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8 Cuestionario T Consuelo Císcar, 
directora del Instituto Valenciano de 
Arte Moderno (IVAM), responde a 
nuestro cuestionario más personal.

10 Entrevista Nacida en 1915 
en La Habana, la pintora Carmen 
Herrera, está considerada una de las 
pioneras de la Abstracción geométrica 
latinoamericana. Descubierta por el 
mercado y la crítica a los 89 años 
y apodada por la prensa como “la 
revelación de la década”, la artista 
cubana, residente en Nueva York, se 
sincera con ocasión de su exposición en 
la Galería Lisson de Londres. 

16 Entrevista Los icónicos 
autorretratos en los que Yasumasa 
Morimura emula a grandes 
personalidades del siglo XX se 
encuentran entre las propuestas 

más originales de la fotografía actual. 
Conversamos con el célebre fotógrafo 
japonés que presenta sus últimos 
trabajos en la Galería Juana de Aizpuru. 

21 Flechazos La directora de la 
Fundación Lázaro Galdiano, Elena 
Hernando, nos relata la curiosa 
historia de la espada del Conde de 
Tendilla, una de las joyas de la colección 
del mecenas José Lázaro.

22 Grandes Coleccionistas Antiguo 
socio del banco americano Goldman 
Sachs, el coleccionista alemán Artur 
Walther es una de las personalidades 
más relevantes de la escena internacional 
de la fotografía. Dueño de uno de 
los fondos privados más importantes 
del mundo sobre fotografía africana 
y asiática es, además, un generoso 
filántropo.

28 Fotografía El barcelonés Jordi 
Socías es un nombre esencial del 
fotoperiodismo español. En esta 
entrevista evoca sus inicios autodidactas 
y los encuentros con las personalidades 
del mundo del arte y la cultura que más 
le han impresionado.

32 Reportaje Del 15 al 19 de febrero, 
158 galerías de 30 países participan 
en la 31ª edición de la feria de arte 
contemporáneo más importante de 
nuestro país, ARCO. Hemos preparado 
una guía esencial con propuestas para 
seducir al coleccionista principiante y al 
connoisseur.

40 Artes Decorativas La loza de Iznik 
es uno de los hitos del repertorio artístico 
otomano y ha sido un codiciado deseo para 
coleccionistas de todo el mundo desde la 
antigüedad. Prestigiosos expertos en arte 
oriental nos desvelan los secretos de esta 
bella y cotizada cerámica originaria de 
Turquía.

50 Crímenes del Mundo del Arte 
Existe una larga tradición de fraude  
en el negocio de los mejores caldos.  
El experto Noah Charney nos 
revela los pormenores de este 
floreciente negocio criminal y analiza 
uno de los escándalos que han sacudido 
el mercado del vino en los últimos 
tiempos. 

74 Exposición El Museo Thyssen-
Bornemisza y la Fundación Caja Madrid 
presentan la primera retrospectiva 
que se organiza en España del artista 
ruso Marc Chagall. Más de 150 
obras procedentes de colecciones e 
instituciones públicas y privadas de todo 
el mundo, repasan la trayectoria  
de uno de los creadores más destacados 
del siglo XX. 

76 Exposición 170 obras recorren 
la trayectoria del pintor, grabador y 
dibujante francés Odilon Redon, 
discípulo de Gérôme y muy  
admirado por los surrealistas, en una 
exquisita muestra organizada por la 
Fundación Mapfre en Madrid.

 SUMARIO

Retrato de Henrietta 
Moraes, Francis Bacon
Subasta: 14 de febrero
Christie’s Londres
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Antiguo socio del banco americano 
Goldman Sachs y fundador de la 
filial alemana de esta entidad, el 

coleccionista Artur Walther, nacido en 
la ciudad alemana de Ulm, es una de las 
personalidades más relevantes de la esce-
na internacional de la fotografía. 

Desde su retirada de Wall Street en 
1994, el exfinanciero, que vive en Nueva 
York, es miembro de varios comités de 
fotografía de instituciones culturales y 

educativas de la ciudad, como el de Ar-
quitectura y Diseño del MoMA, el del 
Whitney, y los de las universidades Vas-
sar y Bard.

Walther se graduó en la Universidad 
de Ratisbona y obtuvo su MBA en la Es-
cuela de Negocios de Harvard en 1977. 

Durante más de veinte años, el empre-
sario ha financiado altruistamente diver-
sos programas de fotografía y becas en 
instituciones internacionales al tiempo 

que forjaba una soberbia colección fo-
tográfica que incluye un extraordinario 
fondo de fotografía asiática y africana. 
“Me interesa mirar lo que no se conoce, 
lo que no se ha estudiado, lo que no se ha 
escrito, lo que no se ha institucionalizado 
ni comercializado” ha declarado.

El pasado mes de noviembre la feria 
Paris Photo mostró al público una selec-
ción de las obras más significativas de su 
colección, compuesta por 1.200 fotogra-

Otras
voces,
otros

ámbitos
La colección de Artur   Walther

El coleccionista Artur Walther.
Foto Orla Connolly 

GRANDES COLECCIONISTAS
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fías y videos que datan del siglo XIX has-
ta nuestros días.

Walther, también fotógrafo aficiona-
do, inauguró hace dos años su propio 
museo, un ambicioso complejo integrado 
por cuatro edificios, situado en Burlafin-
gen, un barrio residencial en las afueras 
de su ciudad natal. Sobre su museo, sus 
iniciativas filantrópicas y su colección ha 
hablado con Tendencias del Mercado del 
Arte.

¿Cómo nace su interés por la fotografía?
Me desligué del mundo de los negocios 
en los 90 y empecé a estudiar fotografía 

en el International Center of Photogra-
phy (ICP) de Nueva York. Me apunté a 
clases magistrales y talleres, y fui alumno 
de artistas como Stephen Store, Mary 
Ellen Mark, Bruce Davidson y Bernd y 
Hilla Becher. Fue entonces cuando me 
di cuenta de que quería profundizar en 
todas las facetas de la fotografía, y no li-
mitarme al aspecto puramente artesanal 
de tomar fotos y hacer revelados. Por eso 
me vinculé al Comité de Fotografía del 
Museo Whitney, a los Comités de las uni-
versidades de Bard y Vassar, y a la Junta 
directiva del ICP, donde en 2003 ayudé 
a poner en marcha la primera Trienal 

de Fotografía. Desde entonces he vivido 
volcado en la fotografía: ya sea coleccio-
nándola, estudiándola o haciendo comi-
sariados y exposiciones.

¿Se acuerda de sus primeras experiencias 
con la fotografía?
Hice mis propias fotos durante un pe-
ríodo relativamente corto de tiempo, 
pero la experiencia me causó un impacto 
enorme. Aprendí mucho sobre fotografía 
como artesanía y como forma de mirar. 

Haciendo fotos, he aprendido a obser-
var deliberadamente y he desarrollado 
una cierta claridad visual y perspectiva. 

Una casa-museo
“En Nueva York, solía organizar 
exposiciones temáticas o 
conceptuales en mi propio 
apartamento. ¡Ahora en mi piso 
solo hay calma y paredes blancas y 
limpias!. Sin embargo, en Alemania, 
tengo mi casa en una de las 
galerías –The Black Box. Cuando 
inauguramos la Events of the Self: 
Portraiture and Social Identity vivía 
con fotografías de los Bechers, J. 
D. ‘Okhai Okjeikere, Malick Sidibé 
y Santu Mofokeng. Y este año, 
durante la exposición Appropiated 
Landscapes, me rodeé de los 
paisajes angoleños en blanco y 
negro de Jo Ratcliffe.”



