
20

Rafael Canogar (Toledo, 1935),
fundador del grupo El Paso en
1957, acaba de presentar su obra

reciente en la Galería Álvaro Alcázar
de Madrid. Como pintor de la genera-
ción de los 50, cree en la pintura y le
gusta expresarse con ella, empezó con
el informalismo y su obra fue evolucio-
nando con el tiempo, primero hacia el
realismo y luego hacia la abstracción.
Artista comprometido desde sus ini-
cios, su obra se ha basado en una cons-
tante reflexión sobre el ser humano:
los sentimientos, el amor, el dolor, la
tragedia, la trascendencia, la eleva-
ción… tanto en su contexto cotidiano
como en el marco espiritual. Y frente
a la percepción fragmentada del ser
humano y del mundo, Canogar busca
la recomposición, algo tan natural en
el hombre, que se convierte en fuerza,
destino y esperanza; Canogar busca de
nuevo la reestructuración, la síntesis,
la esencia. “Mi obra ha querido dejar

testimonio de esas fuerzas, esas cons-
tantes de demoler lo construido para
volver a construir sobre las ruinas de
lo anterior”.

¿Qué ha sido lo más importante de El
Paso para usted?,  ¿y qué cree que ha
sido lo más importante en el contex-
to del arte español?
Es difícil resumirlo en unas pocas pa-
labras. El Paso aportó su conexión con
las nuevas estéticas del mundo moder-
no, una visión vanguardista y puntual
con su entorno cultural, del que fui-
mos apartados por la guerra civil espa-
ñola. Las obras de los artistas de nues-
tro grupo, junto a la de otros que, sin
formar parte de El Paso, como Tàpies
y Chillida, fueron  referencia para los
jóvenes artistas españoles. En diversas
ocasiones he mencionado que la falta
de información y distanciamiento con
los centros culturales nos obligó y per-
mitió desarrollar lenguajes muy perso-
nales y auténticos. Nuestros grandes
artistas: Velázquez, Goya, Zurbarán,
etc., fueron espejo donde mirarnos y
medirnos, y los tuvimos siempre muy
cerca, el hilo conductor que entronca-
ba nuestro nuevo lenguaje con nues-
tra cultura de siempre. Para mí fue un
privilegio trabajar junto a grandes ar-
tistas, un reto significativo y una refe-
rencia para mi trabajo.

¿Qué resonancia política tuvieron us-
tedes en el franquismo?
Nosotros no significamos nada para el
franquismo, por lo menos no en los pri-
meros momentos. Éramos un grupo in-
significante e incluso podía ser utiliza-
do como declaración de la libertad que
se disfrutaba. Pero el franquismo te-
nía muchas fisuras y personas libera-
les y demócratas –dentro del régimen-
, utilizaron esas fisuras para abrir bre-
chas de libertad. 

¿Cómo se hicieron amigos los artis-
tas del grupo y cómo se les ocurrió
agruparse?, ¿qué les separó?
La amistad vino por el interés común
en la nueva estética, también coincidí-
amos en la necesidad de crear una so-
ciedad nueva, libre y democrática, don-
de nuestra pintura ocupara el puesto y
el respeto merecido. Coincidimos en
determinado momento en Madrid y,
discutiendo sobre estos temas, llega-
mos a la conclusión de que solo agru-
pados llegaríamos a resolver algunos de
los problemas más inmediatos,  que la
acción colectiva del grupo sería más efi-
caz y nuestra labor de divulgación y de-
fensa de las nuevas estéticas sería más
pujante,  y así nació El Paso. Pero an-
tes del nacimiento de nuestro grupo,

entrevista

Rafael 
Canogar
“La pintura
debe recuperar
su dimensión
poética y
metafórica”
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concretamente en el año 55, se abrió
una nueva galería de arte en Madrid: la
Galería Fernando Fe, en la madrileña
Puerta del Sol, que defendía al arte abs-
tracto y fue la línea de la Galería. Ma-
nuel Conde fue nombrado Director ar-
tístico de la galería y entre los artistas
de la misma estábamos Feito y yo. Creo
que la labor de esta Galería fue impor-
tante y, cuando Millares y Saura llega-
ron a Madrid contactaron con nosotros.
Fue un importante antecedente que sin
duda ayudó al nacimiento a posteriori
de El Paso. Nos separó el rapidísimo
cambio en las circunstancias del arte
español. También la eterna dificultad
de trabajar juntos por mucho tiempo.
Los artistas somos por naturaleza muy
independientes, podemos unir nuestro
trabajo por temas urgentes y lo fue en-
tonces. Las nuevas circunstancias nos
demandaban cambios: abrir el grupo a
otros artistas, o cerrar este como testi-
monio histórico.

¿Recuerda alguna anécdota que pue-
da contarnos?
Puedo contar, como anécdota, cómo
nació el logotipo de El Paso, al mismo
tiempo que ilustra el temperamento
acaparador y manipulador de Saura.
Habíamos quedado citados en el estu-
dio de Antonio Saura (el más idóneo
de todos los nuestros en aquellos mo-
mentos) para decidir el logotipo. Al lle-
gar, cuál no sería nuestra sorpresa al
ver que había rellenado cuatro o cinco
grandes papeles con infinidad de sig-
nos. Ante ese trabajo realizado acep-
tamos decidir sobre uno de ellos, y como
acuerdo, que era de todos. 

¿Cómo era la relación con el enton-
ces mítico París?, ¿cómo les veían allí?
La pintura informalista española tuvo
mucho éxito en Paris, como en muchos
otros países. El Museo de Artes Deco-
rativas organizó una gran exposición en
el año 59. Pero si la pregunta es con-
cretamente por el grupo El Paso les diré
que solo se hizo una exposición fuera
de España: en la Galleria L´Attico de
Roma, mi galería, y se hizo porque yo
lo organicé. Con motivo de esta expo-
sición se preparó una carpeta, la única
que existe, de obra gráfica de nuestro
grupo, al mismo tiempo que se publi-
có, acompañando a esta carpeta, el ma-
nifiesto de la terminación de nuestras
actividades como tal grupo. No debe
de extrañar la falta de más exposicio-
nes fuera de España. Nuestro grupo no
fue de defensa de una determinada es-
tética sino de una acción por un cam-
bio radical de las circunstancias de nues-
tro país; no tenía mucho sentido llevar
nuestras actividades a otros lugares.

