
Con el corazón en un puño y una 
rodilla temblorosa he tomado la 
decisión de vender mi colección 

de dibujo y pintura inglesa, por una úni-
ca razón: no tengo sitio para exponerla 
[sonido de violines en la distancia]. Estas 
obras han estado en un almacén durante 
tres años, y ahora siento que otros debe-
rían tener la oportunidad de disfrutarlas 
[alegre música de timbales]”. Éste ha 
sido el sarcástico comunicado difundido 
por el actor John Cleese (Somerset, In-
glaterra, Reino Unido, 1939) miembro de 
los míticos Monty Python, considerados 
los Beatles del humor contemporáneo, 

las mentes que idearon el chiste más gra-
cioso del mundo (aquel con el que los 
nazis se morían literalmente de risa) y a 
un Mesías involuntario que no se tomaba 
demasiado en serio su crucifixión. 

Los Python se colaron en los salones 
británicos con su exitoso show de la BBC 
Monty Python Flying Circus, desde el que 
lanzaron ‘sketches’ repletos de humor ab-
surdo entre 1969 y 1974. Después llegaría 
uno de sus trabajos más célebres, Monty 
Python’s Life of Bryan (La vida de Bryan, 
1979), con gags que han pasado a formar 
parte de la cultura popular (cómo olvidar 
el famoso momento en que el Frente Po-
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Un coleccionista  
llamado Cleese

“Compro por placer, nunca por inversión”

Coleccionistas

Over the crocket ground, 
Rodney Matthews



pular de Judea se pregunta ‘¿Qué han 
hecho por nosotros los romanos’).

Tras su dramático divorcio de la psico-
terapeuta Alyce Eichenberger en 2008, 
su tercera esposa con la que llevaba casa-
do quince años, y que le costó 12 millones 
de libras, Cleese se vió forzado a vender 
su casa de Londres y a embarcarse en 
una gira teatral, que prevé dure más de 
un lustro, para poder sufragar la cuantio-
sa pensión que debe pasarle.

Chris Beetles, proveedor del coleccio-
nista durante años, será el encargado de 
buscar compradores para las cerca de 80 
piezas. El galerista, que conoció al cómi-
co en 1979 cuando ambos actuaban en la 
serie The Secret Policeman’s Ball, manifestó: 
“John ha sido el mejor y, con sus 6 pies y 
5 pulgadas de alto, es ciertamente el más 
grande de cuantos clientes tuve durante 
diez años desde 1985. Mi galería acaba-
ba de abrir en St James’s y he aquí que 
apareció un hombre que correspondía a 
mi entusiasmo y compartía mis gustos. 
A pesar de que al final lo perdí por otra 
mujer, y la cruel luz del sol de California, 
casi toda la emoción de aquellos días de 

coleccionismo y de paredes decoradas en 
Notting Hill, vuelve a revivirse en esta 
exposición especial, de un hombre muy 
especial”. 

 “Aunque me apena vender una colec-
ción que he amado y disfrutado durante 
años, ya no tengo paredes para colgar es-
tas pinturas. Me he deshecho de mis resi-
dencias, siete en varios continentes, hasta 
el extremo de conservar únicamente –lo 
cual es absurdo- una confortable casita 
campestre en Santa Barbara (California).

Trato de llevar una vida más sencilla y 
austera. Mis preciosas pinturas han pa-
sado años en un almacén y prefiero que 
nuevos propietarios experimenten la ex-
citación de mi colección original. No sé 
exactamente de donde me vino ese im-
pulso, porque nunca me he visto como 

una “criatura compradora”, y tampoco he 
sido un gran amante de las cosas mate-
riales. Pero no he olvidado mi primer en-
cuentro con aquellas adorables pinturas 
y mi afán por poseerlas. Espero que sus 
nuevos dueños disfruten tanto como yo lo 
he hecho”, ha declarado Cleese.

De entre todos los autores presentes, 
del siglo XVIII hasta nuestros días, el fa-
vorito de Cleese es Albert Goodwin, un 
impresionista inglés seguidor de Turner, 
del que llegó a tener 22 cuadros. La tela 
más cara la firma Ken Howard (50.000 
libras) e, inevitablemente, también se 
ofrecen algunas ilustraciones cómicas 
firmadas por los caricaturistas Ralph 
Steadman y Gerald Scarfe.

Tendencias del Mercado del Arte conver-
só con el intérprete británico, nomina-
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El miembro de los Monty Phyton ha reunido una 
interesante colección de autores británicos

The Mill, Hemingford Grey, William Fraser Garden
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do a los Oscar en 1989 por su papel en 
la película A Fish Called Wanda (Un pez 
llamado Wanda), que actualmente está 
de gira por Noruega con su monólogo 
Alimony Show Tour, un espectáculo que 
define bromeando como: “Una velada 
llena de punzantes anécdotas, bocados 
de psicoanálisis, detalles sobre recientes 
operaciones quirúrgicas, e injustos ata-
ques a mis antiguos colegas, en especial 
hacia Michael Palin”.

 
¿Qué le llevó a interesarse como coleccio-
nista por la pintura británica?
La culpa la tuvo, fundamentalmente, mi 
amigo Chris Beetles. Al contemplar las 
obras que él mismo coleccionaba, me ena-
moré, en primer lugar, de Albert Good-
win, y más adelante de un extraordinario 
grupo de acuarelistas ingleses, miembros 
de una extensa familia de la que el com-
ponente más célebre era William Fraser 
Garden (del que hay 7 obras en la expo-
sición).

¿Hay alguna temática común que encuen-
tre especialmente bella o interesante?
Pienso que el principal objetivo del arte 
es el de ofrecerle al espectador algún tipo 
de experiencia emocional y, en mi caso, el 
uso de la luz y el color es lo que más me 
conmueve. 

¿Cómo han ido evolucionando sus gustos 
con el tiempo?
Creo que me siento cada vez más y más fas-
cinado por el uso del color, tal como lo em-
plean Matisse, los Fauvistas o los Expre-
sionistas alemanes que, de hecho, ahora me 

encandilan tanto como los Impresionistas. 

¿Alguna pintura de su colección tiene un 
significado especial para usted?
Originariamente, me interesaban sobre 
todo las del Londres del siglo XIX, pero 
esta inclinación empezó a marchitarse 
conforme Londres empezó a gustarme 
cada vez menos. Así que ahora creo que 
casi cualquier tipo de pintura puede lle-
gar a emocionarme intensamente. En el 
arte actual no encuentro a menudo este 
efecto, a no ser que esté pintado de una 
manera más tradicional.

¿Cómo se definiría como coleccionista?
Compro cuadros porque sencillamente 
me producen gozo. Jamás con el propó-
sito de que sean una inversión.