Nunca me olvidaré de una cena que 
tuve con los Bechers [Hilla y Bernd], 
en 1996, en la que Bernd analizó crítica-
mente mis fotos, examinando cuidadosa-
mente cada imagen, dándome respuestas 
perspicaces y palabras de aliento.

Al principio su colección estuvo enfocada a 
la fotografía moderna alemana. ¿Qué le 
atraía de ese campo?
El origen de mi colección está en el mo-
vimiento de la Neue Sachlichkeit alemana 
(Nueva Objetividad), al que pertene-
cían artistas como August Sander y Karl 
Blossfeldt. La labor de Bernd y Hilla 
Becher -su interés por la forma, el objeto 
y la función– estaba muy próxima a mi 
manera de ver y mirar el mundo y me 
resultaba muy atractiva como coleccio-
nista. Mi primera adquisición fue la tipo-
logía [de edificios documentados por los 
Bechers en la categoría de] Elevadores de 
granos del medio oeste americano (1995). 
Las estructuras cubistas de ese grupo de 
fotografías me recordaban a las de Maqui-
naria de gravilla (1998-2001) que forman 
parte de mi colección, y que habían sido 
tomadas en los alrededores de los llanos 
del Danubio al sur de Alemania, donde 
crecí. Solo había un pequeño salto desde 

los Bechers a Karl Blossfeldt y su 
enfoque enciclopédico sobre las plantas y 
a August Sander que documentó toda la 
sociedad de su época.

Usted posee uno de los fondos privados 
más importantes del mundo de fotografía 
africana y asiática. Cuéntenos cómo sur-
gió su fascinación por esta fotografía...
Le hablaré primero de la parte asiática de 
la colección: a finales de los 90 empecé a 
viajar a China y desde entonces he vuelto 
en muchas ocasiones. Allí descubrí a una 
generación de artistas jóvenes que rom-
pían con las tendencias predominantes de 
realismo, simbolismo, heroísmo y propa-
ganda. Sus obras tenían un enfoque con-
ceptual y experimental y reflejaban las 
condiciones y limitaciones de la sociedad 
china. Sus fotografías evolucionaron de 
la pura imitación de los estilos occiden-
tales hasta poseer un lenguaje original 
que se basaba en el uso de tecnología 
punta, afirmando su individualidad y 

Su colección comprende 
1.200 fotografías y videos 
que datan del siglo XIX 

hasta nuestros días.

Samuel Fosso. Self 
Portrait, from “Self-

Portraits from the ‘70s”, 
1976. © Samuel Fosso. 

Cortesía the Walther 
Collection

Samuel Fosso. Self 
Portrait, from “Self-

Portraits from the ‘70s”, 
1976. © Samuel Fosso. 

Cortesía the Walther 
Collection
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propia identidad. Incorporaban, además, 
mensajes sociales y políticos nada am-
biguos. En mi colección hay obras de Ai 
Weiwei, Yang Fudong, Zhang Huan, Lin 
Tianmiao, Wang Qingsong y Song Dong, 
entre otros. ¡Fue una época de mi vida 
emocionante!. Y en cuanto a los artistas 
africanos: mi primer encuentro con la fo-
tografía africana fue el trabajo de Seydou 
Keïta, que me empujó a investigar sobre 
la Escuela de Bamako –ciudad en la que 
he estado varias veces- y los fotógrafos 
del África occidental incluyendo a Malick 
Sidibé y a J. D. ‘Okhai Ojeikere.  Lue-
go empecé a estudiar la fotografía que se 
hace en Sudáfrica y descubrí un grupo 
de artistas que hacían cosas notables pero 
desconocidas. En la habitación de un hotel 
en Ciudad del Cabo conocí al joven artis-
ta sudafricano Mikhael Subotzky, que me 
mostró obras de su tesis de licenciatura, un 
ensayo fotográfico sobre una cárcel de alta 
seguridad, llamado The Four Corners. Supe 
enseguida que tanto él como su obra eran 
muy especiales. Le encargué un proyecto 
multi-canal en colaboración con Patrick 
Waterhouse, Ponte City. He desarrollado 
relaciones similares con Jo Ractliffe, Guy 
Tillim y otros.

¿Ha perdido muchas oportunidades? ¿Se 
arrepiente de algunas adquisiciones?

Como le decía, en mis elecciones como 
coleccionista no influye el mercado.

Al principio me atraía la fotografía clá-
sica alemana en blanco y negro, y más 
adelante –desde mediados a finales de los 
años 90- empecé a interesarme por la fo-
tografía contemporánea china –eran imá-
genes en color, a gran escala y digitales. 
Fui uno de los primeros coleccionistas 
que prestaron atención a la fotografía que 
se hacía en China.

¿El arte que colecciona posee solo valor 
estético o también un significado intrín-
seco?
Me he centrado en las prácticas fotográ-
ficas sobre la tipología, la taxonomía, la 
atribución y el ensayo.  Raramente me 
atraen imágenes individuales, sino gru-
pos y narrativas, por ejemplo los ensayos 
fotográficos de Jo Ractliffe, David Gol-
dblatt y Santu Mofokeng. Durante mis 
viajes por China y África, con frecuencia 
entré en contacto con formas fotográficas 
totalmente novedosas y desafiantes. Me 
di cuenta de que el trabajo de estos artis-
tas, teniendo en cuenta su contexto social 
y político, era singular. Para mí, el valor y 
significado de las fotografías se halla, no 
solo en su aspecto formal y estético, sino 
que también me permiten aprender algo 
nuevo, ir más allá de mis ideas preconce-
bidas y descubrir los impulsos artísticos a 
través de diferentes culturas.

¿Ha pasado alguna noche en vela antes 
de una subasta o adquisición importante? 
¿Cuáles han sido las fotografías más difí-
ciles de conseguir y por qué? 
No suelo comprar en subastas. Antes de 
hacer ninguna adquisición dedico mucho 
tiempo a investigar, a conversar con los 
creadores... Quiero conocer bien a los ar-
tistas, comprender el contexto de su tra-

Los tiempos están cambiando
“Aunque no me interesan las tendencias 
mundiales del arte ni los remates en 
subasta, sí he notado que en las últimas dos 
décadas el mercado se ha abierto a artistas 
contemporáneos de zonas que antes  
estaban insuficientemente representadas 
–explica Artur Walther-. Hoy es normal 
encontrar una presencia significativa de 
fotógrafos de África, Asia y América Latina 
en las principales ferias de arte y bienales 
internacionales.
Las galerías de estas regiones, además, 
están promoviendo colecciones públicas y 
privadas locales. Ciudades como São Paulo, 
Johannesburgo, Beijing, Shanghai y Estambul, 
se han consolidado como centros de arte 
emergente y en el futuro veremos aún más 
diversidad en la fotografía contemporánea, 
tanto geográfica como temática y conceptual.”
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bajo, seguir su evolución y coleccionarlos 
en profundidad. 

Para nuestra primera exposición en el 
Project Space de Nueva York, encargué a 
Jo Ractliffe una edición única de impre-
siones en platino de su serie As Terras do 
Fim do Mundo (Las tierras del fin del mun-
do), un ensayo fotográfico sobre paisajes 
contemporáneos de Angola, marcados 
por huellas de una guerra civil de veinti-
siete años. David Goldblatt, por ejemplo, 
hizo una serie de fotografías en blanco y 
negro, que hemos mostrado en la expo-
sición Appropriated Landscapes (Paisajes 
apropiados).

