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Definida por el silencio que particulariza su actitud vital, 
Patricia Dauder (Barcelona, 1973, formada en Bellas Artes 
en la Universidad de Barcelona y con estancias en Holanda, 
Nueva York y Praga), llena el espacio de preguntas que 
formulan nuevos horizontes y posibilidades basadas en sus 
recuerdos. Destaca la simplicidad de su obra, con la que 
plantea el paso del tiempo, el espacio y la materia, movién-
dose cómodamente entre la distorsión y la serenidad que 
implican un conjunto de sus obras en distintos medios (dibujo, 
escultura, textiles, film y fotografía). A veces, se hace visible 
esa tendencia por la superposición de capas con la que reite-
ra y refuerza aquellos significados que le interesa remarcar. 
A modo de creación serial, el espacio se configura a través 
de unos gestos que abandonan su autonomía para funcionar 
como una entidad instalativa, en interacción directa con el 
espacio en el que se insertan. Todo ello como resultado de 
años de un comprometido y tenaz estudio formal, analítico 
y conceptual de los materiales y su relación con el entorno.

Sus obras las podemos encontrar en colecciones internacio-
nales como Colección «La Caixa», Barcelona (ES); Ministerio 
de Cultura de España (ES); Fundació Banc de Sabadell 
(ES); Museu d’Art Contemporani de Barcelona, MACBA, 
Barcelona (ES); Fundación Caja Madrid, España; Banco de 
España (ES).

A usted se le califica como una artista de factura 
procesual y abstracta. Si fuera así, ¿por qué?, 
¿qué encuentra en estos procesos que no encuen-
tra en otros lenguajes artísticos?
El hecho de que mis trabajos se desarrollen en periodos de 
tiempo muy largos y que consistan en formas mayoritariamen-
te no reconocibles, no es algo que escojo premeditadamente, 
sino que surge de manera natural. Y así es desde mis inicios.
No creo que mi trabajo tenga que ver con la abstracción en 
el sentido de la creación de formas o marcas sin referencias 
con la realidad, ni con un ensimismamiento en el formalismo. 

Lo que ocurre es que las morfologías que aparecen en mis 
dibujos, tejidos, esculturas o en películas, como resultado de 
consecutivas acciones con materiales e imágenes, llevadas 
a cabo a lo largo de semanas, meses o años, no están rela-
cionadas con la apariencia externa de las cosas, ni con lo 
inmediato, ni con un discurso o un relato para ser contado, 
sino con una visión de la realidad en constante transforma-
ción, que intento comprender o interiorizar a través de mi 
experiencia. Las cuestiones que me interesan no tienen un 
cuerpo o una materialización definida permanente, sino que 
están cambiando. 

Ritmos naturales, sucesos efímeros, rastros del paso del 
tiempo, pueden no tener una apariencia concreta, pero son 
reales. Mi ámbito de trabajo es el de las intuiciones, sensa-
ciones, percepciones, pero con una base real, no imaginada. 
La realidad para mí no es un conjunto de objetos / materia 
aislados, compactos y permanentes. Supongo que por ese 
motivo siempre he tenido una cierta dificultad en concebir la 
obra de arte como un objeto acabado y me han interesado 
más las fases por las que pasaba en su desarrollo formal y 
conceptual, siendo el resultado final, una manifestación de 
una acumulación de esas fases.

Ahora bien, ¿cómo representar estas percepciones e ideas 
sobre la mutabilidad, lo impermanente o la fugacidad? 
La idea de representación es una cuestión problemática. 
Siempre he sentido una cierta aversión a la representación 
entendida como una metáfora de algo. En cambio, me siento 
más cercana a la idea de que el objeto que resulta del traba-
jo artístico no es una representación de nada sino algo en sí 
mismo, por muy inconcreto que eso suene. 