¿Le gusta visitar a los artistas en sus es-
tudios?
Conozco a Ken Howard y hemos estado 
juntos en Cornwall. También me he en-
contrado en varias ocasiones con David 
Hockney, y le he visitado en su estudio 
de Los Ángeles. Y he tratado a Lucy 
Willis, que vive en Somerset, mi ciudad 
natal. Conversar con artistas siempre es 
tremendamente estimulante, porque me 
hacen ver ciertos aspectos que se me sue-
len escapar.

 ¿Se arrepiente de haber dejado escapar 
alguna obra?
Una vez vendí un cuadro, que recreaba 
un arroyuelo en un bosque, que había 
pintado Lomarna Birch, y lamento mu-
cho haberme desprendido de el. ¡No ten-
go ni idea de por qué lo hice!.

V.G-O

Hasta el 13 de noviembre
Chris Beetles Art Gallery. Londres

www.chrisbeetles.com

DE CERCA
¿Recuerda su primera experiencia 
memorable con el arte?
Fue visitar una exposición de Paul Klee en 
Edimburgo en 1962.
¿Qué cualidad valora más en un 
artista?
La capacidad de generar una reacción 
emocional. Y que sencillamente provoque 
placer.
¿Cuál ha sido el mejor consejo que ha 
recibido como coleccionista?
No puedo recordar ninguno. 
¿Qué le gusta hacer en su tiempo 
libre?
Las cosas obvias: ver películas, ir al teatro, leer 
libros. Pasear por ciudades hermosas. Hablar 
con personas mejor informadas que yo. Probar 
nuevos vinos.
De todas las personalidades que ha 
conocido ¿Quién le ha impresionado 
más?
Las veces que he estado con [David] Hockney 
me deja impactado el entusiasmo que despliega 
en todas las actividades en las que se involucra. 
Yo hago un montón de trabajo aburrido. Pero 
no creo que David hiciera como yo.
¿Tiene algún recuerdo relacionado 
con España?
Me acuerdo de algo que nos sucedió a 
Michael Palin y a mi en cierta ocasión. Íbamos 
conduciendo, de madrugada, por el norte de 
Córdoba cuando sorpresivamente nos salió al 
paso una camioneta que iba a toda velocidad. 
Hizo un brusco viraje alrededor nuestro, nos 
adelantó, se desvió hacia el arcén, golpeó la 
grava, giró a la izquierda saltando al otro carril 
de la calzada, para acabar dando una vuelta de 
campana y terminar volcando dentro de una 
zanja.

16

“David Hockney es el artista que más me ha 
impresionado de cuantos he conocido”

Flying fish, Lucy Willis.



Todo me inspira. A veces me 
pregunto si veo cosas que 
otros no ven”, medita Nor-
man Foster (Manchester, 

1935), Lord Foster de Thames Bank, en 
la escena que abre el documental How 
much does your building weigh Mr. Foster? 
(¿Cuánto pesa su edificio Sr. Foster?). 
Premiado en la Berlinale y el Festival de 
San Sebastián, fue rodado por los espa-
ñoles Norberto López Amado y Carlos 
Carcas, con guión de Dejan Sudjic, y ha 
sido producido por su esposa, la editora 
de éxito Elena Ochoa, madre de sus hi-
jos Paola y Eduardo. 

El primer fotograma es una elocuen-
te metáfora del aguerrido carácter de 
su protagonista: un atlético caballero de 
sienes plateadas que, tras haber supera-
do contra todo pronóstico un cáncer y 
un ataque al corazón, empuña con ener-

gía sus esquíes para remontar escarpa-
das laderas durante sus extenuantes ma-
ratones campo a través.

El único hijo de una familia pobre de 
Levenshulme, un deprimido suburbio de 
Manchester, tuvo que abandonar los es-
tudios pronto porque la enseñanza supe-
rior no estaba hecha para su clase social. 
“Decir en Manchester que querías ir la 
universidad era como afirmar que ibas 
a ser el próximo Papa”. Apoyado en la 
contraventana del que fue su diminuto 
dormitorio adolescente, el arquitecto 
evoca los bombardeos en medio de la 
noche (era la Segunda Guerra Mundial) 
que le hacían llorar aterrorizado.

Su pasión por la aviación nació tras el 
servicio militar en el Ejército del Aire. Al 
licenciarse se rebeló contra un destino 
marcado, y se costeó la carrera de arqui-
tectura a base de pequeños empleos: pa-

nadero, vendedor de muebles y portero 
de discoteca, entre otros. Tanto esfuerzo 
tuvo su recompensa en forma de beca 
para ampliar estudios en la Universidad 
de Yale donde entró en contacto con una 
forma diferente de entender la arquitec-
tura donde los edificios se aliaban con la 
naturaleza. Opuesto al planteamiento de 
Daniel Libeskind de que la arquitectura 
es espectáculo, para Foster: “La arqui-
tectura es algo que mueve el espíritu. 
Los edificios deben estar al servicio de 
lo que necesita la gente”.

Tendencias del Mercado del Arte ha 
tenido la oportunidad de entrevistar al 
arquitecto más famoso del planeta, Pre-
mio Príncipe de Asturias en 2009, con 
motivo de su visita al festival de San Se-
bastián. 

Piloto de reactores, experto en artes 
marciales y conspicuo coleccionista, Fos-
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ENTREVISTA

Norman Foster

La conquista 
de la voluntad



ter cuenta entre sus amistades a pintores 
como Sol Lewitt y Lucien Freud, el fotó-
grafo Andreas Gursky o la celebridad del 
arte chino, Cai Guo-Qiang, quien junto 
con Anthony Caro, Anish Kapoor, Ri-
chard Serra y Richard Long, son algunos 
de los artistas que participan en la pelícu-
la arrojando luz sobre la versátil persona-
lidad de quien confiesa buscar siempre lo 
mejor, la perfección. El cantante de U2, 
Bono, cuenta que el arquitecto británico 
le confió que la mejor herencia que había 
recibido de sus padres había sido “una 
ética del trabajo”.

En 1967, al estudio de Norman Fos-
ter (Foster Associates) llegaban los en-
cargos con cuentagotas y no contaba 
con más arquitectos en nómina que su 
primera mujer, Wendy Cheesman, que 
fallecería víctima de un cáncer en 1989. 
La oficina estaba situada en una habi-

tación contigua al hogar de la pareja, a 
las afueras de Londres. Norman y Wen-
dy concebían edificios y también abrían 
la puerta, preparaban el té y visitaban 
las obras. Cuatro décadas más tarde, su 
estudio lo forman 1.000 arquitectos (de 
40 nacionalidades y con una edad media 
de 32 años), una veintena de oficinas y 
ha firmado proyectos en 250 ciudades de 
los cinco continentes.