Se ha criticado mucho a Saura por su
voluntad de liderazgo en el grupo,
¿qué opina usted?
Saura fue un gran aglutinador y ani-
mador del grupo, pero al mismo tiem-
po creaba cierto rechazo por su espí-
ritu manipulador, que era hasta cómi-
co en algunos momentos. Recuerdo
que, para la portada del número es-
pecial de Son Armadans dedicado a

El Paso, se decidió echarlo a suertes
con unos papeles dentro de un reci-
piente. Pues bien, le tocó a Saura. Nos
reíamos a posteriori en ausencia de
Saura, todos pensábamos que de al-
guna manera tenía que haber hecho
trampa. Siempre quiso, después 
de terminar el grupo, atribuirse el li-
derazgo, pero no fue así, y nos cansá-
bamos de desmentirle, también en
prensa, cuando hacía gala de su pre-
tendida dirección. 

En su obra siempre ha habido frag-
mentaciones y recomposición de frag-
mentos, ¿qué relación tiene con el
hombre?
Tiene total relación, es la historia mis-
ma del hombre: ‘construcción- decons-
trucción’. Mi obra ha querido dejar tes-
timonio de esas fuerzas, esas constan-
tes de demoler lo construido para vol-
ver a construir sobre las ruinas de lo
anterior.

“El Paso no significó
nada para el franquismo.

Éramos un grupo
insignificante e incluso

podía ser utilizado como
declaración de la
libertad que se

disfrutaba”

Doblez.
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¿Cómo materializa en su obra actual
la memoria, los viajes y la experien-
cia?
En ocasiones he hablado de la influen-
cia del entorno, del tiempo y de la me-
moria sobre mi obra. Efectivamente,
han sido importantes en mi pintura,
incluso en estos momentos de sínte-
sis, como lo ha definido Antonio Gar-
cía Berrio en un artículo reciente so-
bre mi última exposición. Pero tam-
bién existe otro elemento a tener en
cuenta: mi propio trabajo como diá-
logo y  argumento de análisis. Mis via-
jes y mis experiencias se acumulan in-
exorablemente en una especie de al-
macén o archivo,  de donde me ali-
mento en el momento y el lugar
oportuno.

¿Por qué cree -como ha manifestado
usted- que la cultura es lo que puede
salvar al mundo?
La cultura nos permite respetar y en-
tender lo que es diferente a nosotros,
paso fundamental de la convivencia en
un mundo globalizado, que es ya nues-
tra realidad. La cultura también nos
ayudará a escapar de la cruda realidad
de lo cotidiano y prosaico, nos permi-
tirá gozar con la sensibilidad, la nues-
tra y la de los demás y percibir la ar-
monía y belleza de las cosas.

Usted siempre ha sido reivindicativo,
¿sigue siéndolo?, ¿cree que la socie-
dad actual es más conformista?, ¿qué
es lo que hoy debería ser reivindica-
do?, ¿era más fácil ser reivindicativo
en los años 50 y 60?. 
Hoy, para mí, el compromiso del artis-
ta no puede ser como en años anterio-
res. No nos sirve pedir libertad y de-
mocracia. Se supone que tenemos ese
nivel en nuestro estado de derecho.
Pero sí demandar el desarrollo y el per-
feccionamiento de la democracia, amén
de la convivencia de los diversos pue-
blos. Creo que el artista debe de com-
prometerse socialmente, mantener una
distancia crítica que te permita ver y
denunciar los atropellos del poder. Y
como artista también existe otro ele-
mento para mí fundamental: ser libre
artísticamente al mismo tiempo que
responsable. No traicionar los princi-
pios de esa sagrada libertad artística
que defendemos para caer en los bra-
zos de un manipulador mercado cul-
tural de consumo, que te obliga a re-

bajar el listón de exigencia creativa.

¿Cómo se alejó del informalismo?
Yo experimenté la crisis del informa-
lismo a principio de los 60, al mismo
tiempo que ocurrió en otros países cul-
turalmente avanzados. Pero el infor-
malismo marcó mi vida artística y siem-
pre ha estado hay presente de una for-
ma o de otra. La crisis del informalis-
mo fue consecuencia de la dinámica
del propio lenguaje creativo. Cada ar-
tista intentaba ir cada vez más lejos,
aportar algún elemento nuevo, ser más
radical. Esa libertad que se pensaba to-
tal terminó en un camino sin salida y,
las nuevas posturas artísticas, como me
ocurrió a mí, querían dar nuevas solu-
ciones a las  nuevas realidades socia-
les, una respuesta nueva donde la éti-
ca era también parte de la solución.

¿Qué fue para usted la abstracción?
La palabra ‘abstracción’ es, sin duda,
ambigua. Un cuadro ‘abstracto’ puede
ser más realista que un cuadro figura-
tivo, no es una reproducción de la apa-
riencia visual de las cosas, pero puede
profundizar más en la realidad en la
naturaleza de las cosas.

¿Qué le han aportado las nuevas téc-
nicas con las que trabaja hoy?
Yo no he utilizado muchas nuevas téc-
nicas, y si las he utilizado ha sido por
necesidades expresivas, como lo fue sa-
car mis personajes del plano pictórico.
Necesité de un nuevo material, enton-
ces nuevo, como fue el poliéster y la fi-
bra de vidrio para que mis figuras apa-
reciesen físicamente ante nosotros.
También tuve necesidad de utilizar un
material, la pasta de papel, que me per-
mitiese trocearlo, y después recompo-
nerlo como una nueva realidad, para
dejar traza de mis fragmentaciones.
Pero en estos momentos, en mis últi-
mas obras, he vuelto al plano pictóri-
co y sus materiales. Creo que ha llega-
do el momento de rescatar el espacio
de la pintura, recuperar su dimensión
poética y metafórica, su capacidad de
ilusionarnos, de enamorarnos y vibrar
con su lenguaje como alternativa de
vanguardia. Recuperar lo trascenden-
te, lo sublime, lo profético; reinventar
la pintura quizás. He necesitado, con
este fin, desnudar y reducir los elemen-
tos en juego; sin guiños ni concesiones
fáciles a un posible espectador.

Marga Perera

Galería Alvaro Alcázar
c/ Hermosilla, 58 

28001 Madrid 
T. 91 781 60 39

www.galerialvaroalcazar.com

“Saura fue un gran
aglutinador pero al

mismo tiempo creaba
cierto rechazo por su
espíritu manipulador” 

Dominio.
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Resulta sorprendente que alguien
que practica el yoga, doctrina
que predica el desapego a los

bienes materiales, sea a la vez un vo-
raz coleccionista.

Gabino Diego se ríe al comentar
esta aparente contradicción que le ha
llevado a formar una colección con más
de 300 fotografías. Una parte de estos
fondos han sido objeto de un catálogo
y varias exposiciones auspiciadas por
Bancaja bajo el epígrafe truffautiano
de Las mujeres y los niños... primero.