No obstante, y a pesar de lo contradictorio que pueda pare-
cer, mi práctica está muy ligada a lo matérico, lo manual y lo 
táctil. Continúo teniendo la necesidad imperiosa de utilizar 
los sentidos y la materia para entender una serie de ideas 
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sobre el contexto en el que me encuentro.  A pesar de que 
con la experiencia he adquirido un mayor conocimiento de 
cuáles son mis referentes y mi posición, siempre al empezar 
un trabajo estoy en un punto cero, precisando del contacto 
físico con la materia para empezar a establecer conexio-
nes. Es decir, el diálogo con el material, su manipulación 
y observación, me ayuda a establecer conexiones, sentir y 
pensar. Me es imposible idear una pieza mentalmente y pro-
seguir unas pautas preestablecidas porque necesito el factor 
experiencia y porque mi proceder no es lineal, con toda la 
problemática que conlleva de inversión de tiempo y dificultad 
por delegar parte del trabajo a terceros.  
Definiendo su trabajo, para usted el espacio 
siempre ha sido determinante. Esto quiere decir 
que, aunque su trabajo es de recursos mínimos, 
la energía del lugar y la memoria de sus viven-
cias necesariamente forman parte del diálogo 
entre obra, espacio y espectador. ¿Es necesario, 
por tanto, para usted ver cómo interacciona el 
espectador ante su obra?
Es necesaria para mí la interlocución entre la obra en el 
espacio y el espectador. Como apuntas en tu pregunta, en 
mis obras están contenidas, una serie de sucesos y vivencias 
personales, muchas veces relacionadas a un lugar o a la 
memoria de un lugar, que no se manifiestan explícitamente 
pero que, de algún modo, durante el proceso de trabajo se 
trasladan a la pieza. A pesar de la ausencia de referencias 
legibles o visibles y de la habitual formalización poco defini-
ble, el espectador puede establecer una relación con la pieza 
a través de los elementos en el espacio y su configuración.

Creo que el silencio o el encuentro silencioso entre el 
espectador y la obra de arte es importante como un punto 
de partida para generar una experiencia que puede ser 
única y enriquecedora, no sólo con mi trabajo sino con el 
de muchos artistas. Mi obra no hay que entenderla de una 
manera concreta, ni propongo una lectura en una dirección 
marcada. No hay un manual de instrucciones. En muchas de 
mis piezas escultóricas y en dibujos o telas, aparecen una 
serie de elementos visibles, tangibles, pero también hay algo 
que falta, un vacío, una ausencia. La interacción del espec-
tador se basa en observar atentamente, activar sus propias 
sensaciones y quizás completar aquello que ve o que no ve.
 
Esa es una situación ideal que me interesa pero que soy 
consciente que no es fácil, especialmente hoy en día porque 
requiere de un esfuerzo. Actualmente hay un déficit de aten-
ción generalizado y nos hemos acostumbrado a enfrentarnos 
a las cosas a través de la explicación o de los ojos de otra 
persona, del autor o un mediador, sin activar nuestra mente 

y sin confiar en nuestros sentidos y nuestro criterio. La ex-
periencia directa, personal, individual y silenciosa, es algo 
totalmente devaluado en la actualidad. 
 
¿Comunica mejor con su obra que con la palabra?
Sí, mucho mejor. Me gusta mucho leer y pasó mucho tiempo 
leyendo. Escribir también forma parte de mi práctica habi-
tual, pero escribo sólo para mí, a nivel interno, nunca o casi 
nunca con la intención de ser leído. El lenguaje escrito, la 
palabra es algo que me resulta fascinante, pero lo encuentro 
muy complejo. Creo que es muy difícil ser preciso y abierto 
a la vez. Quizás el problema es que tengo como referencia 
un modelo de escritura o un tipo de texto estructurado a 
modo de ensayo, de tipo discursivo o académico, en la que 
no me encuentro cómoda y que requiere una capacidad de 
articulación relacional, que me resulta compleja.
Constantemente - quizás es algo común en la práctica ar-
tística- estoy saltando de un concepto a otro sin que estos 
guarden relación alguna. Hago este tipo de asociaciones de 
modo recurrente, pero además creo que hay muchas sensa-
ciones, experiencias que no pueden traducirse en palabras, 
o que para mí simplemente es más natural comunicarlas de 
otro modo.