Emblema del arquitecto de la era glo-
bal, este Premio Pritzker admite que el 
secreto de su éxito reside en tener los 
nervios de acero: “Hay una larga lista de 
arquitectos famosos que se han ido a la 
bancarrota. Yo me la he jugado muchas 

veces. En cada concurso echas el resto. 
Me pasó a mitad de mi carrera, en 1992, 
con el aeropuerto de Hong Kong. A todo 
o nada. Un concurso supone movilizar 
recursos, tiempo y esfuerzo. Hay que 
pedir dinero al banco. Si no ganas, pier-
des todo. Todo. Yo gané”.

Enamorado del dibujo 

Foster suele explicar su visión del mun-
do a través de unos cuantos trazos rápi-
dos y certeros. En Foster and Partners, 
el principal instrumento de trabajo aún 
es el lápiz. Todos los miércoles por la no-
che se imparten clases de dibujo en el es-
tudio de Riverside en Londres (abierto 
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Piloto de reactores, experto en artes marciales, el 
arquitecto es también un conspicuo coleccionista

Viaducto Millau.

Beijing Airport.
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Encuentro con sabor a 
despedida
El arquitecto norteamericano Buckminster Fuller 
fue un gurú del movimiento alternativo cuyos 
inventos reflejaban su honda preocupación por 
la fragilidad del planeta. Ivorypress Art + Books 
le rindió recientemente un homenaje con una 
excitante exposición comisariada por el propio 
Foster, que nos reveló cuál era el recuerdo 
más preciado que conservaba de su amigo y 
mentor: “Era nuestra última reunión juntos en 
el estudio de Londres, que fue inmediatamente 
antes de su regreso a Estados Unidos. Habló 
de su esposa Anne, con quien llevaba casado 
66 años, y que padecía una enfermedad 
terminal que la mantenía hospitalizada en 
Los Ángeles. Hablamos sobre su capacidad 
para estar continuamente en acción, salvando 
grandes distancias con una agotadora agenda de 
conferencias y reuniones. Le recuerdo diciendo 
que su doctor no podía entender que este 
ritmo fuera físicamente posible a su edad. La 
respuesta de Bucky fue que todo tenía que ver 
con la motivación y que él podía en cualquier 
momento “tirar del enchufe”. Al día siguiente se 
fue a Washington para dar una charla en la Casa 
Blanca. Luego se acercó a ver a Anne al hospital. 
Y Bucky nunca llegó a salir de ahí. Murieron 
con 36 horas de diferencia. Como dije después 
“Bucky había decidido tirar del enchufe”.

Norman Foster “Quiero legar 
a mis hijos una ética del trabajo”

Norman Foster-Torre de Collse-
rola, Barcelona,, 1988-1992.
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Qué sintió cuando vio la película por 
primera vez? 

Lo inmediato fue experimentar una ava-
lancha de recuerdos de mi pasado, y per-
cibir el amor de mi esposa al crear una 
obra así. 

Su primer estudio lo integraban apenas 
dos personas. ¿Hay algo que eche de menos 
de los viejos tiempos?
En cierto sentido me siento tentado a 
decir que sí pero, en realidad, nunca se 
puede volver atrás. Nuestro estudio ha 
evolucionado con el tiempo por lo que 
podría apuntarse que la única constante 
es el cambio. Sin embargo, tal vez sea la 
pasión por el diseño realmente la única 
constante.

En la película usted afirma que la mejor 
herencia que recibió de sus padres fue una 
“ética del trabajo”. ¿Qué legado le gusta-
ría dejar a sus hijos? 
El mismo. Y aún más, la importancia de 
esforzarse siempre por hacer las cosas lo 
mejor posible, invirtiendo en ello cada 
gota de energía y tiempo.

Usted ‘descubrió’ su pasión por la arqui-
tectura durante sus paseos diarios por las 
calles de Manchester, mientras trabajaba 
en el Ayuntamiento. ¿Le viene a la men-
te alguna imagen en concreto cuando los 
evoca? 
Imágenes muy distintas. El alto victoria-

no que atravesaba el umbral de las nuevas 
tecnologías como la iluminación eléctrica, 
la Biblioteca John Rylands, las arcadas 
de cristal de The Corn Exchange. El 
modernismo Art-Decó del edificio Daily 
Express (también era el paseo más largo).
 
Usted reconoce que todo le inspira. ¿Podría 
contarnos algún descubrimiento emocio-
nante que haya hecho en los últimos tiem-
pos?
La auténtica tradición racionalista como 
oposición a la estética de la década de los 

30, que aún continúa inspirando a las má-
quinas que nos transportan en la actuali-
dad. Me intrigó escuchar que [Constan-
tin] Brancusi ya había identificado este 
cambio de tendencia casi dos décadas an-
tes cuando, junto con Marcel Duchamp, 
visitó el Salón Aeronáutico de París en 
1912. La visión de una hélice cambió el 
curso de su escultura y originó una serie 
de piezas tridimensionales en bronce pu-
lido denominadas L’Oiseau (El Pájaro). 
Son la culminación de la escultura sen-
sualmente racionalizada.

En relación con la arquitectura: ¿Cómo 
ve la evolución de España en los últimos 
años?.
Como un país que conjuga una sólida tra-
dición de lo contemporáneo y de arqui-
tectura histórica, junto con una extraor-
dinaria profusión de talento, no sólo en 
términos de ‘establishment’, sino también 
de generaciones más jóvenes de arquitec-
tos (y artistas, pintores y escultores). 

¿Qué le gusta hacer cuando visita nuestro 
país?
Me gusta su urbanidad (la vida al aire li-
bre, la convivencia, el calor, la comida y 
las costumbres). Y, por supuesto, su luz, 
especialmente la de Madrid.
 
Habiéndose convertido en una de las gran-
des personalidades de nuestra época. ¿Sien-
te que le queda algún sueño por cumplir?
Ser capaz de seguir haciendo más.

Usted ha creado algunos de los más gran-
des y complejos edificios del planeta. ¿Cuá-
les son las cosas pequeñas y sencillas que 
le hacen emocionarse?
Acabo de regresar de la apertura de la 
nueva galería Sperone and Westwater que 
nuestro estudio ha construido en Nue-
va York. Tal como alguien comentó, este 
espacio tiene aproximadamente el mismo 
tamaño que una casa grande. Y disfruto 
exactamente igual con este tipo de proyec-
tos que con las mega-construcciones.

24 horas al día, los siete días de la sema-
na) como forma de revitalizar un medio 
de expresión que se está perdiendo entre 
los arquitectos. Los socios coinciden en 
definir a Foster como un gran dibujante 
que ha contagiado su amor por el dibujo 
a todos sus colaboradores. 