Como relata el actor en el catálogo
de la exposición: “La primera foto que
compré fue Holly, un retrato precio-
so de la hija de Robert Freeman, mi
amigo y fotógrafo de los Beatles. Tam-
bién Oriol Maspons me regaló un chris-
tmas en forma de foto, titulada Cupi-
dos castellanos asaeteando a mi pobre
caganet en un bosque en el año 3000,
que inmediatamente enmarqué”. La
otra foto que proyecta el inicio de esta

Gabino 
Diego

“Colecciono
para contar
una película” 

  



El viaje a alguna parte
“Veo mi colección como un todo” explica Gabino
a quien si se le planteara la disyuntiva de tener
que desprenderse de alguna foto no sabría cuál
escoger “antes de elegir ¡preferiría deshacerme
de toda!” resuelve entre risas.
“Cuando una foto nueva entra en la colección es
como un niño que acaba de llegar, tarda un
tiempo en hacerse un sitio y en entrar en diálogo
con las demás –sostiene el protagonista de El Rey
pasmado- para quien “cada foto es como un
fotograma que ayuda a que la película vaya
tomando cuerpo. Los coleccionistas son creadores
de películas, de historias, directores de una
orquesta. Yo colecciono fotos para contar una
película que tiene que ver conmigo. La primera
ha sido Las mujeres y los niños ...primero, pero
luego, tal vez, vengan otras muy diferentes como,
por ejemplo, sobre el sentido de la vida. Pero,
sobre todo, no le encuentro sentido a coleccionar
si no es para mostrarlo, para compartirlo con los
demás, por eso me gustaría que mi colección
siguiera viajando”.

Gabino atravesando el espejo
“Me encanta conocer a los fotógrafos que admiro y saberlo todo sobre la foto que compro.
Disfruto visitando los estudios porque me permite tener una visión más íntima del artista y su
obra. ¡Es como sumergirte en su universo personal!. Fue muy estimulante visitar los de
Leopoldo Pomés y Virxilio Vieitez -con quien estuve cuatro veces en el pueblo de Soutelo de
Monte hasta que conseguí que su hija Keta me fotografiara emulando los retratos de su
padre de los años 50 y 60, en los que la gente posaba con el cuerpo rígido y la mirada dura,
seria y directa a la cámara-. Me impresionó mucho Cristina García Rodero a la que sólo
conocía a través de sus fotografías, desgarradas y auténticas que destilaban una mirada
áspera, casi masculina, ¡nunca imaginé que fueran de una mujer y de serlo pensé que sería
casi una guerrillera!. Y en vez de eso me encuentro con alguien que era la dulzura y la
delicadeza personificada; me pasó lo mismo con Alberto García-Alix, quien lejos de la crudeza
de sus fotos es pura pasión, alguien frágil e hipersensible y tremendamente generoso...”

“No le veo sentido a
coleccionar y no
compartirlo con los
demás”
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‘pasión-obsesión’, la descubrió en in-
ternet, era De donde no se vuelve, de
Alberto García Alix [que dio título a
su retrospectiva en el Museo Reina So-
fía] y le conquistó por su halo de me-
lancolía. Ése fue el punto de partida
de la colección a la que han ido incor-
porándose fotos de diversas épocas y
estilos, con presencia mayoritaria de
fotógrafos españoles como Cristina
García Rodero, Leopoldo Pomés, Ra-
món Massats, Gabriel Cualladó, Joan
Fontcuberta, Francesc Catalá-Roca,
Toni Catany, Joan Colom y Fernando
Gordillo, entre otros.  

“Desde el principio escogí piezas que
me ‘tocasen’ y que formaran un con-
junto coherente -cuenta-. Mi primera
idea era crear una colección sólo de fo-

tógrafos españoles, que me parecen ma-
ravillosos, y recuerdo que Pep Benlloch,
de la Galería Visor de Valencia, me acon-
sejó que para ampliarla fuera a las raí-
ces, a los ‘históricos’. De esta forma em-
pezó a evolucionar mi colección en la
que, al final, están representados diez
Premios Nacionales de Fotografía”, ex-
plica el intérprete, ganador del premio
Goya al mejor actor de reparto en 1991
por su papel en la película ¡Ay Carme-
la! de Carlos Saura.

V. García-Osuna
Fotos: Vicente López Tofiño

Hasta diciembre
Fundación Rodríguez-Acosta

Callejón Niños del Rollo, 8
18009 Granada

www.fundacionrodriguezacosta.com

Una rara avis
“Continuamente bromeo diciendo que ¡soy un coleccionista con hipoteca!. Pienso que es más
importante crear una colección que tener un chalet. Siempre me ha parecido primordial gastar
dinero en lo que yo llamo ‘alimentos para el espíritu’ que en mi caso son los discos y la
fotografía...¡prefiero no comer para acudir a un concierto que voy a recordar toda la vida!”. 
“Mi madre me decía ‘¡todo lo que ganas te lo gastas en discos!’ –cuenta riéndose-. He llegado a
tener más de 4.000, y también he producido algunos de jazz. Lo que más me gustaba era reunir a
mis amigos en casa, poner música y pasar la velada viendo libros de fotografía. Ahora he sustituido
los libros por las propias fotografías, es como una exposición, algo muy bonito”.  
Gabino recuerda que un amigo, tras comentarle su imposibilidad de adquirir una foto, le conminó
a hacerlo con el lema de ‘¡no se come, pero hay que tener la foto’. “Al final –bromea el actor-
pude hacerme con ella, gracias a la generosidad de mi doctora de toda la vida que me ofreció el
dinero porque sabía que no tenerla podría ser perjudicial para mi salud”. 
Aquella foto era Life (Vida) de Jan Saudek y muestra un poderoso torso masculino que estrecha
entre sus brazos a un bebé. Para Gabino “fue su mezcla de masculinidad y fragilidad lo que me
sobrecogió desde que la ví. Además, ese bebé podría ser yo porque fue tomada en 1966, el año en
que nací. Además de su inherente belleza, fue su lectura en clave personal la que me conmovió
íntimamente. Es una de mis favoritas”.