¿Qué fotografías considera las más signi-
ficativas de su colección?
Como le decía, no veo las fotografías 
como obras individuales. Lo más signifi-
cativo de mi colección es la hermandad 
que hay entre ellas: la cohesión y el en-
foque que les damos al presentarlas en 
exposiciones y publicaciones. Ahora es-
tamos trabajando en un proyecto, al que 
dedicaremos tres años, para examinar 
fotografías de la colección realizadas por 
artistas africanos siguiendo una estructu-
ra temática: retratos, paisajes y fotografía 
histórica del siglo XIX. 
 
En 2010 abrió al público su colección. 
¿Cómo surgió la idea de tener su propio 
museo?
En 2005, la colección había crecido sus-
tancialmente y estaba casi toda en alma-

cenes, excepto los préstamos ocasionales 
que hacía a museos para exposiciones. 
En ese momento, decidí que quería mos-
trarla a un público más amplio y analizar-
la desde varias perspectivas temáticas y 
conceptuales. Aunque era un apasionado 
de la arquitectura y el diseño, nunca ha-
bía construido un edificio. Era dueño de 

una propiedad familiar en el sur de Ale-
mania, en la ciudad donde crecí, y por ahí 
surgió la idea de construir una ‘experien-
cia visual’ completa diseñando el espacio 
y las exposiciones para crear narraciones 
expositivas y editar una serie de publica-
ciones.

El proceso de diseño y construcción se 
prolongó durante cinco años y culminó 
con la apertura de la colección en junio 
de 2010. El campus de cuatro edificios 
está circundado por jardines y viviendas 
residenciales de clase media y ya forma 
parte de la comunidad local. En tres de 
los edificios hemos conservado la fachada 
exterior original –arquitectura vernácula 
de los años 50 y 60-, mientras que los 
interiores se han transformado en salas 
de exposiciones. El edificio principal, lo 
llamamos The White Box, tiene una gale-

ría de 500 metros cuadrados situada bajo 
tierra para armonizar con el carácter resi-
dencial y la escala del vecindario.

Cada espacio alberga diferentes escalas 
de fotografía y vídeo que suscitan emo-
ciones diferentes: The White Box es un re-
cinto pensado para montar exposiciones 
temáticas en su galería principal y, en la 
segunda planta, para mostrar las nuevas 
adquisiciones o los proyectos encargados 
a un artista. The Green House tiene dos 
galerías pequeñas, íntimas, en cada piso, 
en las que se exhiben obras de pequeño 
formato, ya sea de un único artista o de 
dos artistas planteando una exposición 

comparativa. 
El tercer edificio, The Black 

Box, es un bungalow de una 
sola planta, y ahí se expone 
la fotografía más conceptual; 
por último, The Grey House 
alberga una oficina y una bi-
blioteca.

El otro espacio, The Pro-
ject Space que está en Nue-
va York, lo abrí en abril de 
2011, y ahí presentamos 
avances o reposiciones de 
exposiciones relacionadas 
con las que montamos en 
Alemania. Es, además, uno 
de los pocos espacios sin áni-
mo de lucro que existen en 
Nueva York y está dedicado 
a presentar el trabajo de ar-
tistas africanos y asiáticos.

Háblenos de su faceta como 
filántropo. ¿Qué proyectos 
han sido los más especiales?

Apoyo varios programas 
relacionados con la ense-
ñanza, las exposiciones y el 
coleccionismo de fotografía 
a través de mi vinculación 
con los Comités de Fotogra-
fía de las universidades de 
Vassar y Bard, asesorando 

también en las adquisiciones de fotogra-
fía del Whitney Museum of American 
Art y el ICP. Pero me interesa sobre todo 
promover la investigación sobre la foto-
grafía contemporánea en China y África, 
el establecimiento de la Trienal en el ICP 
y una serie sobre Jóvenes Fotógrafos.

En mi colección, he trabajado para 
conceptualizar las principales exposi-
ciones en Alemania y los programas en 
el Space Project de Nueva York.  Más re-
cientemente, he comisariado una exposi-
ción en Les Rencontres de Arles, el festival 
de fotografía que se celebra en el sur de 
Francia. Dos de los artistas que seleccio-
né, Mikhael Subotzky y Patrick Water-
house, ganaron el Premio Revelación de 
2011 con su proyecto Ponte City.

V. G-O

El coleccionista 
Artur Walther.

Foto Orla 
Connolly 

Un complejo de cuatro 
edificios son la sede 

de su propio museo abierto 
en 2010



Carmen Herrera
La guerrera
silenciosa

La pintora cubana Carmen Herrera. Foto 
Adriana López Sanfeliú

Yellow and Black, 2010. Cortesía de la artista y Lisson Gallery
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El descubrimiento de la década” 
es el titular con el que la prensa 
internacional ha saludado a la 

pintora cubana Carmen Herrera pre-
guntándose “cómo han podido perderse 
hasta ahora sus sensibles composiciones 
geométricas”. En un momento en el que 
el mundo del arte idolatra la juventud y 
la novedad, Carmen Herrera encarna un 
tipo de éxito diferente, mucho más raro, 
el de la artista largamente ignorada por el 
mercado y por la historia, que perseveró 
porque no tenía otra alternativa.

Herrera está considerada por la crítica 
una pionera de la Abstracción geométrica 
y del Modernismo Latinoamericano. La 
fama y el reconocimiento le han llegado 
cuando ya no los esperaba, casi a punto 
de alcanzar el siglo y su biografía, en la 
que se entremezclan una infancia aco-
modada en la Cuba pre-revolucionaria, 
el París de la postguerra y el convulso y 
floreciente mundo del arte neoyorkino, 
contiene todos los ingredientes para con-
vertirse en una de las leyendas del mundo 
del arte. 

Vendió su primera obra a los 89 años, 
tras más de seis décadas de silenciosa y 
tenaz carrera en solitario y hoy sus pin-
turas forman parte de las colecciones 
permanentes de instituciones como el 
MoMA de Nueva York, el Museo Hir-
shhorn, el Walker Art Center, el Museo 

del Barrio de Nueva York y la Tate Mo-
dern. 

Tendencias del Mercado del Arte ha 
conversado con esta singular artista en su 
casa de Nueva York que a sus 97 años 
sigue describiendo su impulso de pintar 
como “algo que está dentro de mí, que no 
puede decirse con palabras y que expreso 
con líneas y colores”

Nacida en 1915 en La Habana, donde 
su padre era editor del diario El Mundo 
y su madre una reportera del periódico, 
Carmen recibió clases de arte desde niña, 
estudió el bachillerato en París y se ma-
triculó en Arquitectura en una universi-
dad cubana. En 1939, en el ecuador de 
sus estudios, se casó con Jesse Loewen-
thal y se trasladó a Nueva York. Aunque 
estudió en la Art Students League de 
Nueva York, no descubrió su identidad 
artística hasta que ella y su marido se 
instalaron en París unos años después de 
la Segunda Guerra Mundial. Allí se unió 
a un grupo de artistas abstractos, miem-
bros del influyente Salón de las Nuevas 
Realidades, que expusieron su trabajo 
junto con el de Josef Albers, Jean Arp, 
Sonia Delaunay y otros.

“Estaba buscando un 
vocabulario pictórico y lo 
encontré allí”, ha dicho la 
artista sobre su etapa pa-
risina, “pero cuando me 
mudé a Nueva York, el 
tipo de arte que yo hacía 
—Abstracción geométri-
ca- no era aceptable. El 
Expresionismo abstracto 
estaba en su apogeo. Ninguna galería 
estaba interesada en exponer mis obras”.