No en vano la editorial de su esposa, 
Ivory Press, acaba de publicar Norman 
Foster: Drawings un volumen en el que a 
través de 200 dibujos y bocetos se do-
cumenta toda su obra arquitectónica. El 
Centro para las Artes Visuales de Sains-
bury, los aeropuertos de Stansted y Chek 
Lap Kok (Hong Kong), el Reichstag ale-
mán o, en España, el metro de Bilbao y la 
Torre de Caja Madrid (Madrid) son solo 
algunos de los faraónicos proyectos lleva-
dos a cabo por su firma bajo la bandera: 
“Creemos que la calidad de nuestro en-
torno puede elevar la de nuestras vidas”. 
El propio Foster apunta las claves de su 
éxito en el filme: “Nunca hemos repeti-
do; hay una continuidad, no una copia. Y 
cada vez a escala más grande. En nuestra 

arquitectura no hay nada preconcebido. 
Todo se diseña en función del dónde, 
cuándo y para quién. El espíritu del sitio 
está siempre presente”.  

Soñando imposibles 

A partir de la crisis del petróleo de 1973, 
Foster comenzó a elaborar un nuevo 
concepto de edificio verde: integrado 
en el medio, eficiente energéticamente y 
que justificó su fama de ‘visionario opti-
mista’. Su planteamiento humanista ten-
drá su broche de oro en un proyecto que 
parece  pura ciencia ficción: Masdar, que 
aspira a convertirse en un Silicon Valley 
verde. Será la primera ciudad completa-
mente ecológica del planeta, ubicada en 
la capital de los Emiratos Árabes, Abu 
Dhabi. La idea es construir una urbe li-
bre de emisiones de dióxido de carbono, 
totalmente movida por energía solar y 
con un total reciclaje de residuos.

Vanessa García-Osuna
Fotos: Valentín Álvarez

Su estudio emplea a 
1.000 arquitectos, de 40 
nacionalidades y con 32 

años de media

“Decir en Manchester que querías ir la universidad era 
como afirmar que ibas a ser el próximo Papa”

Norman Foster, Caja Madrid 
Tower, Madrid, 2002-2009.
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Lawrence Gilbert Gagosian, el 
nombre que figura en su partida 
de nacimiento revela que Larry 

Gagosian nació en el condado de Los 
Ángeles el 19 de abril de 1945. Con sus 
escasas apariciones públicas e infrecuen-
tes declaraciones, la vida y avatares del 
más famoso marchante de arte del mundo 
constituyen un enigma.

Una biografía del pintor Jean-Michel 
Basquiat (A quick killing in art) escrita por 
la periodista Phoebe Hoban, arrojaba 
algo de luz sobre los primeros años de 
Gagosian. Su padre, Ara Gagosian, era 
un contable de origen armenio, y su ma-
dre, Ann Louise Toakin, había hecho sus 
pinitos como actriz en pequeños papeles 
llegando a participar en una película de 
Orson Welles.

Tras licenciarse en Literatura Inglesa 
en la UCLA en 1969, fue fichado por la 
poderosa agencia de cazatalentos Wi-

lliam Morris donde empezó su carrera 
vendiendo pósters cerca de su antigua 
universidad.

Apenas una década más tarde, en 1979, 
Gagosian abría su propia galería en Los 
Angeles especializada en arte moderno y 
contemporáneo, y se estrenaba vendien-
do obras al multimillonario constructor 
angelino Eli Broad.

La mano que mueve los hilos 
Un lustro después ampliaba su radio de 
actividades a Nueva York, con la aper-

tura de una galería en el distinguido ba-
rrio de Chelsea que inauguraba con una 
exquisita muestra de los fondos de arte 
pop de los coleccionistas Emily y Burton 
Tremaine. 

1996 marca un punto de inflexión en su 
meteórica carrera. Gagosian se convier-
te en co-propietario, junto con Leo Cas-
telli, de otra galería en el número 65 de 
Thompson Street, donde solían montar 
sensacionales exposiciones con piezas de 
grandes dimensiones, como las colosales 
esculturas en bronce decorado de Roy 
Lichtenstein. Se cuenta que, por aquel 
entonces, Gagosian regaló a su socio y 
promotor de las carreras de Claes Olden-
burg, Andy Warhol o Miquel Barceló, 
entre otros, un reloj Patek Philippe valo-
rado en 7.500 dólares. 

Este obsequio tuvo una generosa e 
inmediata contrapartida: Castelli le pre-
sentó al insaciable coleccionista Samuel 
Irving Newhouse, uno de sus mejores 
clientes. Muy poco después, en 1988, 
Gagosian se adjudicaba en Sotheby´s, 
para su flamante cliente, un Jasper Jo-
hns (False Start) que se remató en 17 mi-
llones de dólares, récord entonces para 
el artista. En aquella vibrante subasta, el 
coleccionista estaba sentado al lado del 
marchante, dándole las pertinentes ins-
trucciones sobre el proceso de las pujas.

Gagosian, que admitió que “invertir 
en arte también puede ser una mala in-
versión” (Coleccionar Arte Contemporáneo, 
Adam Lindemann. Taschen) está detrás 
de muchos de los récords conseguidos 
en los últimos tiempos en las subastas, 

REPORTAJE

Gagosian, 
un universo 
en expansión

El galerista Larry Gagosian en Manarat Al Saadiyat. Crédito foto: RSTW organizada por TDIC, Manarat Al Saadiyat, Abu Dhabi.

ArtReview le ha
nombrado la 

personalidad más 
influyente del mundo  

del arte



actuando en nombre de clientes como el 
publicista inglés de origen iraquí Charles 
Saatchi o el actor Steve Martin.

Tiburón del arte 
Nombrado por ArtReview la personalidad 
más influyente del mundo del arte, Ga-
gosian es el epítome del tiburón de los 
negocios americano. Al mando de su 
Audi plateado, con un auricular siem-
pre colgando de su oreja y vestido im-
pecablemente de Armani, se ha ganado 
el apelativo de “Go-Go” por su agresiva 
tenacidad.

Larry y sus amigos
En su elegante apartamento del Upper East Side, decorado por la gran dama del interiorismo, la 
francesa Christophe de Menil, y en Toad Hall, su residencia campestre en los Hamptons, tasada en 
8 millones de dólares,  a Gagosian le gusta celebrar concurridas veladas veraniegas y proyectar sus 
películas favoritas para sus amigos, entre ellos el rolling Mick Jagger y el productor de cine David Geffen.
Nadie pone en solfa su sagacidad para los negocios, pero no es raro leer duros reproches a causa de 
sus nulas dotes diplomáticas. El guitarrista de Sonic Youth, Kim Gordon, que trabajó para Gagosian 
cuando éste aún vendía litografías en Los Angeles, confesó “cuando lo conocí pensé que nadie iba a 
tomarlo en serio. Era un gilipollas. Solía gritarnos desaforadamente, por lo que trabajar con él, fue una 
experiencia muy dolorosa. Era un ser realmente malvado.”
Otro ex empleado que trabajaba para Gagosian en la década de 1980, John Seed, escribe en su página 
web: “No debería sorprender a nadie que Larry pudiera llegar a ser muy grosero. Esto no resulta nada 
extraño, pero lo que si resultaba asombroso era ver que su grosería fuera aceptada con normalidad por 
algunos de sus clientes”. 