A golpe de instinto
“Me muevo a golpe de instinto, compro lo
que me conmueve; evidentemente en mis
elecciones influye también el deseo de que
todas las fotos mantengan una coherencia,
que se integren en la colección de manera
natural. Voy comprando en función del
presupuesto que tenga en ese momento. Todo
lo que gané con la función Una noche con
Gabino lo dediqué a comprar fotografías. A
veces no tenía el dinero para comprar una foto
y pedía que me la reservaran hasta que podía
pagarla con mucho esfuerzo...¡yo no soy
ningún coleccionista millonario! pero
coleccionar es una ‘droga dura’, bromea.
“A veces alguien me pregunta, ‘pero ¿quién te
ha asesorado?’ pensando que hay alguien
detrás que me dice, ‘ahora debes comprar esto
que es lo que se lleva’. No es así. Me gusta
hablar con galeristas, fotógrafos,
especialistas... leer todo lo que puedo sobre
fotografía y, en definitiva, estar muy
informado, pero soy yo quién decide. Una
colección decidida por otros no tiene
personalidad. En la mía estoy yo. 
Además en esta aventura he tenido la suerte
de haber recibido muy buenos consejos. Estoy
muy agradecido, por ejemplo, a Fernando
Peracho, director de la galería Hartmann o
Juan Manuel Castro Prieto que me descubrió
el trabajo de algunos fotógrafos ...” 

Los dados del destino
“A veces, el destino te reserva maravillosas
sorpresas y fotografías que dejaste escapar
vuelven a cruzarse en tu camino años después
–cuenta Gabino- Eso me ocurrió con El espacio
poseído (1988-1989) de Javier Vallhonrat, una
serie que me fascinaba y que estaba agotada,
y me decía a mi mismo que hasta que no la
tuviera mi colección no estaría completa. Y,
aquí entra el azar, un día me llama Dominique
Abel, la modelo que protagonizaba la serie,
para venderme las pruebas de artista que
Javier le había dado a ella como pago por
posar de modelo. ¡Fue algo mágico!”.  
En su casa, las fotografías se han adueñado de
todo el espacio, no queda un centímetro libre.
Antes de despedirse Gabino emerge por detrás
de un espectacular Googlerama de Joan
Fontcuberta sosteniendo delicadamente un
pequeño collage hecho por su hija con fotos
de los dos, y admite con una amplia sonrisa
“ésta es mi obra de arte más valiosa”. 

“Me gusta gastar
dinero en lo que yo
llamo ‘alimentos para
el espíritu”

“Una colección
decidida por otros no
tiene personalidad”



Los anillos, más que ninguna otra
reliquia, arrojan una luz diferen-
te sobre la religión, el arte, los

sentimientos y los negocios de un mun-
do ya extinguido reviviendo a sus anti-
guos poseedores. Aunque los gabine-
tes con camafeos e intaglios eran muy
apreciados en la antigüedad y fueron
coleccionados con pasión por las per-
sonalidades más adineradas del Rena-
cimiento, los anillos no alcanzaron la
categoría de monumentos de arte e his-
toria hasta mucho tiempo después.

El gran salto en su revalorización se
produjo en el siglo XVIII gracias a los
amigos de la Sociedad de Anticuarios
de Francia e Inglaterra que determi-
naron el significado e importancia de
anillos recuperados de tumbas y ríos,
que habían sido enterrados en campos
o cuidadosamente preservados en co-
lecciones particulares. 

El estudio de los anillos antiguos
está unido a la literatura pues grandes
autores, desde Cicerón a Chaucer, Sha-
kespeare, Racine, Corneille o Balzac,
hablaron de ellos con precisión en su
contexto contemporáneo.

Los anillos reproducidos en manus-
critos iluminados, cuadros y esculturas
revelan las diferentes maneras de lu-
cirlos, y nos brindan pistas sobre la per-
sonalidad, identidad, estatus y el gus-
to de sus portadores.

Esta apasionante rama del coleccio-
nismo se ha mantenido viva, ya en nues-
tros días, gracias a la entusiástica labor
de, entre otros, los coleccionistas Ben-
jamín Zucker y Kanji Hashimoto. Tal
como explica en el prólogo del catálo-
go de la colección Hindman la exper-
ta Diana Scarisbrick, los amantes de
los anillos suelen especializarse en una
categoría específica: conmemorativos,
políticos, heráldicos, devocionales, sen-
timentales, o en un periodo concreto.

La oferta en el mercado ha mejora-
do gracias al empleo del detector de me-
tales, que en Reino Unido ha permiti-
do descubrir excepcionales ejemplares
medievales. Diana Scarisbrick cuenta
que el mercado suele brindar a las ins-
tituciones públicas la primera oportu-
nidad para hacerse con estas pequeñas
joyas, pero si rehúsan o no tienen fon-
dos, el dueño es libre de ofrecerlo al
mejor postor. Un ejemplo ocurrido en
junio del 2006: un anillo con diamante
del siglo XIV se ofreció a un museo por
30.000 libras, la institución renunció,

y entonces salió a pujas en Christie´s
donde se remató por 82.000 li-

bras. Ahora es el orgullo de una
colección privada.    

Sandra
Hindman

coleccionistas

La dama
de los
anillos

La profesora y
anticuaria Sandra

Hindman

Anillo sello gótico.
Francia o Italia, siglo XIII. 
©Colección Sandra Hindman
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Profesora emérita de Historia del
Arte en la Universidad de Northwes-
tern y propietaria de la galería Les
Enluminures, con sedes en Chicago
y París, Sandra Hindman ha partici-
pado como autora o co-autora en una
decena de libros sobre los anillos en la
antigüedad. Experta en manuscritos
medievales y miembro del Sindicato
Nacional de Anticuarios de Francia, la
erudita americana nos revela en esta
entrevista los secretos de su extraordi-
naria colección particular que com-
prende maravillosos exponentes me-
rovingios, bizantinos, medievales y re-
nacentistas, incluyendo alianzas matri-
moniales, anillos sello, conmemorativos
e iconográficos.

¿Cómo nació su pasión por los anillos
antiguos? 
Cuando yo era joven, mi madre colec-
cionaba anillos victorianos -no joyas
sino exclusivamente anillos– y me en-
cantaba sacarlos de sus cajitas y mirar-
los, también me gustaba admirarlos en
sus dedos pues a menudo lucía varios
al mismo tiempo tal como se hacía en
la Antigüedad y el Renacimiento. Sin
embargo, yo nunca tuve suficiente di-
nero para comprar anillos, ni siquiera
victorianos, hasta que me convertí en
joven profesora en la Universidad The
Johns Hopkins de Baltimore. Fue a par-

tir de entonces cuando me convertí en
asidua visitante de una pequeña joye-
ría local y también de exposiciones so-
bre antigüedades; en esta época em-
pecé a comprar anillos victorianos a
precios modestos. Lo paradójico es que,
a pesar de que soy historiadora del arte
con un doctorado en estudios medie-
vales, no tenía ni idea de que existie-
ran anillos medievales y renacentistas.
La historia de la joyería medieval, y en
realidad de casi todas las artes decora-
tivas, no se enseñaba cuando yo esta-
ba en la universidad, así que lo que me
abrió los ojos realmente ocurrió en Pa-
rís cuando un jovencísimo anticuario
me regaló un anillo como agradeci-

miento por haberle asesorado en una
venta. La llama de mi pasión por los
anillos medievales prendió exactamen-
te en aquel instante.