“El arte de Carmen Herrera no era 
fácilmente digerible en aquel momento” 
manifestó Julián Zugazagoitia, exdirec-
tor del Museo del Barrio de Nueva York, 
quien la definió como “una guerrera si-
lenciosa de su arte”. “Carmen no pintaba 
paisajes cubanos ni flores del Trópico, la 
clase de arte que podría esperarse de una 
emigrante cubana que había vivido en 
París –explicaba Zugazagoitia-. Florecer 
a los 94 años habla de las dificultades que 
tiene que superar una mujer artista, inmi-
grante y adelantada a su tiempo. La suya 

es una historia de fortaleza personal.”
Durante décadas, Herrera celebró es-

porádicas exposiciones individuales, in-
cluyendo muestras en un par de museos 
(The Alternative Museum en 1984 y El 
Museo del Barrio en 1998). Pero nun-
ca vendía nada y tampoco parecía bus-
car desesperadamente la aceptación del 
mercado. “Habría sido agradable, pero 
tal vez corruptor”, dijo en una ocasión. 
Sus amigos, entre los que se encontraban 
varios directores de museos, trataban de 
promocionarla pero Carmen parecía re-
crearse en su soledad.

En 2004, el nuevo director del Museo 
del Barrio, Tony Bechara, durante una 
charla sobre pintoras y geometría con 
Frederic Sève, dueño de la galería Latin 
Collector de Manhattan, sacó a colación 
su nombre. “¿Pero quién es esta Carmen 
Herrera?” preguntó sorprendido el gale-
rista.

A la mañana siguiente, Sève recibió en 
su galería varios lienzos que evocaban a 
los de la famosa artista brasileña Lygia 
Clark, pero que, en realidad, eran de He-
rrera. “Vaya, vaya...Aquí tenemos una 

pionera”. Rápidamente 
contactó con Ella Fonta-
nals-Cisneros, prestigio-
sa coleccionista que tiene 
una Fundación de arte en 
Miami, que adquirió cin-
co pinturas de Herrera. 
Estrellita Brodsky, otra 
destacada mecenas, com-
pró otras cinco, y Agnes 
Gund, Presidenta eméri-

ta del MoMA, también se hizo con varias 
obras; Bechara donó al MoMA uno de 
los emblemáticos lienzos en blanco y ne-
gro de la pintora cubana.

Desde aquella primera venta en 2004, 
los coleccionistas han perseguido con 
ahínco sus pinturas, ascéticas y brillantes, 
que se han revalorizado y entrado en las 
colecciones permanentes de instituciones 
como el MOMA que la ha incluido en su 
panteón de artistas latinoamericanos. 

“Nunca presté atención al dinero y 
siempre pensé que la fama era algo vul-
gar. Tan sólo trabajé y esperé. Y al final 
de mi vida, me están llegando muchos re-

Wifredo está en la ciudad
“Barnett Newman y Wifredo Lam fueron grandes amigos míos –recuerda Herrera- Con Barney y Ana 
Lee, su esposa, nos reuníamos muy frecuentemente. Al principio mis conocimientos de inglés eran 
rudimentarios y apenas podía participar en las conversaciones, solo entendía frases sueltas, pero poco 
a poco fui entendiendo más. 
Barney era un auténtico intelectual. Una persona tremendamente culta y brillante. Recuerdo que una 
vez se sentía decaído, deprimido, algo pesimista, y anunció que iba a solicitar trabajo como maestro 
de escuela. Ana Lee se indignó y le espetó…”yo me casé con un pintor, no con un maestro, y si 
cambias de profesión ¡me marcho!”. Su mujer le apoyaba y le protegía muchísimo. Fue una figura 
fundamental para su carrera. Wifredo tenía algo de Don Juan y estaba muy solicitado por las chicas, 
que lo consideraban muy exótico. Cuando él estaba por Nueva York mi teléfono no paraba de 
sonar… «¿Está Wifredo en la ciudad?» ¡todas le buscaban!. También me utilizaba de “transporte”. 
Cada vez que visitaba Nueva York me pedía que le trajera obra. ¡Era muy simpático!.”

Herrera vendió su 
primer cuadro con 
89 años tras más 

de seis décadas de 
tenaz carrera en 

solitario
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conocimientos para mi asombro y placer” 
ha confesado.

Herrera ha jugado un papel esencial 
en el desarrollo de la Abstracción geomé-
trica en América y sus cuadros, monu-
mentales e icónicos pueden contemplarse 
ahora en la Galería Lisson de Londres 
que le dedica una retrospectiva. Se trata 
de la exposición más exhaustiva sobre su 
obra celebrada desde los años 40 e inclu-
ye una selección de trabajos inéditos.

Pintando en relativa soledad desde la 
década de 1930 y celebrando exposicio-
nes de forma ocasional, Herrera no de-
cayó gracias al apoyo inquebrantable de 
su marido Jesse Loewenthal. Profesor de 
inglés en la Stuyvesant High School de 
Manhattan, el señor Loewenthal fue des-
crito por el novelista Frank McCourt, co-
lega suyo, como un erudito del viejo mun-
do con su “elegante traje de tres piezas 
y una cadena de reloj de oro cayendo en 

bucle por delante de su cha-
leco.” Desafortunadamente 
su gran aliado no pudo dis-
frutar del reconocimiento de 
su mujer pues falleció en el 
año 2000, cuando contaba 
con 98 años.

Usted nació en el seno de 
una familia de intelectuales 
¿Cómo recuerda aquellos pri-
meros años en Cuba? ¿Afectó 
la guerra contra España a su 
familia? 

Mi primera experiencia 
con el arte fue en el hogar de 
mi infancia entre los cuadros 
de mi padre y las conversa-
ciones con los amigos de mi 
familia, grandes conocedores 
del arte, que frecuentaban 
nuestra casa. Mi niñez en 
Cuba son recuerdos felices y 
alegres aunque, sí, mi fami-
lia sufrió las consecuencias 
directas de la guerra revolu-
cionaria.

Mi abuelo era coronel del 
ejército español mientras 
que mi padre luchaba en el 
bando de la Independencia. 
Se fue a la manigua cuando 
tenía 16 años. Fue herido y 
nunca pudo volver a utilizar 
su brazo izquierdo. Mi abue-
lo y mi padre dejaron de ha-
blarse durante años. ¡Típico 
de esas guerras por la inde-
pendencia... los padres con-
tra los hijos!. Viví mi ado-
lescencia bajo la sangrienta 
dictadura de [Gerardo] Ma-
chado. La universidad esta-

ba en huelga constante y mis hermanos 
formaban parte de los movimientos opo-
sitores que conspiraban contra Machado. 
En aquella época vivimos momentos muy 
peligrosos. Con el actual gobierno cuba-
no también hemos sufrido mucho. Toda 
mi familia se tuvo que exiliar y, en 1961, 
mi hermano Antonio fue condenado a 20 
años de cárcel en La Cabaña [fortaleza 
militar donde el Che Guevara estableció 
su Comandancia].

Saturday, 1978. Cortesía de la artista y Lisson Gallery

“En París solía 
almorzar con 

Lam, coincidir 
con Braque 
comprando 

pinturas y ver 
a Picasso en el 
Café de Flore”



¿Tiene algún lazo con España? ¿Algún 
recuerdo de nuestro país?
Gracias al vínculo que siempre conserva-
mos con España conseguimos, a través de 
los buenos oficios de mi tío, el cardenal 
Ángel Herrera-Oria, la libertad de mi 
hermano Antonio. Yo visité al cardenal 
en 1964 y él accedió a interceder por mi 
hermano que fue liberado y enviado a 
Madrid. Le estaré siempre muy agrade-
cida por eso. 

¿Cuándo y como decidió ser pintora?
He pintado desde pequeña. Mi primera 
ambición fue ser arquitecta, pero en mis 
años de estudiante la universidad encade-
naba una huelga tras otra. ¡No se podía 
estudiar una carrera!. 