The Rose (IV), Cy Twombly, 2008. © Cy Twombly
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Gagosian, quien no oculta que vive me-
jor que muchos de sus clientes, es alaba-
do por sus ambiciosas exposiciones y los 
riesgos económicos que asume con algu-
nas de ellas (como con Torqued Ellipses de 
Richard Serra), al tiempo que sus fórmu-
las poco ortodoxas son objeto de críticas 
y sarcasmos: no duda ofrecer a sus clien-
tes,  a través de páginas fotocopiadas de 
revistas, obras de arte que, en ese preciso 
momento, todavía no pertenecen a su ga-
lería, o en ‘robar’ artistas a otras galerías 
haciéndoles suculentas ofertas imposibles 
de rechazar. 

Con más de tres décadas de carrera 
a sus espaldas, su sólida reputación se 
ha cimentado gracias a un programa de 
exposiciones sin parangón protagoniza-
do por leyendas como Francis Bacon, 
Constantin Brancusi, Alexander Calder, 
Willem de Kooning, Alberto Giaco-
metti, Jasper Johns, Roy Lichtenstein, 
Piero Manzoni, Pablo Picasso, Jackson 
Pollock, David Smith, y Andy Warhol. 
Todas estas muestras van acompañadas 
de una sofisticada puesta en escena, la 
edición de catálogos académicos y en-
jundiosas monografías. El año pasado su 
propuesta Picasso: Mosqueteros, en su sede 

de Nueva York, atrajo a más de 100.000 
visitantes.

Tiempo de crisis, tiempo de 
oportunidades 
Que las crisis económicas son un mo-
mento óptimo para conquistar nuevos 
mercados es una verdad empresarial 
universalmente demostrada. Y en eso, 
el planteamiento de Gagosian no difiere 
del de otras empresas (recordemos que el 
Banco Santander ha comprado 10 ban-
cos extranjeros en el último trienio).

El pasado 20 de octubre, coincidien-
do con la celebración de la feria FIAC, 
Larry Gagosian inauguraba una nueva 
galería en la capital francesa. Este nue-
vo nodo de la ‘red gagosian’ cuenta con 
una superficie de 900 metros cuadrados 
y está ubicada en el distrito 8 de París, en 
la zona conocida como triángulo de oro, 
entre la avenida Matignon y los Campos 
Elíseos, a escasos pasos de la sede de 
Christie´s. 

Se trata de la novena galería que Ga-
gosian abre bajo la prestigiosa marca a 
la que da nombre: ya cuenta con tres en 
Nueva York, una en Beverly Hills, dos 
en Londres, una en Roma y otra en Ate-
nas.

El centro ha sido diseñado por dos es-
tudios de arquitectos con sede en París y 
Londres, el de Jean-François Bodin y el 
de Caruso St John. Ambos han transfor-
mado un monumental edificio de vivien-
das de uso privado en una galería de arte 
contemporáneo, sin perder el distintivo 
carácter parisino de la construcción ori-
ginal. Para el debut ha preparado sendas 
exposiciones: las últimas creaciones de 
Cy Twombly, que sigue en activo a sus 82 
años, y una antológica sobre el pionero 
del diseño Jean Prouvé realizada en co-
laboración con la galería Patrick Seguin. 
Esta retrospectiva incluye dibujos ori-
ginales, maquetas y tres películas sobre 
Prouvé, aunque la estrella será Metropole, 
la casa de aluminio diseñada por el artis-
ta –de la que el MOMA reconstruyó una 
parte para su exposición Home Delivery- 
que busca nuevo dueño por 2,2 millones 
de euros.

Jorge Kunitz

El hechizo de Abu Dhabi
Larry Gagosian muestra estos días por primera 
vez al público algunos de los fondos de su 
colección particular –obras de Rauschenberg, 
Ruscha, Serra, Twombly, Warhol y Wool, 
entre otros- en Manarat Al Saadiyat (Abu 
Dhabi). La elección de este lugar no es 
inocente, pues no en vano este nuevo espacio 
expositivo levantado en el distrito cultural 
de Saadiyat Island, aspira a convertirse en el 
máximo destino cultural del mundo con cerca 
de 27 kilómetros cuadrados y sucursales de los 
museos Louvre (diseñado por Jean Nouvel y 
que abrirá sus puertas en 2013) y Guggenheim.
El día de la inauguración de esta muestra, que 
podrá visitarse hasta el 24 de enero de 2011, 
el galerista declaró: “Manarat Al Saadiyat es un 
faro en la emergente escena contemporánea 
de Abu Dhabi, y los esfuerzos realizados 
por el Emirato para crear un innovador 
distrito cultural prueba la comprensión de 
sus dirigentes sobre la importancia del arte. 
Estoy encantado de poder exponer parte de 
mi colección aquí, y espero ser testigo del 
desarrollo de Abu Dhabi en la escena artística 
mundial.” 
La liquidez generada por el petróleo y el afán 
ilustrado de sus gobernantes y familias reales, 
han puesto de moda el coleccionismo en 
Dubai, Qatar y Abu Dhabi. Los coleccionistas 
de la región, junto con los rusos y, en menor 
medida, los chinos, han sido una de las fuerzas 
principales en las subastas durante los últimos 
años. Christie´s, Sotheby´s y Bonham´s tienen 
sede en Dubai, un mercado que genera más 
de 30 millones de dólares al año, y que ha 
propiciado la aparición de ferias como Art 
Dubai y ArtParis Abu Dhabi.

Robin, Ed Ruscha,1963 © Ed Ruscha

Gagosian aprovecha las 
crisis para ampliar su red 
internacional de galerías
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ARTES DECORATIVAS

El icono ortodoxo

Arte y teología
Icono en plata dorada y esmalte cloisonné. Moscú, 1900. Dorotheum. Vendido por 14.940 euros. Mayo 2010.



El arte y la religiosidad se unen en la elaboración artística de los iconos. Estas obras tan particulares 
tienen como principal cometido transmitir un mensaje de fe, mediante la representación de Cristo, 
la Virgen, santos o acontecimientos de la Historia Sacra. De este modo, la veneración del icono 
está justificada por la parte de divinidad y santidad que contiene. La presencia de lo sagrado en 
las imágenes favorecía un estilo grave y majestuoso, caracterizado por un marcado hieratismo, que 
resalta su espiritualidad, y un rechazo tanto a imitar la 
plasticidad, como a representar el tiempo y espacio.

La técnica pictórica 
La pintura de iconos, 

prácticamente invariable a lo 
largo de los siglos, presenta 

como soporte un tablero de 
madera donde irán inscritas las 

imágenes mediante la técnica 
del temple. En ocasiones, el 

icono se recubría con una 
cubierta metálica que puede 

ser de oro o plata con adornos 
de piedras preciosas. Todo el 

laborioso trabajo con el que se 
llegaba a crear un icono estaba 
precedido y acompañado por 

la oración, meditación y ayuno 
del artista. El icono al ser una 

forma de expresión de la fe, se 
considera obra de la Iglesia. De 
modo que, el iconógrafo, unido 

directamente a la iglesia, no 
imprime su firma en la pintura.