Después de más de veinte años colec-
cionando, ¿cuáles han sido sus des-
cubrimientos más excitantes?
Es muy difícil señalar alguno. Soy como
una madre con muchos, muchos hijos;
todos ellos son únicos, y todos tienen
detalles especiales.

Hay un anillo merovingio ‘arquitec-
tónico’ que me llegó con muy poquísi-
ma información y que era descrito va-
gamente como ‘bizantino’. Al final re-
sultó ser uno de los únicos catorce ani-
llos merovingios arquitectónicos que
quedaban en manos privadas, casi to-
dos los demás están en importantes mu-
seos. Mientras hojeaba el catálogo de
la famosa colección española de Ernest
Guilhou, un maestro del hierro espa-
ñol que murió en 1921, descubrí que

este anillo había estado en su colec-
ción, y eso me llevó a identificarlo
más adelante en una publicación
de 1900 de Deloche que apunta-
ba que un granjero lo había en-
contrado mientras cultivaba sus
viñedos en 1884. No todos los

anillos tienen estas largas his-
torias verificadas. Otro ani-
llo extraordinario, éste del
Renacimiento, está decora-
do con perlas ‘ronde-bosse’,
figuras esculpidas y esmal-
te rojo. Lo descubrí en la
galería de un marchante de

pintura en Nueva York que
lo había comprado como un

capricho, y luego me lo regaló a
mí. Hasta ahora, no hemos sido capa-
ces de descifrar su temática pero en su
categoría, técnica y estado de conser-
vación no tiene parangón.

¿Cuáles son los ejemplares más raros
de su colección?
Este es un mercado muy pequeño y res-
tringido, por ello todos mis anillos son
singulares porque hay muy pocos en
circulación. Sin embargo, los que da-
tan de antes del año 1000 son, con se-
guridad, los más inusuales, especial-
mente desde que las grandes coleccio-
nes del pasado ya están en su mayoría
en los grandes museos. Uno de los ani-
llos más insólitos (y eso no quiere de-
cir que el más caro) es un anillo amu-
leto con figuras grabadas de los Tres
Reyes Magos. Al recitar los nombres de
los Tres Magos, los viajeros quedaban
protegidos frente a todo tipo de adver-
sidades y, también, el anillo proporcio-
naba una cura para la epilepsia o la ‘en-
fermedad de los desvanecimientos’ tal

Una historia por
escribir

“Según Diana Scarisbrick [en su libro
Toward an Art History of Medieval
Rings, Londres, 2007] los anillos

empezaron a ser reconocidos como
monumentos de arte e historia a

partir de los siglos XVII y XVIII y
llega hasta nuestros días –explica

Hindman- Importantes
coleccionistas han conformado
valiosos conjuntos de anillos

medievales y renacentistas, entre ellos
los Rothschilds, Baron Pichon, John

Pierpont Morgan, Henry Walters,
Joan Evans, C. D. Fortnum, y

Frederick Spitzer. Todavía se ha
investigado muy poco para integrar a

los anillos en el friso global de la historia
del arte. Su historia aún está por

escribir”.

Anillo renacentista con esmalte. Francia-
Flandes, mediados siglo XV.
©Colección Sandra Hindman.

Anillo Merovingio Arquitectónico. Francia,
mediados siglo VI. 

©Colección Sandra Hindman

“Las posibilidades de
comprar estos anillos

en subasta son
inexistentes”
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como alude una figura caída a los pies
de los Reyes.

¿Cuál es su periodo favorito?
Soy historiadora del arte y especialista
en Renacimiento nórdico y Gótico, pero
curiosamente, en cuanto a los anillos,
éstos no son mis periodos favoritos. Mis
sortijas preferidas datan de antes del
año 1000, cuando tras la caída del
Imperio romano, las tribus bár-
baras del norte y el este inva-
dieron la Europa occiden-
tal, y se extendieron hasta
el periodo merovingio. Su
factura técnica y gran be-
lleza contrastan con la idea
que tenemos de este perio-
do –llamado a menudo ‘la
edad oscura’- y la naturaleza iti-
nerante, e incluso ‘bárbara’ de la cul-
tura y la sociedad de entonces. Por ejem-
plo, el anillo al que antes hacía referen-
cia estaba compuesto por 35 elemen-
tos diferentes de oro soldados juntos.
Sabemos que los anillos Hunos, con be-
llos fragmentos de granates dispuestos
en diseños geométricos, se hallaron a
lo largo de las rutas de invasión de Ati-
la el Huno. Imagínese a Atila y sus gue-
rreros sentados en su campamento en
torno al fuego la noche anterior a la ba-
talla y, al mismo tiempo, enterrando sus
tesoros de oro. O está mi, aparentemen-
te sencillo, anillo Vikingo con sus alam-
bres trenzados. El poema épico anglo-
sajón Beowulf narra cómo la Reina en-
tregó estos anillos a los guerreros antes
de la batalla y cómo los combatientes
se llamaban a sí mismos ‘portadores de
anillos’ y a sus anillos ‘los anillos del di-
nero’.  Estos anillos evocan vívidamen-
te un pasado cuyo arte aún permanece
accesible.

Los coleccionistas del siglo XX per-
dieron el interés por los anillos disua-
didos por el alarmante número de fal-
sificaciones. ¿Cómo definiría la situa-
ción actual? 
Hoy existen más coleccionistas de los
que puede satisfacer el mercado. El re-
sultado es que existe una gran compe-
tencia por hacerse con los ‘mejores’
que raramente suelen aparecer en los
catálogos de subastas. De hecho, a di-
ferencia del resto de áreas del arte, po-
demos decir que, virtualmente, no exis-
te un mercado de subastas para anillos.
Entre el 2006 y el 2009 solo dos ejem-
plares importantes salieron a pujas;
aunque es imposible calcular cuántos
más (con seguridad, muchísimos más)
cambiaron de manos de forma privada
o a través de anticuarios. El mercado
actual es más sofisticado que el de hace
un siglo, y tanto coleccionistas como

anticuarios son más rigurosos exigien-
do mayores garantías de autenticidad.
Un  ejemplo que parece funcionar bien
es la Treasure Act de Reino Unido a
través del cual cada tesoro ‘encontra-
do’ debe ser examinado por un comi-
té nacional de expertos que tienen el

“derecho al primer
rechazo” y eventual-

mente a conceder los papeles de
exportación.