La crítica habla de usted como “el des-
cubrimiento de la década”. ¿Qué siente 
cuando lee esto?
Cuando la prensa habló de mi obra como 
“el descubrimiento de la década” me sentí 
agradecida de estar viva para vivirlo... Si 
hubiera sido “descubierta” treinta años 
antes ¡quién sabe cómo hubiera afecta-
do a mi trabajo!. Yo hacía lo que quería, 
tranquilamente, sin ninguna presión por 
hacerme famosa. Así pude pintar y de-
sarrollar mis ideas, con serenidad, a mi 
paso y manera.

Se instaló en Nueva York en 1939. ¿Cómo 
era el mundillo artístico neoyorkino?
El “mundillo” artístico en Nueva York 
poseía una fuerza fresca y talentosa. Al 
principio el arte que descubrí y que me 
entusiasmó fue el de artistas como Stuart 
Davis y Georgia O’Keefe. El arte que 
predominaba entonces como el de la “As-
hcan School” no me interesó tanto. Tanto 
durante como después de la guerra fre-
cuenté a los Expresionistas abstractos. 
Gente como de Kooning y Klein, Gorky, Two Worlds, 2011. Cortesía de la artista y Lisson Gallery
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Newman, Matta. Era un mundo muy 
revelador y dinámico.  Y algo completa-
mente nuevo. ¡Uno sentía que estaba en 
medio de algo histórico, original, enérgi-
co, revolucionario, excitante!. 

En los años 40 usted se trasladó a París y 
participó en el Salon des Realités Nouve-
lles de Art Abstract. ¿Cómo era el París 
de la postguerra –en contraste con Nueva 
York?

En París descubrí al grupo del Salón 
des Realités Nouvelles con quienes par-
ticipé en varias exposiciones y conocí ar-
tistas dedicados al arte abstracto, geomé-
trico y no representacional. ¡Qué buenos 
fueron aquellos años!. Paris estaba lleno 
de bicicletas y de artistas de todas par-
tes del mundo. Allí, en medio de ese 
ambiente, logré desarrollar mi estilo sin 
presiones, con una infinita sensación de 
libertad.

¿Por qué dice que los años en París fue-
ron los mejores? ¿Se relacionaba con otros 
artistas? 

Picasso lo dominaba todo y yo lo evita-
ba a toda costa. ¡Todo aquel que le cono-
cía acababa pintando como él!. 

¡Yo ni siquiera permitía que entrara en 

mi taller un libro sobre Picasso!.
Nos conocíamos todos. El mundo del 

arte en aquella época era pequeño y ac-
cesible. Un día comía con Wifredo Lam y 
por la tarde, en la tienda de pinturas, me 
encontraba con Braque. O en La Coupo-
le o el Café de Flore coincidía con Picasso 
o platicaba con mis vecinos en Montpar-
nasse, como la madre y el padre de Yves 
Klein, ambos pintores. Por la noche ibas 
al teatro a ver Esperando a Godot de Bec-
kett. No era un mundo tan complicado. 
Era otra cosa…. París era lo que uno se 
imagina hoy, lleno de romance y de po-
sibilidades. Todos éramos pobres y no 
podías tomarte un buen café pero ¡qué 
buena vida nos dimos y con tan poco!.

Usted fue “descubierta” por la crítica y el 
mercado cuando llevaba más de 60 años 
de carrera. ¿Nunca pensó en abandonar? 
¿Cómo se vive el éxito a esa edad?

Lo único que sé hacer bien es pintar, 
¿por qué he de abandonar lo que me 
mantiene alerta y con deseos de enfren-
tarme a un nuevo día?.  El éxito se vive 
así, viviendo la vida, sin desdeñar la obra 
de otros artistas y compartiendo lo que 
aún podemos crear con otros. Recono-

cida o no ¡qué suerte y qué dicha poder 
hacer lo que me apasiona!. 

Vendió su primera obra a los 89 años. 
¿Qué pintura era, a quién la vendió...?

Esporádicamente vendía cosas o inter-
cambiaba obras. Pero no fue hasta 

2005 cuando empecé a vender más 
en serio a coleccionistas impor-

tantes. Sé que la señora Ella 
Cisneros compró varios cua-

dros y las señoras Gund 
y Brodsky también. 

Luego el MoMA de 
Nueva York ad-

quirió un cua-
dro, y la Tate 
de Londres 
otro. ¡Fue 

un momento 
increíble! ¡Qué 

ironía!. Pensé mu-
cho en mi marido que 

me apoyó tanto, durante 
más de 60 años, y que siem-

pre tuvo fe en mi como pintora. 
Él no llegó a ver mi éxito, creo yo…

¿o sí lo está viendo?.  

¿Sigue el arte actual?
En los 80 conocí y expuse con Fé-

lix González-Torres. ¡Era encantador!. 
Ninguno de los dos vendimos nada en 
aquellas exposiciones. Tengo varios ami-
gos artistas que me cuentan lo que pasa 
hoy. Pero la verdad es que no estoy muy 
al tanto del arte actual…

¿Ser mujer y latinoamericana ha sido un 
freno a su promoción artística?

Uno vive en su época y dentro de las 
circunstancias que le imponen las cos-
tumbres y las normas de los tiempos que 
le tocan vivir. ¡Son las cartas con las que 
te toca jugar!. En mi época, mi género y 
mi nacionalidad fueron un impedimento. 
¿Qué se le va a hacer? ¡Pues trabajar 
más, con más tesón e ignorar los prejui-
cios!. En ocasiones el rechazo me dolía e 
indignaba. Admiro a las mujeres que han 
cambiado esas actitudes. Conocí y admi-
ré mucho a Amelia Peláez, que también 
tuvo que enfrentarse a los mismos obstá-
culos que yo y lo hizo con una fuerza y 
un empeño que me sirvió de inspiración.

¿Cómo ha cambiado su vida desde que es 
famosa?

Puedo estar en mi casa y en mi taller 
con ayuda y seguridad para vivir cómoda 
en mi ambiente y seguir pintando. ¡Me 
queda mucho por decir!.

Vanessa García-Osuna

Hasta el 3 de marzo de 2012
Lisson Gallery. Londres
www.lissongallery.com
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Seducida por la recta
“La línea recta es, para mí, el principio y el 
final, empiezo mis cuadros con una línea 
recta horizontal o vertical y a partir 
de ahí surge la lucha… Siempre 
busco la solución más sencilla, 
más depurada, más pura y 
esencial. La geometría 
es la estructura de 
la poesía. Y hay 
poesía en 
mi visión 
pictórica.”