Los iconos fueron concebidos como libros de 
conocimiento para el pueblo iletrado
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Icono tríptico en plata dorada y esmalte cloisonné. Moscú, 1875. 
Christie´s. Vendido por 36.000 euros. Junio 2010.            

Icono tríptico en plata dorada y 
esmalte. Moscú, 1899-1908. 
Christie´s. Vendido por 66.000 
euros. Junio 2010.            

El término icono, cuyo significado es 
imagen, empezó a designar cual-
quier representación de un perso-

naje sagrado. Antiguamente el mundo bi-
zantino denominaba con la palabra icono a 
toda representación cristiana sagrada pin-
tada o esculpida; pero la Iglesia ortodoxa 
moderna pronto delimita su definición 
refiriéndose este término a las pinturas de 
caballete, y en este sentido se utiliza en la 
historia del arte.

El primer icono sería el aquiropoeta, el que 
no ha sido pintado por la mano del hombre. 
Cuenta la leyenda que estando enfermo de 
lepra Abgar, rey de Edesa, envió una dele-
gación en busca de Jesús para solicitar su 
intervención milagrosa. Cristo le envió un 
lienzo en el que al secarse la cara quedó im-
preso su rostro para que fuera sanado. La 
tradición iconográfica también relata como 
la imagen de la Virgen fue pintada en vida 
por San Lucas. La difusión de la leyenda 
en la que los iconos procedían de la ima-
gen estampada del rostro de Cristo sobre 
un lienzo, fue obra del II Concilio de Nicea 
en el año 787. Así, convertían al icono en la 
prueba de la existencia de Cristo. Pero el 
origen de los iconos tiene una herencia más 
lejana. Tras la conquista de Oriente por 
Roma, el emperador Constantino funda en 
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el 330 Constantinopla, capital del Imperio 
Bizantino, reuniendo en su persona el po-
der político y religioso. El Imperio se vale 
de la religión para aumentar su poder y uti-
liza el arte como medio de difusión, siendo 
por tanto un importante impulsor artístico 
y valedor de la pintura de iconos.

Los iconos más antiguos conservados 
fueron elaborados en torno al monasterio 
de Santa Catalina de Sinaí (siglo V-VII). 
Será a partir del siglo VI cuando este arte 

pase a convertirse en objeto de culto, ad-
quiriendo un valor místico. Su expansión 
vendrá de la mano de la conversión de los 
pueblos eslavos por los misioneros bizan-
tinos. En el año 988 Rusia es cristianiza-
da por Bizancio, a partir de entonces será 
uno de los centros más importantes en la 
producción de iconos religiosos, junto a 
otros como Kiev, Novgorod y Pskov. La 
unificación del país en torno a Moscú llega 
a finales del siglo XV y con ella la hege-
monía de su escuela, que ya había empe-
zado a brillar con Andrei Rublev. En este 
momento podemos decir que llegamos a la 
culminación del arte de los iconos. 

Óscar García García
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En 1974 Rafael Onieva Ariza adquirió 
la colección de iconos perteneciente al 

antiguo teniente de los zares rusos Sergio 
Otzoup. Con el fin de exponerla perma-
nentemente creó el Museo de Iconos de 
La Casa Grande de Torrejón de Ardoz 
(Madrid), ubicado en una casa de labor 
del siglo XVI fundada por los Austrias.

La colección de iconos Onieva-Otzoup está 
considerada como la más completa de Es-
paña. ¿Qué número de piezas, escuelas y 
épocas componen la colección? 
Consta de unas 1.200 piezas entre tablas, 
cruces, esmaltes y tapices. Procedentes de 
diferentes escuelas, como Moscú, Kiev, 
Novgorod, Pskov, Monte Athos..., y a 
épocas que abarcan desde el siglo XV has-
ta XIX. 

¿De dónde viene su pasión por los iconos y 
como comenzó su colección? 
Nunca tuve una pasión especial por colec-

cionar iconos, si bien posteriormente de 
la adquisición de la colección me aficioné 
a ellos. Sin duda, la persona que más me 
influyó y animó en su compra fue D. Juan 
Contreras López de Ayala, Marqués de 
Lozoya.

La colección tras un estudio organizado por 
el Ministerio de Cultura fue declarada Bien 
de Interés Cultural, cuéntenos como se rea-
lizó este expertizaje. 
A Instancias del Ministerio de Cultura en 
1991, el profesor Atanás Bazhkov, Jefe de 
la Cátedra de Historia del Arte de la Aca-
demia Nacional de Bellas Artes de Sofía, 
realizó un informe sobre el peritaje de los 
Iconos, donde puso de manifiesto que se 
trataba de una de las Colecciones más im-
portantes de Europa y como consecuencia 
del mundo. Varias de sus piezas han par-
ticipado en diferentes exposiciones: La 
Biblioteca Nacional (1955), el Casón del 
Buen Retiro (1965), Museo Arqueológi-

co Nacional (2003), Forum Universal de 
Culturas de Barcelona (2004), Real Alcá-
zar de Sevilla (2006)…

Su colección está muy ligada a otra de sus 
pasiones: La Casa Grande. Hablemos de la 
peculiar ubicación del Museo de Iconos. 
Tras restaurar y rehabilitar La Casa Gran-
de, fundada en el siglo XVI por los Austrias 
como casa de labor, se habilitaron sus ruino-
sos hornos de cerámica para albergar la co-
lección de D. Sergio Otzoup. Se construyó 
un búnker de hormigón y se decoraron sus 
techos con más de 35.000 láminas de pan de 
oro. Su pavimento fue cubierto de mármol 
de Carrara y sus columnas de ágata. 

¿Tras su adquisición y ubicación en el Mu-
seo de La Casa Grande el conjunto de iconos 
ha ido aumentando? ¿Considera una bue-
na inversión este tipo de arte? 
Realmente han sido pocas las piezas que 
me han interesado comprar, con indepen-
dencia de las adquiridas a D. Sergio, siem-
pre en busca de una escuela o época de la 
que careciese dicha colección. Este núme-
ro apenas llega a 30 unidades. Como in-
versión considero que no representa unos 
altos resultados y menos especulativos, 
aunque creo que es una inversión segura, 
dada las dificultades de exportación de es-
tas obras de arte.

De la Rusia imperial

Su laborioso proceso de 
creación implicaba la 
oración, meditación y 

ayuno del artista

El Salvador entronizado rodeado de Santos. Escuela 
Rusa, S.XX. Remate: 650 euros. Julio 2008. Subastas 
Segre.