¿Qué consejos daría a alguien que
quiera coleccionar anillos antiguos?
Dado que las posibilidades de comprar
en subasta son virtualmente inexisten-
tes, cada comprador potencial debería
ponerse en manos de uno o varios an-
ticuarios de reconocida solvencia, que
le informen y le hagan llegar piezas que
puedan ser de su interés –y que estén
dentro de su presupuesto. Un anticua-
rio serio siempre les ofrecerá realizar
una especie de intercambio parcial de
un anillo comprado anteriormente y la
nueva adquisición. Finalmente, y lo
más importante, guíese por su pasión.

¿Cuáles son los anillos más buscados
por los coleccionistas?
Es difícil de decir. Este es un peque-
ño ‘nicho’ donde la información de la
que puede disponer un anticuario nor-
mal, dada la propia naturaleza del mer-
cado, es meramente anecdótica. Es un
campo muy diferente al de otros tipos
de joyería, más modernos, en parte por
el hecho de que las piedras no influ-
yen en el valor de un anillo. Las pie-
dras están sin tallar (aunque pulidas)
porque en la Edad Media se creía que
si Dios hubiera querido que estuvie-
ran talladas, las habría creado así en la
naturaleza.

Los anillos renacentistas pueden ser
más caros. Pero si un anticuario ad-
quiere un anillo asociado a un famoso
gobernante, o que luzca una piedra ex-
traordinaria, o sea inusualmente gran-
de o técnicamente sofisticado, podría
ser más ‘cotizado’.

¿Se arrepiente de haber dejado esca-
par algún anillo?
Eso no forma parte de mi personali-
dad. Creo firmemente que debes vivir
a tope el presente. Si algo no sucede,
siempre existe una razón subyacente.
Algo mejor te espera más adelante.
Adoro todos mis anillos, y también me
gustan muchos que pertenecen a otros
coleccionistas, pero no los codicio ni
lamento que se hayan escapado de mis
manos.

Jorge Kunitz
www.lesenluminures.com

Rescatado de un
naufragio
“Ahora mismo no tengo anillos españoles
pero una vez tuve uno precioso con un
diamante que había sido recuperado de
un naufragio. El galeón Nuestra Señora de
Las Maravillas zarpó de España en 1655
escoltado por una numerosa flotilla en
dirección a Sudamérica, vía las Islas
Canarias. Iba cargado con plata, oro y
esmeraldas y llegó al puerto de La Habana
ese mismo año. Al dejar La Habana
colisionó con un buque mayor, el
Almirante, y se hundió. Los restos del
naufragio permanecieron sin tocar
durante trescientos años hasta que fueron
recientemente redescubiertos en 1972, y
eventualmente en 1986 el capitán Herbert
Humphreys negoció un contrato muy
satisfactorio para los derechos de rescate.
Con su verbo florido escribió : ‘...bucear
bajo las aguas y sostener en tus manos un
arma, una moneda, una joya o una
herramienta que perteneció a un hombre
desconocido o a una mujer que llevan
mucho tiempo muertos es una experiencia
al alcance de muy pocas personas. He
visto la materia de la que están hechos los
sueños’. Ahora en una colección privada,
este anillo podría volver en el futuro al
mercado”, cuenta la especialista.

Anillo renacentista ‘del
mercader’. Alemania, 1564.

©Colección Sandra Hindman.

Anillo devocional
iconográfico. Inglaterra,
probablemente Londres.
Ppios. Siglo XV. 
©Colección Sandra Hindman

“Las grandes
colecciones del pasado

están hoy en los
museos”
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El Jeu de Paume, situado a un
corto paseo desde el museo del
Louvre, es una parada inexcu-

sable para los amantes de la fotogra-
fía. Dirigido bajo los auspicios del Mi-
nisterio francés de Cultura y Comuni-
cación, es una de las instituciones cul-
turales más importantes del mundo
dedicadas en exclusiva, según su pro-
pia declaración de principios, ‘a foto-
grafías y otras imágenes’ abarcando to-
dos los períodos desde mediados del
siglo XIX hasta la actualidad.

El Jeu de Paume fue durante mu-
chos años el gran museo de los impre-
sionistas y postimpresionistas france-
ses, pero estas colecciones pasaron a
partir de 1986 al Museo de Orsay que
renovó Gae Aulenti a partir de la an-
tigua estación de tren. Tras una etapa

de cierta indefinición, desde el 2003
adopta como objetivo fundamental cen-
trar sus actividades en las artes visua-
les y con este fin fusionó los fondos del
Centro Nacional de la Fotografía y la
Misión del Patrimonio Fotográfico
Francés.

Aprovechando su visita a Madrid
con motivo de la presentación de la ex-
posición sobre la fotógrafa vienesa Li-
sette Model coproducida en colabora-
ción con el Instituto de Cultura de la
Fundación Mapfre, conversamos con
Marta Gili, que creó el área de foto-
grafía de la Fundació La Caixa y capi-
tanea desde hace tres años la institu-
ción parisina.

¿Cómo presentaría al museo que us-
ted dirige?

El Jeu de Paume no es un museo pues-
to que carece de colección. Es una ins-
titución que tiene como objetivo prin-
cipal fomentar el conocimiento, estu-
dio y reflexión de las diferentes prac-
ticas artísticas en torno a la imagen. La
fotografía, el vídeo, el cine, la imagen
digital, forman parte de esta defini-
ción de ‘imagen’ que no es en absolu-
to cerrada, sino abierta y plural. 
Nuestra tarea se desarrolla en el famo-
so edificio del Jardín de las Tullerías,
en la plaza de la Concordia, pero tam-
bién en otros centros de la ciudad y de
Francia. Exposiciones, conferencias,
coloquios, ciclos de cine, proyectos bi-
bliográficos, proyectos patrimoniales
y de arte contemporáneo tienen cabi-
da en nuestra programación de forma
crítica, articulando relatos de lo que

El reto de dirigir una institución de
relevancia mundial: el Jeu de Paume

Una catalana en París

fotografía

Marta Gili, directora del Jeu de Paume ©Foto Jesús Antón

 



yo llamo ‘una contemporaneidad ex-
pandida’. Es decir, desde los inicios de
la fotografía (hace tan sólo 170 años)
pasando por el vídeo, la instalación o
la imagen numérica. La imagen siem-
pre habla de hoy.