“En los 
años 40 en 
Nueva York 
uno sentía que 
estaba viviendo 
algo histórico, 
revolucionario y 
excitante”

Ave Maria, 2011. 
Cortesía de la 
artista y Lisson 

Gallery



Iznik, ciudad de Anatolia a orillas del lago Iznik junto a 
los mares de Mármara y Muerto, había sido conquistada 
por Alejandro Magno y nombrada Nicea en honor a su 

esposa Niké. Llamada la pequeña Roma de Asia, fue la elegi-
da por el emperador Constantino el Grande para construir su 
palacio imperial de verano y convertirse en capital del Imperio 
Romano de Oriente, sede de los Concilios ecuménicos cons-
tantinianos. A la caída de Roma, nació la Nicea bizantina, y 
su nombre se fue transformando en Iznik, que significaba en 
griego “ir a Nicea”. La paradisíaca ciudad también sedujo a 
los sultanes y en el siglo XIV ya formaba parte del Imperio 
Otomano. De sus hornos cerámicos salieron bellos ejempla-

res de cerámica inspirada en las excelentes porcelanas azul 
y blanca china de la dinastía Yuan y Ming, atesoradas 

en las colecciones de los sultanes. Y en el siglo XVI, a 
los iniciales colores turquesa y azul cobalto se fueron 

añadiendo verde salvia y púrpura pálido, colores 
que a mitad del siglo XVI se fueron sustituyendo 

por un suave rojo y verde esmeralda. Con una 
iconografía muy característica, la calidad de la 

cerámica de Iznik se convirtió en un codicia-
do deseo para coleccionistas de todo el mun-
do, y lo sigue siendo ahora, dada la escasa 
aparición de estas piezas en el mercado. 
Recientemente, un plato que por su rareza 
ha pasado inadvertido al catalogador de 
Goya Subastas de Madrid y ha salido a la 
venta por 300 euros ha acabado vendién-
dose por 145.000 euros, con una oferta 
posterior de 500.000 euros. Los expertos 
de las salas de subastas nos hablan de 
la bella y prestigiosa cerámica de Iznik.

M.Perera

La porcelana 
de los sultanes Iznik

Christie’s
Sara Plumby, Directora Dpto. Arte 

Islámico
“La cerámica de Iznik es un área del Arte 

Islámico que posee un atractivo intemporal. 
Sus brillantes colores y poderosos diseños 

han sido buscados por los coleccionistas 
occidentales casi desde sus inicios. El resultado es 

que frecuentemente se encuentran buenos ejemplos 
fuera de Turquía y en las subastas internacionales. Si 

se compra Iznik, hay varias cualidades que añaden valor a 
una pieza, como la claridad de color y la forma, y su estado 

de conservación.”

Llamada la pequeña 
Roma de Asia, Iznik 
 fue la capital del 

Imperio Romano de 
Oriente

reportaje

Plato polícromo Iznik, circa 1590. 
Salida: 70.000 libras. Remate: 

85.250 libras. 7 de 
abril. Christie’s 

Londres
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Goya Subastas 
Juan Pablo Casas, Director
“Al principio, no sabíamos que era un plato de 
semejantes características; el propietario no tenía 
ninguna información de si la pieza había estado en 
alguna colección...¡no sabía lo que tenía!; de entrada, 
era un plato antiguo y roto, y lo sacamos a 300 
euros. Antes de la subasta ya sabíamos que iba 
a subir, pero no pensábamos que tanto porque 
los platos que había subastado Balclis eran de 
un tipo de decoración al que aquí estábamos 
acostumbrados. En la colección del Victoria & 
Albert Museum no hay ninguna pieza igual; ya 
lo teníamos catalogado como del siglo XVIII, 
podíamos haber cambiado la catalogación, pero se 
desató tal interés al ver un lote que había pasado 
desapercibido al catalogador, que optamos por 
no cambiar el catálogo ni el precio; por otro lado, 
si lo hubiéramos puesto a 45.000 euros de salida, 
probablemente no lo hubiéramos vendido al precio 
que se vendió, 145.000 euros. El plato enseguida 
despertó mucho interés; durante la exposición 
vinieron coleccionistas interesados a verlo desde El 
Cairo, Nueva York, Londres... algunos incluso llamaron 
para que no cerráramos porque el avión llegaba con 
retraso, y el día de la subasta algunos pujadores mandaron 
una persona para que estuviera en la sala por si había algún 
fallo en el teléfono. Al final se lo adjudicó un coleccionista 
inglés, y lo más curioso es que después de la subasta, otro 
coleccionista le ha ofrecido medio millón de euros.”

Subastas Balclis 
Jordi Carreras, experto en Artes Decorativas

“Los platos y jarras de Iznik que hemos subastado siempre 
se han cotizado entre 5.000 y 7.500 euros. Al ser piezas de 
interés para coleccionistas, ya sean turcos o de otros países, 

sus precios suelen ser altos. Además no son piezas muy 
abundantes en el mercado. El altísimo precio alcanzado 
por el plato de Goya Subastas seguramente se explica 

por ser un objeto especialmente raro que era disputado 
por varios coleccionistas. Las piezas más valoradas de 

Iznik son las del siglo XVI, que puede considerarse 
la época dorada de esa manufactura turca. Suelen 
pagarse más las de forma (jarras o platos) que los 
azulejos. La decoración habitual es la de temática 

floral, pero si aparecen otros elementos, como 
barcos o figuras, los precios se disparan. Iznik tiene un 
coleccionismo especializado,  interesado también por 

los objetos de arte de Oriente Próximo en general. 
Es muy diferente del de la porcelana china, porque las 

piezas son mucho más escasas, dado que la producción 
acabó en el siglo XVII. Con respecto a las piezas azules 
chinas, las que se encuentran en España suelen ser más 
tardías, como mucho de los siglos XVII o XVIII, pero lo 
habitual es que la mayor parte sean de los siglos XIX o 

XX. Si a esto unimos que la producción era muchísimo más 
abundante, ello explica que los precios sean menos elevados.”

Un plato que salía en 300 euros alcanzó 
los 145.000 en Goya Subastas

Plato de cerámica esmaltada turca, Iznik, hacia 
1550. Salida: 300 euros. Remate: 145.000 euros. 

Diciembre 2011. Goya. Madrid

Plato turco en loza de 
Iznik, hacia 1575. 

Salida: 1.800 euros. 
Remate: 8.000 

euros. Balclis 
Barcelona
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EXPOSICIONES

Sotheby’s 
Benedict Carter, Director Dpto. Oriente Medio e India
“Al empezar una colección de cerámica de Iznik hay que tener en 
cuenta varios aspectos. El periodo de los hornos cerámicos duró 
aproximadamente 150 años, desde finales del siglo XV hasta el primer 
cuarto del siglo XVI, y por eso el estilo y la calidad (y finalmente el 
precio) oscila significativamente. Las primeras piezas, ejecutadas en azul 
y blanco reflejando la influencia de las artes decorativas persas y chinas, 
son ahora extremadamente inusuales. Las piezas de principios del XVII 
son comparativamente menos raras así que pueden ser adquiridas más 
fácilmente y a precios más bajos. El momento álgido de la producción de 

Iznik fue durante el último cuarto del siglo XVI, cuando sus ceramistas 
desarrollaron un verdadero, único y reconocible estilo turco otomano, 
con el uso de pigmentos verdes, azules y suaves rojos. Muchos platos, 
jarrones y jarras fueron decorados en un estilo floral, incorporando 
jacintos, tulipanes, claveles y rosas, entre otros follajes. Otros diseños 
incluyen formas abstractas, como rayas de tigre, escamas de pez, y 
motivos ‘cintamani’, así como animales, pájaros y elegantes formas de 
barcos. En términos prácticos, el gusto personal es obviamente una 
consideración en la compra de una obra de arte, y esto es siempre 
un valor, prestando atención al estado del objeto. A veces no hay que 
ser demasiado exigente en cuanto al estado de la pieza, especialmente 
cuando se trata de raros ejemplares primitivos, pero es aconsejable 
examinar el objeto con luz ultravioleta, ya que las roturas y las zonas 
restauradas pueden detectarse claramente. Cuando se compran platos 
de Iznik, siempre aconsejamos fijarse en su procedencia, así como en 
los elementos arquitectónicos como algo culturalmente sensible, ya que 
Turquía tiene leyes de exportación muy estrictas para los objetos de 
su herencia cultural. Finalmente, por supuesto, uno debe comprar lo 

que encuentra atractivo. La cerámica de Iznik proporciona una gran 
oportunidad de adquirir objetos de genuina belleza, que desde la 

antigüedad han sido reconocidos como uno de los más grandes 
logros del repertorio artístico otomano e incluso de la historia 

de la cerámica en el mundo.”