La simbología 
Aunque hoy consideremos los iconos como 
obras de arte, fueron concebidos como libros 
del conocimiento para el pueblo iletrado. El 
icono como medio y mensaje al mismo tiempo 
revela y esconde a través de la simbología. 
De este modo, los símbolos son los que nos 
unen con el mundo celestial. Una práctica 
que obedece a leyes distintas a las del arte 
occidental, con un resultado diferente en 
proporciones, perspectivas y tonalidades. Cada 
color utilizado tiene su significado y función. 
Sin lugar a dudas el principal era el oro, que 
simbolizaba la Luz Divina, en torno a él giran los 
demás colores.

Para el coleccionista filántropo
El mercado del arte de los iconos es un sector 
que atrae a coleccionistas y apasionados, 
dejando de lado a los especuladores. Algo 
que convierte a estas piezas en una buena 
oportunidad de inversión. La propia naturaleza 
de este arte tan singular hace que el comprador 
de iconos no busque una inversión inmediata 
tras su compra. Más bien actúa como filántropo 
y coleccionista. Cabe destacar que nos 
encontramos ante una inversión ideal para 
presupuestos modestos, que ofrecen una 
alta seguridad. Se pueden adquirir obras muy 
interesantes sin realizar un gran desembolso, 
entre 2.000 y 4.000 euros. Las casas de subastas 
ofrecen con asiduidad estas tablas, que sin 
embargo son difíciles de exportar de sus países 
de origen. Otro aliciente para su coleccionismo 
es que su valor suele ser bastante estable. 

Icono en plata 
dorada y esmalte 
cloisonné, obra de 
los proveedores 
de la casa imperial 
rusa Pawel 
Owtschinnikow. 
Moscú, 1885. 
Dorotheum. 
Vendido por 
62.500 euros. 
Noviembre 2008.
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Por su tentadora dotación de 
100.000 francos suizos (unos 
80.000 euros) unido a su enco-
miable compromiso con la sos-

tenibilidad, el Prix Pictet, un galardón de 
fotografía instaurado en 2008 por la banca 
privada Pictet con sede en Ginebra, es co-
diciado por grandes fotógrafos contempo-
ráneos. Que Kofi Annan, antiguo Secre-
tario General de las Naciones Unidos, sea 
su Presidente de Honor nos da una pista 
sobre la particularidad de este premio que 
hace bandera de su complicidad con el 
medioambiente. Con una audiencia poten-
cial de 400 millones de espectadores (ya 
sea a través de exposiciones u otras ini-
ciativas), sus mensajes de concienciación 

social vienen firmados por los fotógrafos 
más solicitados del mundo.

En su última edición la distinción ha 
recaído sobre Nadav Kander (Tel Aviv, 
1961), nacido en Israel aunque criado en 
Johannesburgo (Suráfrica), autor de una 
impactante serie sobre el desmesurado 
crecimiento de China que es plasmado a 
través de unas panorámicas del Yangtzé, 
el río más largo de Asia y el tercero del 
mundo con sus 6.300 kilómetros de longi-
tud. Kander empezó a hacer fotos cuando 
apenas era un chiquillo y, ya adulto, enro-
lado en las Fuerzas Aéreas de Suráfrica, 
siguió dando rienda suelta a su afición en 
el cuarto oscuro de su compañía donde re-
velaba fotografías aéreas.

En 1986 se muda a Londres, donde 
actualmente reside junto a su esposa Ni-
cole y sus tres hijos, y tras unos primeros 
momentos desesperanzadores por falta 
de encargos, logra consolidar una carrera 
–comercial y artística- que le lleva a  for-
mar parte de colecciones públicas como la 
National Portrait Gallery y el Victoria and 
Albert Museum de Londres.

ENTREVISTA

El fotógrafo 
errante

Nadav 
Kander

Bathers. Nadav Kander© 
Cortesía de Flowers 

Gallery, Prix Pictet Ltd



Vinculado también a la prensa, sus tra-
bajos aparecen regularmente en cabece-
ras como The Sunday Times, Rolling Stone 
o Dazed & Confused, mientras que, como 
creativo publicitario, ha sido galardonado 
recientemente con el León de Oro en el 
Festival de Publicidad de Cannes.

En España hemos tenido la oportunidad 
de ver sus fotos en el GetxoPhoto Festival, 
celebrado el pasado mes de octubre en la 
localidad vasca, donde se presentó su pro-
yecto premiado por el Prix Pictet.

Rara avis de la escena artística actual, 
Kander lo mismo retrata a Barack Oba-
ma, que concibe faraónicas campañas 
para Mercedes, Levis, Absolut, Adidas o 
Nike, o se embarca en un épico viaje de 
965 kilómetros desde Caldonazzo (en el 
norte de Italia) hasta Vouvray (en el cen-
tro de Francia) a bordo de una bicicleta 
Pegoretti blanca con el objetivo de recau-
dar fondos para instituciones benéficas.

¿Cómo se descubrió como fotógrafo? 
Cuando tenía 12 años me fascinaban las 
cámaras y hacer fotografías. Cada año, 
semanas después de que finalizaran nues-
tras vacaciones, mi padre solía organizar 
en la sala de estar de nuestra casa –con las 
luces apagadas- una proyección con dia-
positivas. Parecía algo especial y siempre 
disfrutaba de aquel momento. 

El ciclo de la vida
En su proyecto Yangtze, The Long River 
(Premio Pictet 2009) Kander trató de no 
dejarse influir por lo que ya sabía sobre China. 
“De China me atraía el propio país por su 
turbulento pasado y su vertiginosa carrera 
para convertirse en un poder económico –nos 
explica el fotógrafo-. Me daba la sensación 
de que la velocidad de este despertar dejaba 
aturdido a su pueblo. Alguien con quien 
coincidí en un tren me dijo: ‘¿Por qué tenemos 
que destruir para desarrollar?. Ustedes en 
Inglaterra pueden regresar a su lugar de 
nacimiento y, este sigue teniendo idéntico 
aspecto y hasta su olor es el mismo. En China 
no podemos, ahora todo es distinto’. 
Me cautivó el Río Largo, como lo llaman los 
chinos, porque había leído algunos datos 
sorprendentes: “El río Yangtzé es el principal 
contaminante del Océano Pacífico”; “Viven 
más personas en sus riberas que habitantes 
tienen los Estados Unidos”. 
Hice cinco viajes separados en el tiempo 
porque era consciente de que trabajo con más 
eficacia cuando mis ojos están frescos. Y esto 
me permite seguir siendo un extraño y, de 
hecho, así me sentí mientras estuve allí. 
Cada vez que regresaba a Inglaterra percibía a 
través del trabajo como iba evolucionando mi 
relación con China; por ejemplo, después de 
dos viajes me di cuenta de que estaba dando 
un paso atrás y sacaba siempre a la gente muy 
pequeña, probablemente como reflejo de un 