El número de exposiciones varía de
año en año. Por ejemplo, en el 2010
tendremos 10 proyectos de distinta di-
mensión y formato: exposiciones re-

trospectivas, producciones y primeras
exposiciones. En nuestro espacio en
la plaza de la Concordia damos mucha
importancia a la ‘programación satéli-
te’: cada año invitamos a un comisario
independiente a proponer una progra-
mación que se presente en los espa-
cios intersticiales del Jeu de Paume,
es decir, aquellas áreas que no tienen
‘categoría’ de zonas de exhibición (só-

tano, entresuelo, librería, café…)
Este formato no es un invento nue-

vo. Evidentemente, se inspira en el
proyecto de la Sala Montcada de Bar-
celona que la Fundación “la Caixa”
mantuvo durante muchos años, y que
actuó como un laboratorio para mu-
chos comisarios y artistas que hoy re-
presentan una buena parte de la cre-
ación española contemporánea. En su
nueva política cultural, de espaldas a
lo contemporáneo, la Fundación “la
Caixa” cortó por lo sano esta iniciati-
va hace unos años. 

¿Cómo comparar la situación de la
fotografía en Francia con la de Espa-
ña?
Cada país organiza o ignora, su patri-
monio de una manera distinta. En Fran-
cia, cuna de la fotografía, la conserva-
ción y difusión del patrimonio fotográ-
fico es un tema todavía de candente
actualidad. Una de las misiones del Jeu
de Paume es la de dar visibilidad a los

“No hay que
confundir visibilidad

con estrellato”
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fondos fotográficos del Estado. Por esa
razón, una tercera parte de nuestra
programación se centra en la investi-
gación de estos fondos y sobre todo de
la difusión y edición. 

En España no existe una institu-
ción que promueva la investigación y
la difusión del patrimonio fotográfi-
co. Cierto es que, a diferencia de Fran-
cia, en el Estado español cada comu-
nidad autónoma tiene su responsabi-
lidad local en este asunto. Sin embar-
go no existe un departamento en el
Ministerio de Cultura que coordine
los distintos ‘fondos’ y se ocupe del
patrimonio fotográfico del Estado.
Esta es una diferencia esencial entre
España y Francia. Con la nuevas re-
des de interconexión (internet y los
archivos digitales) el intercambio de
información y conocimiento sobre
nuestra memoria visual y crítica no
debería tener fronteras.

¿Y la presencia de la fotografía espa-
ñola en el extranjero?
A mi estos debates sobre la presencia
nacional en el extranjero me parecen
un poco obsoletos. Se dan, evidente-
mente, tanto en España como en Fran-
cia. Hoy las fronteras son más porosas
que nunca, y no entiendo esa necesi-
dad de reivindicarse como artista de
uno u otro país. Quizá la pregunta que
deberíamos hacernos es ¿qué intere-
ses económicos y políticos se hallan
detrás de una ‘presencia nacional’ en
el extranjero?, ¿cuál es el modelo o for-
mato que debe seguir el Estado en sus

ayudas a la producción, investigación
y difusión del arte?, ¿cómo nacen los
artistas oficiales?, etc...

Creo que el momento actual de cri-
sis económica es paradójicamente po-
sitivo para la complicidad entre muse-
os e instituciones culturales de todo el
mundo, que se ven ‘forzados’ a esta-
blecer intercambios, coproducciones
y coediciones. Estoy segura que esto
va a crear reciprocidades, resonancias,
entre unos y otros. En relación con Es-
paña, el Jeu de Paume, por ejemplo,
ha presentado una exposición del ar-
tista catalán Jordi Colomer en París, y

a su vez, en la Virreina, Centre de la
Imatge de Barcelona se presentó la ex-
posición, producida por el Jeu de Pau-
me, de la artista francesa Valérie Mrè-
jen.

No se debe confundir visibilidad
con protagonismo o estrellato. En el
Jeu de Paume, en su sede del Hôtel de
Sully, acabamos de terminar una ex-
posición de Agustí Centelles, copro-
ducida también con la Virreina, Cen-
tre de la Imatge de Barcelona. En Es-
paña se conoce a Centelles y parte de
sus fotografías sobre la Guerra Civil
española desde hace 30 años, pero no
en su totalidad. Poco a poco sus archi-
vos se han ido recuperando hasta en-
contrar los últimos negativos hace prác-
ticamente unos meses. La exposición
en París sirve para mostrar otra cara
de la memoria visual de la Guerra Ci-
vil Española, memoria que en su ver-
sión de memoria colectiva del conflic-
to estaba cubierta, prácticamente, sólo
por las imágenes que realizó Robert
Capa. Con esta muestra hemos queri-
do dar visibilidad a este otro trabajo
de fondo realizado por Centelles, un
fotógrafo totalmente desconocido en
el ámbito internacional por obvias ra-
zones políticas y económicas. 

Rosalind Williams

Lisette Model
Hasta 10 de enero

Sala de Exposiciones AZCA
Avda. General Perón, 40

28020 Madrid
www.fundacionmapfre.com

Disparos desde el
estómago
“Dispara desde el estómago”, ésta es una
de las frases más célebres de la fotógrafa
nacida en Viena, aunque de nacionalidad
estadounidense Lisette Model
perteneciente a ese grupo de artistas que,
huyendo de la guerra y la situación en
Europa, llegó a Nueva York a finales de
los años treinta para encontrar refugio e
inspiración. Las imágenes de Model
retratan una época, pero llegan mucho
más lejos. Son la semblanza del ser
humano como género: vulnerable,
fascinante y complejo. En la selección
realizada para esta muestra se encuentran
imágenes representativas de sus series
más conocidas (Promenade des Anglais y
Sammy´s). “Lo que me interesa es la
superficie. Porque la superficie es el
interior. La gente siempre dice que hay
que investigar dentro. Olvídalo. Todo está
por fuera” afirmaba Model.

“En España no existe
una institución

que promueva la
investigación y

difusión del
patrimonio
fotográfico”

Marta Gili, directora del Jeu de Paume ©Foto Jesús Antón

“En España no existe
una institución

que promueva la
investigación y

difusión del
patrimonio
fotográfico”
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Hijo de inmigrantes rusos, Le-
onard Nimoy (Boston, 1931)
ha sido el único de los actores

de la mítica saga Star Trek -donde ca-
racterizaba al icónico vulcaniano de
orejas puntiagudas y carácter estoico
doctor Spock-, que ha sido capaz de
desarrollar una fecunda vida artística
al margen de la alargada sombra de la
más exitosa serie de la historia de la
televisión. Nuestra revista ha tenido la
oportunidad de charlar con el célebre
intérprete, ganador de tres premios
Emmy, que hace alarde de una pasmo-
sa versatilidad como actor y director
de cine, teatro y televisión; poeta y es-
critor (autor del cómic de ciencia fic-
ción Primortals en colaboración con
Isaac Asimov) además de ser un reco-
nocido fotógrafo y filántropo.

