al que admirábamos profundamente, 
por lo que puede imaginarse lo que supuso para mí que 
llegáramos a hacernos grandes amigos. 

Los críticos consideran que su gran aportación ha sido 
la introducción de elementos de la cultura callejera en la 
corriente principal del arte contemporáneo. Como pionero 
del graffiti, ¿cómo ha vivido la eclosión de artistas como 
Banksy en el mercado? Definitivamente la influencia del 
Street art en el mercado es innegable. Trato de no prestar 
demasiada atención a las cuestiones relacionadas con el 
mercado porque es algo que no ayuda a mi inspiración ni a mi 
proceso de trabajo, pero obviamente estoy al tanto de que se 
están pagando sumas gigantescas por obras de Banksy.

Hablando de su trabajo en las calles, ha dicho que deseaba 

llevar el arte a la vida cotidiana. ¿Por qué? Hay un montón 
de razones pero la fundamental es que pintar en un espacio 
público actúa como un elemento inspirador y transformador 
de la vida cotidiana.

También asegura que no quiere hacer un arte que solo 
entiendan unos pocos… A lo que me refiero es que no creo en 
el elitismo artístico. No quiero que nadie se sienta excluido. 
Creo que el arte puede existir a niveles diferentes. Puede 
haber una pintura que conecte con un niño pequeño sin 
educación artística y al mismo tiempo que tenga un impacto 
profundo en un profesor de historia del arte.

Aunque sus imágenes tienen generalmente un tono 
juguetón, ha dicho que, debajo de la superficie colorista de 
sus obras, laten temas más oscuros… Me gusta incluir más 
de un mensaje en mis obras. Una persona podría reaccionar 
simplemente a la alegría y exuberancia del color (y eso está 
muy bien), pero si decide mirar más profundamente, verá que 
son composiciones con infinidad de matices y diversos niveles 
de mensajes. 

Ha definido lo que hace como Surrealismo pop. ¿Qué 
tiene este estilo de otros movimientos del siglo XX como 
el Expresionismo abstracto y el Pop? Registré el término 
en 1981 y lo hice para dejar constancia de que yo era un 
surrealista de corazón, pero que mi inconsciente estaba lleno 
de imágenes populares. ¡Así nació el Surrealismo pop!.

Detalle de la instalación en La Nave Salinas. Foto: Vincent Mari