sentimiento compasivo ante la pequeñez del 
hombre frente a la inmensidad de nuestras 
ideas o al poder del Estado. Constable, John 
Martin o Casper Friedrich presentaban a 
diminutos seres humanos contra la fuerza de la 
naturaleza o en su caso, el poder de la religión.
Me marché del país tras cinco viajes, con 
la sensación de que en realidad estaba 
fotografiando a toda la humanidad y no sólo a 
los chinos. China esta cometiendo los errores 
de Occidente y, en mi opinión, está copiando 
lo peor de Occidente. 
Su enorme industria manufacturera está 
totalmente propulsada por nuestra necesidad 
de consumir, y así empecé a sentir que 
estaba fotografiando un espejo y a ver al 
hombre como un todo. Todos estamos 
interrelacionados. El río comenzó como 
metáfora del cambio constante y se convirtió 
en símbolo de las cosas cíclicas. Las aguas del 
río se evaporan, se forman las nubes, luego 
llegan las lluvias y el agua vuelve a fluir. China 
y el mundo también forman parte de un ciclo. 
Todo es cíclico”.

Kander lo mismo retrata 
a Obama que idea una 

campaña para Nike
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¿Cómo recuerda aquellas primeras expe-
riencias? 
Mis primeras fotos las hice a los trece años, 
con la cámara nueva que yo mismo me ha-
bía comprado. Sentía que al fin había en-
contrado algo que se me daba realmente 
bien. La escuela y yo no congeniábamos, 
yo era tartamudo y me faltaba confianza 
en mi mismo. Hacer fotos era algo que se 
adaptaba muy bien a mi.

Solía fotografiar a mis compañeros y 
también perspectivas chocantes, como 
primeros planos de moscas posadas sobre 
periódicos. Esta atracción por las cosas un 
poco surrealistas sigue siendo evidente en 
mi trabajo actual.

Usted nació en Israel, ha vivido en Suráfri-
ca, y ahora reside en Londres. ¿Ha influido 
esta alternancia de alguna manera en su 
universo creativo? 
Mis desplazamientos alrededor del mun-
do desde una edad temprana y, el haberme 
afincado después en Inglaterra, han influi-
do en mi falta de arraigo. No me siento 
especialmente israelí ni judío, ni tampoco 
surafricano y el haber llegado a Inglaterra 
a una edad tardía hace que tampoco pueda 
sentirme inglés, así que lo que me atrae es 
la perspectiva del ‘voyeur’, la mirada que 
va desde fuera hacia dentro. Eso hace que 
siempre esté buscando personas que ten-
gan poco que ver conmigo.

¿Cómo fue su experiencia en el ejército de 
Suráfrica?

Me recuerdo como un niño en el cuarto 
oscuro del padre de un amigo que te hu-
biera tomado bajo su ala, y me sirvió para 
ganar confianza en mí mismo. Me hice 
todo un experto del revelado durante mi 
servicio militar obligatorio porque tenía 
mucho tiempo para practicar. Desde 
entonces, yo mismo revelo todos mis ne-
gativos en blanco y negro, y también los 
de color que empecé a utilizar en 1990. 
Salvo cuando manejo transparencias de 
color, nunca he trabajado con un impre-
sor, para mí eso era como leer la mitad de 
un libro y luego pedirle a alguien que te 
lo termine, algo inimaginable. Casi todas 
mis impresiones existentes, ya sean de 
obras de arte o trabajos comerciales, han 
sido reveladas por mí. Desde 2004, cuan-
do comencé a imprimir desde archivos di-
gitales los negativos escaneados todo esto 
ha cambiado.
 
Justo antes de que la Administración Oba-
ma tomara posesión de sus cargos, usted 
fue invitado a retratar a los miembros 
más significativos de su equipo. El resul-
tado fue Obama´s People uno de sus pro-
yectos más conocidos publicado por The 

New York Times. ¿Cómo surgió la idea?. 
Kathy Ryan, directora de fotografía de 
The New York Times, fue la primera en 
hacerme ver cuánto me gustaría fotogra-
fiar a “la gente de Obama”.  Mi respues-
ta fue tratar a los personajes como grupo 
pues haciéndolo así se resaltarían los pe-
queños gestos que todos tenemos, esos 
que nos convierten en seres únicos y di-
ferentes. 

Los Becher explicaron ya este plantea-
miento cuando describían su torre de agua 
y sus grupos de obreros fabriles. Quería 
asegurarme que este trabajo fuera intem-
poral, que no tuviera un estilo que no lo 
hiciera parecer algo antiguo en el futuro. 
Deseaba que fueran las corbatas, los trajes 
y las blackberrys, los iconos que sirvieran 
para datar las imágenes. August Sander 
fue un referente para mí. Hice las fotos 
en Washington, Chicago y también en el 
Senado durante unos 7 días, fotografiando 
hasta 13 personas al día. Algunos estaban 
nerviosos, otros preocupados, otros con-
fiados, pero todos ellos se mostraron muy 
humanos y eso es lo que revelan estas imá-
genes. Todos fueron intencionadamente 
retratados con la máxima precisión más 
que con la pretensión de embellecerlos o 
glorificarlos.

Usted es uno de los fotógrafos publicitarios 
más reputados del mundo. ¿Cómo enfoca 
esta faceta de su trabajo?
El trabajo comercial, aunque atractivo y 
gratificante, siempre se aborda en térmi-
nos de colaboración, y eso es algo que me 
complace. Se establece una comunicación 
tremendamente poderosa. Ciertamente, 
una campaña mundial llega a mucha más 
gente que mi proyecto sobre China. Pero 
mis trabajos artísticos nunca podrían ser 
fruto de una colaboración sino que son el 
resultado de una actividad mucho más so-
litaria. Debe ser algo enteramente mío y 
esto es lo que marca la diferencia con el 
trabajo comercial.

Háblenos de su proceso de trabajo. ¿Cuánto 
tiempo dedica a cada proyecto? ¿Simultá-
nea trabajos? 
Tiendo a estructurar mi trabajo artístico 
en bloques de tiempo para que no se so-
lape con los encargos comerciales. ¡Las 
dos facetas no se combinan bien en mi ca-
beza!. En el pasado disfrutaba añadiendo 
fotos al corpus de mi obra, pero ahora no 
me interesa en absoluto hacer una foto por 
aquí y otra por allá, sino más bien realizar 
un conjunto de imágenes basadas en un 
proyecto, y eso es lo que trato de conse-
guir ahora.

Raquel García-Osuna

Hasta el 29 de noviembre
Delegación Principado de Asturias 

Santa Cruz de Marcenado 2
28015 Madrid

“De niño era tartamudo y 
me faltaba confianza en mi 
mismo. Hacer fotos era lo 

que mejor se me daba”

Chongqing XI. Nadav Kander©  Cortesía de Flowers Gallery, Prix Pictet Ltd
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