Es cierto que en los últimos años he prestado más atención a 
las posibilidades del lenguaje como herramienta de asocia-
ción y tengo especial interés en la relación que éste guarda 
con el lugar de donde surge y por su sonoridad, ligado a una 
experiencia de un contexto, pero no tengo claro que lo vaya 
a usar en la presentación de mis obras, al menos de un modo 
regular y de forma escrita. 

Para Susan Sontag, “La fotografía es, antes que 
nada, una manera de mirar. No es la mirada 
misma”. Y es, precisamente desde esa profundi-
dad con la que creo que usted trabaja, con un 
análisis paralelo del espacio y la forma, entiendo 
su práctica como ejercicio de reflexión. ¿Se puede 
ir más allá del mundo visible en este medio?
Sí, pero todo depende de cómo se entienda lo visible y el 
concepto de realidad. Vivimos en una cultura – la occidental- 
que siempre establece separaciones muy marcadas entre 
ámbitos y categorizaciones. O es una cosa o es otra. Visible 
o invisible. No pueden existir términos medios. 

Durante años he visto mi trabajo como un conjunto de 
conceptos contradictorios, antitéticos: vacío-lleno, cons-
trucción-destrucción, material-inmaterial, visible-invisible. 
La cuestión de cómo representar lo no visible lógicamente 
estaba siempre en el aire. En los últimos años he empezado 

“Creo que el silencio o el encuentro silencioso entre 
el espectador y la obra de arte es importante como 
un punto de partida para generar una experiencia que 
puede ser única y enriquecedora, no sólo con mi tra-
bajo sino con el de muchos artistas.”
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a entender que no hay tales opuestos, sino que hay estados 
transitorios. De la materia se pasa a la no-materia y vicever-
sa. Tiene que ver más con una cuestión de un tiempo y un 
espacio determinados que con una cuestión de materialidad 
y visibilidad, me parece. 

Normalmente consideramos la visión cómo un fenómeno 
puramente fisiológico, óptico, y tenemos cierta aversión a 
contemplarla desde parámetros más amplios. No me refiero 
únicamente a cuestiones espirituales, aunque también las 
incluyo, a pesar del rechazo que habitualmente generan. Me 
refiero también a usar un sentido, una sensibilidad o una 
conciencia interna individual para vislumbrar, intuir que hay 
una realidad más allá de la que tenemos delante, en este mo-
mento. Eso es de algún modo un campo de trabajo abierto e 
infinito, que los artistas, o muchos de ellos, tratan desde hace 
tiempo, desde el concepto del vacío en la escultura, captar 
el paso del tiempo, visiones internas del propio cuerpo o del 
universo, por poner algunos ejemplos. Creo, además, que el 
concepto de visibilidad se irá poniendo en crisis, a medida 
que vayan apareciendo avances científicos que lo cuestionen 
y que las sociedades vayan evolucionando. 

En la última edición de ARCO, usted participó a 
través de su galería matriz, ProjecteSD. ¿Qué 

sensación sacó de la representación española en 
la Feria?
Como visitante sólo estuve un día en la feria, lo cual es poco 
para ver las cosas con una cierta atención y profundidad. 
Siempre intento prestar atención a lo que se exhibe, inde-
pendientemente de su procedencia o familiaridad, pero el 
contexto de una feria es visualmente muy ruidoso y extenuan-
te, así que acabo seleccionando mucho. 

Creo que hubo una buena representación y cierto optimis-
mo. Especialmente en Arco, siempre se busca un poco llamar 
la atención y lógicamente hay muchas obras que consiguen 
ese propósito. Particularmente me inclino por piezas que no 
buscan la espectacularidad. También he detectado en los 
últimos años, que, con ciertos matices, sea en Madrid, París, 
o en Basilea, -cito estas ciudades porque son aquellas en 
las que he participado con obra en ferias- se detecta una 
especie de estilo globalizado, marcado evidentemente por 
tendencias que se imponen a nivel internacional, del que 
también participan artistas españoles. En general, más que 
estilo o tendencias, me interesan las propuestas individuales 
que tienen una particularidad muy marcada, y evidentemen-
te en España hay buenos artistas con un lenguaje propio 
y fuerte. contundentemente fuerte, algunos de ellos con 
presencia en Arco.• 