Dorotheum
Ingeborg Fiegl, Experta 
“La cerámica de Iznik no se encuentra fácilmente en el 
mercado; es rara, y los coleccionistas están interesados 
principalmente por las piezas del siglo XVI y principios 
del XVII. Para iniciarse en el coleccionismo de cerámica 
de Iznik hay que buscar piezas bien conservadas. ¡Hay 
que tener mucho cuidado con las imitaciones!, existen 
desde el siglo XVII provenientes de Italia y Francia.” 

 

En el último cuarto 
del siglo XVI, los 

ceramistas desarrollaron 
un verdadero, único y 

reconocible estilo turco 
otomano, con el uso de 
pigmentos verdes, azules 
y suaves rojos. Muchos 
platos, jarrones y jarras 
fueron decorados en un 
estilo floral, incorporando 

jacintos, tulipanes, 
claveles y rosas, entre 
otros follajes. Otros 

diseños incluyen formas 
abstractas, como rayas 

de tigre, escamas de pez, 
y motivos ‘cintamani’, así 
como animales, pájaros 
y elegantes formas de 

barcos

Plato polícromo Iznik. 
Salida: 30.000. 24 de abril. 

Sotheby’s Londres
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Bonham’s 
Alice Bailey, Directora Dpto. Arte Hindú e Islámico
“Para formar una buena colección es esencial tener claro qué se quiere coleccionar y no 
dejarse llevar tanto por el mercado del arte o las consideraciones de otros coleccionistas. 
Algunas de las más grandes colecciones de arte islámico, que incluyen cerámica otomana 
de Iznik, son valiosas porque reflejan el gusto personal e instransferible de un coleccionista. 
Si hablamos de calidad, recomiendo buscar una buena composición en la distribución del 
diseño en la pieza, que el vidriado sea transparente y no esté corrido, y que la pieza esté 
intacta. Pueden existir razones que justifiquen la compra de una pieza que esté rota o que 
presente otras deficiencias, quizás porque es un ejemplo de un diseño raro o una forma 
rara. Sugiero adquirir piezas con procedencia significativa, como de una antigua colección. 
Lo maravilloso de esta cerámica es lo variado de su diseño. Una de las más grandes 
colecciones de Iznik, la del Museo Calouste Gulbenkian de Lisboa, refleja el rico repertorio 
decorativo de Iznik producido entre principios del siglo XVI y finales del XVII. Quien quiera 
empezar una colección debería averiguar qué diseño le inspira más y seguir siempre los 
dictados de su pasión. Nuestra sala vendió a un coleccionista particular belga, el pasado 
4 de octubre de 2011, una importante jarra de agua (surahi) fechable hacia 1575, por 
190.000 libras.” 

 

Los brillantes 
colores y 

exuberantes 
diseños de su 
loza han sido 

codiciados desde 
la antigüedad 
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Jarra de agua 
(surahi), circa 
1575. Remate: 
190.000 libras. 
4 de octubre. 
Bonham’s 
Londres 

43



44

La cerámica de Iznik 
es uno de los hitos del 

repertorio artístico 
otomano

Las inscripciones, 
fechas y marcas 
contextuales, 

aumentan el valor 
histórico de las piezas

TAJAN
Laure Soustiel y Tara Desjardins, especialistas en Arte 
de Oriente
“El consejo principal a un coleccionista atraído por la 
cerámica de Iznik es que elija piezas de buena calidad 
que tengan diseños fascinantes y vistosos. Dado que los 
hornos de Iznik estuvieron en funcionamiento durante 
varios siglos, los motivos decorativos, evidentemente, 
experimentaron una evolución, aunque algunos diseños 
y flores no dejaron nunca de estar de moda. Las piezas 
del siglo XVI están consideradas un reflejo de la edad 
de oro de Iznik, pero muchas de las obras posteriores 
incorporan motivos más antiguos que revelan la 
extraordinaria continuidad de estilos y mezcla de técnicas 
que define a esta manufactura turca.  
Para un coleccionista novel estos diseños, tan distintos, 
originales y bellos, son un buen punto de partida; por 
otro lado, las inscripciones, fechas y marcas contextuales, 
contribuyen a aumentar el valor histórico de una pieza.  
Lo ideal sería, desde el punto de vista del mercado, una 
combinación de ambos aspectos lo que garantizaría 
interesantes resultados en subasta. Los puristas suelen 
decantarse por piezas de formas sugerentes, pues para 
ellos la forma tiene mayor importancia que la función. 
Para todos: centren sus adquisiciones en piezas auténticas 
y de buena calidad.
Entre los lotes más significativos que han pasado por 
Tajan destacan un Plato de 1580 que salía en 3.000 
euros y levantó el vuelo hasta los 30.000 euros (junio de 
2007) y un delicado Plato otomano “a las cuatro flores”, 
c. 1575-1585, que se vendió por 7.500 euros (mayo de 
2010).

Plato de Iznik, 
hacia 1590. Salia: 1.000 
euros. Remate: 2.000 
euros. Tajan París

Tankard Iznik, 
circa 1570. 

Salida: 50.000 
libras. Remate: 
157.250 libras. 
6 de octubre. 

Christie’s 
Londres
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Su obra choca, sorprende, fascina, 
interroga, y, a veces, ofende, pero 
Yasumasa Morimura (Osaka, 

1951) pasa, absolutamente, desapercibi-
do. Hay que hacer un esfuerzo para oír 
ese hilo de voz que emite al hablar, sin 
apenas mover los labios. Viste elegan-
temente, todo de negro, con una camisa 
a cuadros rojos y un pañuelo alrededor 
del cuello con lunares blancos. Yasuma-
sa Morimura nació en Japón pocos años 
después del final de la Segunda Guerra 
Mundial. Y este acontecimiento le marcó 
profundamente. Uno de sus temas más 
recurrentes en su obra que desde los 80 
se expresa por el medio de la fotografía, 
es la guerra, que enfrenta a los iconos que 
han nacido durante las décadas posterio-
res. Comenzó su formación en Osaka, 
hasta que en 1975 obtuvo una beca para 
la Kyoto City University of Art, donde 
permaneció estudiando Diseño hasta 
1978. La base dualista, Oriente frente a 
Occidente, es también una problemática 
constante. Lo femenino frente a lo mas-
culino, para intentar descubrir qué es lo 
que llamamos cultura y en qué lugares se 
encuentra. 

Para expresar estos interrogantes, el 
creador se “apropia” las obras de arte de 
grandes artistas como Van Gogh, Dalí o 
Frida Kahlo, o las imágenes de nuestros 
iconos más universales como Madonna o 
Michael Jackson, a los que pone rasgos 
orientales, “sus” rasgos orientales, en una 
actitud altamente narcisista. 

Así, con este simple cambio, las imá-
genes adquieren un nuevo significado 
y los incorpora a la actualidad. ¿Hacen 
reír al espectador? La burla y el hu-
mor están presentes en cada uno de sus 
fotomontajes que se muestran de forma 
dramatizada. En uno de los videos que 
podemos ver en su última exposición en 
Madrid, A requiem: Art on top of the Batt-
lefield en la Galería Juana de Aizpuru, 
el fotógrafo actúa, una vez más, frente 
a la cámara. No es la primera vez que 
acude a una cita española, ya que en el 

ENTREVISTA

Yasumasa
Morimura 

El hombre de las mil caras
A requiem: Theater of Creativity / 
Self portrait as Sergei Eisenstein 
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A requiem: Remembrance Parade / 1945, USA

“En la universidad 
me di cuenta de 

que no podía 
dibujar tan 

bien como mis 
compañeros y 
encontré en la 

fotografía mi mejor 
vía de expresión 

artística” 



año 2000 había expuesto en la Funda-
ción Telefónica. 