Nimoy despliega a sus setenta y ocho
años una energía desbordante –“dis-
fruto controlándolo todo”- que cana-
liza desde hace quince años hacia su
trabajo como fotógrafo.

¿Cine o fotografía? El artista res-
ponde sin dudar “elegiría la fotografía
porque me ofrece autonomía. Tener
el control total sobre mi trabajo”.

Su interés por el arte se despertó
de manera precoz “crecí en Boston y
me llevaban a menudo a museos y es-
pectáculos teatrales -recuerda- de he-
cho con 8 años ya actuaba en obras in-
fantiles en producciones locales ama-
teurs”. 

La fotografía llegó a su vida cuan-
do contaba 13 años de edad “hacien-
do fotos aprendí cómo desarrollar una
película y hacer un negativo y quedé
fascinado por el proceso. Pero mi apren-

dizaje formal lo hice en la Universidad
de California (UCLA). El magisterio
de Robert Heineken [fundador del de-
partamento de fotografía en la UCLA]
fue decisivo para mi. Me enseñó a usar
la fotografía como una herramienta de
las bellas artes”.

Leonard Nimoy
“Prefiero la
fotografía
al cine”

“Con Juan Muñoz iba a
colaborar en un

proyecto que malogró
su muerte”

fotografía
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La Fundación Nimoy
En 2003 el matrimonio creó la Fundación Nimoy para artistas que
desde su concepción ha repartido más de 2 millones de dólares en
becas. “El director de nuestra fundación es quien acepta las
solicitudes para instituciones que ofrezcan a los artistas programas
de residencia para, al menos, 3 años consecutivos –explica 
Nimoy-. Una comisión formada por artistas, comisarios de museos

y educadores estudian las peticiones cada año y 
conceden las becas. Cada año se distribuyen 450.000 
dólares. Nuestra función consiste en proporcionar los fondos,
reunirnos con el comité después de que hayan hecho la
selección y visitar las instituciones para conocer a los artistas.
Los proyectos deben tener un alcance social. Nos preocupa mucho

la falta de alternativas relacionadas con el arte en algunas
comunidades”
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El desnudo femenino es uno de los
temas más recurrentes en sus fotogra-
fías, siempre en blanco y negro, “las
ideas te vienen de cualquier parte –ex-
plica- leyendo, viendo películas, do-
cumentales, navegando por internet o
durante una conversación”. 

Entre sus series más conocidas des-
tacan Shekhina (2002) protagonizada
por mujeres esbeltas que representan
a Shekhina (palabra hebrea que alude
a la manifestación femenina de Dios
en la tierra), y Full Body Project (2007)

España
“Viajé a España por primera vez en 1971
cuando fui contratado para aparecer en un
western con Yul Brynner. Se rodaba en los
alrededores de Almería donde se
localizaban muchas películas en aquella
época. Yo interpretaba al chico malo. La
película se llamaba Catlow. Nos
alojábamos en el hotel Aguadulce con
otros muchos actores que también estaban
rodando. En las cenas coincidíamos con
Yves Montand y Charlie Bronson entre
otros. Durante mis días libres me gustaba
salir por ahí y hacer fotos de la zona”,
rememora. 
“También pasé una temporada en Segovia,
en los ochenta, durante el rodaje de la
adaptación televisiva de la novela Fiesta
(The Sun Also Rises) de Hemingway. Me
gusta visitar Barcelona para ver a Gaudí y
Madrid, donde disfruto viendo a Goya y a

Tápies, dos de mis artistas favoritos”. 
España también está presente en su
colección de arte “tenemos dos esculturas
y un dibujo de Juan Muñoz. Una de las
esculturas es una figura sobre un pedestal
homenajea a De Kooning -cuenta-. La otra
es una figura subida a un muro. Las
compramos en Estados Unidos hace
mucho tiempo. El dibujo está hecho sobre
tela y fue un regalo del propio Juan a
quien conocimos en España y visitamos en
su estudio y su casa; también pasamos
algún tiempo juntos en Los Ángeles. De
hecho, estaba preparando un vídeo y me
preguntó si yo podría hacer la voz de
narrador y accedí –evoca-.
Lamentablemente murió antes de que
pudiéramos llevarlo a cabo.  Era un gran
artista, igual que su viuda Cristina
Iglesias”.

“Mi fundación destina
cada año 450.000

dólares a becas para
artistas”

The Black and White Project © Foto Leonard Nimoy
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donde fotografió a las gordísimas  –y
muy sensuales- vedettes de la revista
de San Francisco Fat-Bottom Revue
que escenificaban la Danza de Matis-
se o el Desnudo bajando una escalera
de Marcel Duchamp. 

Nimoy admite que la reacción sus-
citada le motivó a seguir explorando

en sus fotos el tamaño del cuerpo. En
estos momentos está inmerso en su
nueva serie Secret Selves. “Son retra-
tos en los que abordo la identidad ocul-
ta, secreta o fantástica –nos cuenta-.
Se basan en la mitología griega y el
próximo verano se expondrán en el
Massachusetts Museum of Contem-

porary Art”. Sobre su evolución como
fotógrafo, apunta que “mi trabajo se
ha vuelto más conceptual. La idea es
lo primero, luego surge la fotografía”.

Vanessa García-Osuna

www.louissternfinearts.com
www.leonardnimoyphotography.com

La colección de arte
Coleccionar obras de arte fue una revelación para este residente
en Los Ángeles. Todo cambió cuando, junto a su esposa Susan Bay
Nimoy, se hizo miembro del consejo de administración del Museo
de Arte Contemporáneo de Los Angeles (MOCA) y empezaron a
participar en los programas de visitas a casas de coleccionistas. 
“Empezamos a coleccionar a mediados de los 80. Nuestro primer
interés era el arte ‘outsider’. Gradualmente empezamos a
coleccionar obras de arte contemporáneo de artistas como Juan
Muñoz, Fischl, Dubuffet, Lichtenstein, Mike Kelly, Hans Hoffman,
Joseph Beuys, Thomas Struth, Sol Lewitt entre otros”. En sus

comienzos contaron con el experto asesoramiento de Phil y Bea
Gersh, importantes coleccionistas de arte contemporáneo que
habían donado parte de su colección al MOCA. “Como actor y
director yo estaba representado por la Agencia Gersh. Phil y su
mujer Bea nos ayudaron mucho cuando empezamos. Eran
grandes coleccionistas y tenían un fino olfato para las buenas
obras”.  Con la firmeza que le caracteriza reconoce con humor
que “¡no tengo ningún remordimiento por haber dejado escapar
ninguna obra!. Vivimos rodeados de la energía que desprenden
las obras. ¡Es emocionante!” dice exultante.

Full Body Project © Foto Leonard Nimoy
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