¿Recuerda cuál fue su primera experien-
cia con el Arte? 
Desde pequeño, me ha gustado pintar. 
Empecé a los cinco o seis años, copian-
do un libro de Atlas del mundo. Luego, 
cuando llegué a la adolescencia, un ami-
go mío realizó un mural y lo que más me 
gustó fue el olor de las pinturas. Desde 
ese momento supe que quería vivir ro-
deado de ese olor tan penetrante.

¿Qué es lo que le hizo dejar la pintura?
Cuando entré en la universidad, me di 
cuenta en seguida de que no era un buen 
pintor. No podía dibujar tan bien como 
los demás alumnos y encontré en la foto-
grafía mi mejor vía de expresión artística. 

En sus obras se introduce literalmente en 
la piel de los personajes de una obra de 
arte. Su rostro aparece suplantando to-
dos los demás rostros de las obras. ¿Qué 
debe tener una obra de arte para que usted 
sienta deseos de “apropiarse de ella”?

Primero, me tiene que gustar. Luego, se 
despierta en mí un deseo de hacer lo mis-
mo, de copiar, en cierta manera, la forma 
de pintar de ese artista. Pero lo funda-
mental en esta apropiación es el diálogo 
que se establece entre el cuadro y yo. Mi 
trabajo soy yo. 

¿Cómo se interpretan sus obras en Japón 
y en Occidente?
De la misma manera, aunque sí que es 
cierto que los occidentales las miran de 
una forma más lógica que los orientales. 

¿Cuántos personajes ha recreado hasta 
ahora y cuáles han sido sus favoritos? 
Son demasiados, soy incapaz de elegir a 
ninguno. Para meterme en su piel, es ne-
cesario conocer sus obras y que me atrai-
gan. Por ejemplo Van Gogh [su primer 
autorretrato realizado en 1985]. Antes de 
realizar mi transformación, no había visto 
el cuadro, el original, sino una reproduc-
ción en un libro. Pero, otras veces, como 
por ejemplo ahora que voy a aprovechar 
para ir al Prado a ver las obras de Veláz-
quez antes de hacer un trabajo sobre las 
Meninas, necesito ver los originales. Por 
eso, no sigo ninguna forma predetermi-
nada de trabajar sino que depende de los 
artistas sobre los que trabajo. 

¿Qué se considera? ¿Un performer, un fo-
tógrafo...?
Me considero “amateur” en todos los 
campos artísticos. Incluso en la música, 
toco el piano, como puede ver en el vi-
deo que se proyecta en la exposición de 
Requiem. No quiero ni busco ser un profe-
sional pero, en conjunto, lo soy.

Háblenos de sus referentes, sus influencias 
como por ejemplo podrían serlo el teatro 
del Noh o el de Kabuki.
No me apoyo directamente en nada pero 
sí que es cierto que Requiem, por ejemplo, 
tiene que ver con el teatro del Noh. Tam-
bién el Kabuki, aunque nunca pienso, a la 
hora de trabajar, en apoyarme en alguna 
corriente, o influencia directa. 

Esta no es su primera exposición en Es-
paña. ¿Qué recuerdos o anécdotas tiene de 
nuestro país?
Si comparo España con Japón encuentro 
que aquí, por ejemplo, se consigue pre-
servar lo viejo, es decir los edificios anti-
guos, y se conjuga perfectamente la tradi-
ción con la modernidad. Conviven al lado 
una de la otra, una construcción moderna 
con una antigua. En Japón, en cambio, 
no ocurre así. ¡Todo es moderno!. 

Para crear su personal y caprichosa Historia del Arte el artista japonés realiza la intromisión desde 
el ordenador, insertando su rostro en copias fotográficas de las pinturas. La profunda formación 
de Morimura en el arte occidental y japonés le permite dotar a su obra de infinidad de matices. 
Abundantes guiños al espectador erudito que aluden a cuestiones biográficas sobre el autor de las 
obras de referencia, así como a detalles historiográficos o técnicos componen un reducido aunque 
interesante campo de citas al propio arte. Su obra discurre entre un ambiguo ámbito dual: Oriente 
vs. Occidente, artista vs. espectador, original vs. copia, masculino vs. femenino... Todo un resbaladizo 
simulacro de apropiaciones y deconstrucciones aderezadas con particular ironía.

A réquiem: Theater of Creativity / 
Self portrait as Yves Klein 

En sus autorretratos 
emula a grandes iconos 

del siglo XX
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¿Cuánta gente trabaja con usted para rea-
lizar estos fotomontajes?
Depende de la obra. Siempre prefiero tra-
bajar en solitario. Yo soy el que me ma-
quillo, me visto, me transformo en el otro 
personaje. Pero, claro, a veces necesito 

trabajar con más gente. Hay fotos en las 
que he necesitado a unas treinta personas. 

Estos personajes sobre los que trabaja 
una y otra vez, como pueden ser Frida 
Kahlo, Goya, Madonna, etc., ¿pueden 

llegar a convertirse en obsesiones para 
usted?
En ningún momento. En realidad voy in-
tercalando obras de artistas distintos a la 
vez, nunca me centro en exclusiva en un 
artista. Próximamente volveré sobre Ve-
lázquez, en cuyos cuadros ya me ‘metí’ en 
1990. ¡Hace más de veinte años!.

¿Qué significan los “rasgos orientales” en 
cuadros o iconos occidentales? ¿Una burla, 
una apropiación?
Significan “Cultura”. Lo que me interesa 
es mostrar varios tipos de personajes que 
pertenecen a diferentes culturas encon-
trarse y enfrentarse en el cuadro, en la 
fotografía. Enfrentar esas diferentes cul-
turas y fundirlas en una. 

¿Tiene obra de otros artistas? 
Muy poca, la verdad. Estoy formando una 
pequeña colección al intercambiar mis fo-
tografías con la obra de otros artistas, ami-
gos, o gente que conozco. Pero no suelo 
comprar arte para mí. 

Jacinta Cremades

Precios: De 30.750 a 69.000 dólares
Hasta el 3 de febrero

Galería Juana de Aizpuru
www.juanadeaizpuru.es
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A requiem: Theater of 
Creativity/ Self portrait 
as Marcel Duchamp, 
based on the photo by 
Julian Wasser

PROGRAMACIÓN
Enero - Febrero

Retransmisión en directo en: 
www.fundacionmapfre.com

Instituto de Cultura
Tfno.: 91 581 61 00
Paseo de Recoletos, 23
28004 Madrid - España

Síguenos en 
www.facebook.com/fundacionmapfrecultura

Conversaciones de escritores (31 enero - 8 febrero)

Martes 31 de enero
Ignacio Martínez de Pisón: contarlo todo
Conversación con Nicolás Casariego

Miércoles 1 de febrero
Gustavo Martín Garzo: las palabras del corazón
Conversación con Javier Rodríguez Marcos

Jueves 2 de febrero
José María Guelbenzu: la escritura arriesgada
Conversación con Manuel Rodríguez Rivero

Lunes 6 de febrero
Javier Reverte: de la vida a la literatura
Conversación con Antonio Hernández

Martes 7 de febrero
Álvaro Pombo: literatura entre generaciones
Conversación con Ernesto Calabuig

Miércoles 8 de febrero
Ana María Matute: hechizamiento y simbología
Conversación con Juana Salabert

Todas las sesiones comienzan a las 19:30 h.
Entrada libre. Aforo limitado
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