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Gustav Klimt, Vida y muerte, 1910-1915 © Leopold Museum, Viena

Rudolf Leopold había visitado 
por primera vez el Kunsthis-
torisches Museum (Museo de 
la Historia del Arte) de Viena 

cuando era un joven estudiante de medi-
cina de 22 años, y quedó tan abrumado 
por lo que vio que decidió estudiar Histo-
ria del Arte y formar su propia colección. 
Dado que los maestros antiguos queda-
ban fuera de sus posibilidades económi-
cas, empezó adquiriendo obras del siglo 
XIX. Pero cuando el artista Egon Schiele 
se cruzó en su camino, Leopold sintió que 
la destreza de este torturado creador era 
comparable a la de los grandes maestros 
y que sus obras reflejaban las turbulen-
cias de su tiempo. Así, consagró toda su 
energía –y recursos financieros– a for-
mar la colección más amplia y valiosa 

dedicada a Schiele. De hecho fueron los 
cuadros de la Colección Leopold exhi-
bidos en museos y salas de exposiciones 
de todo el mundo los que convirtieron a 
Egon Schiele en la celebridad que es hoy 
propulsándole a la primera división de los 
artistas europeos.

El profesor Leopold no sólo desarrolló 
una entusiástica campaña a favor de Egon 
Schiele, sino que también promovió el re-
conocimiento de muchos de sus contem-
poráneos. Durante cinco décadas y con el 
apoyo incondicional de su esposa Elisabeth 

Leopold, reunió una colección de más de 
5.200 obras de arte, que fueron depositadas 
en 1994 en el Museo Leopold - Fundación 
Privada. Hoy, el Museo Leopold goza de 
una reputación mundial y es una de las 
principales atracciones de Viena. El núcleo 
de la Colección Leopold lo compone el arte 
austríaco de la primera mitad del siglo XX, 
así como los cuadros y dibujos de Egon 
Schiele y Gustav Klimt. La transición del 
Art Nouveau al Expresionismo puede vi-
sualizarse paso a paso. Tendencias del Mer-
cado del Arte ha tenido el privilegio de char-
lar con la viuda del ilustre coleccionista, 
Elisabeth Leopold, y con su hijo Diethard, 
miembro de la junta directiva del museo y 
psicoterapeuta de profesión, para recordar 
la apasionante aventura personal que se es-
conde detrás de esta colección única.

 “Prefirió adquirir el 
cuadro Los ermitaños a 
un coche” (E. Leopold)
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Qué siente cuando visita el Museo 
Leopold y contempla las pinturas 
que una vez estuvieron en su casa?

Cada vez que entro me embarga un senti-
miento de intensa felicidad. Por un lado, 
las pinturas aparecen ante mí como vie-
jos y maravillosos conocidos que me han 
acompañado a lo largo de toda mi vida. 
Por otro, los veo bajo una nueva luz gra-
cias al espacio y a la perspectiva 
que brindan las salas del museo, 
en las que los cuadros parecen 
habitar ahora otro mundo, di-
ferente y exaltado, el mundo de 
arte. Casi todas las obras, como 
los paisajes de Egon Schiele que 
compramos en Suiza, atesoran 
sus propias historias, la de su ad-
quisición, la de cómo reunimos el 
dinero necesario para comprar-
las y la del amor que sentimos 
hacia ellas. Es casi imposible de-
cidir qué obra es la más impor-
tante, pero tres tenían un signifi-
cado especial para Rudolf y para 
mí: Los ermitaños, El cardenal y la 
monja y Sol poniente. 

¿Cuáles son sus recuerdos más 
queridos de su esposo y la colec-
ción?
Cuando aún éramos muy jóvenes, 
todavía no estábamos casados, 
viajamos a Lugano, en Suiza, para 
ultimar los detalles de la adquisi-
ción de cuatro grandes pinturas 
de casas con la viuda del artista 
Heinrich Böhler. Tanto Mabel 
Böhler, una menuda dama ingle-
sa, como su residencia situada en 
Via Bellavista, situada arriba del 
lago y que recordaba un nido ex-
cavado en la roca, nos causaron 
una gran impresión. También me 
acuerdo de otra experiencia que 
vivimos por aquella misma época 
en Suiza, en Villa Favorita, donde 
Heinrich Thyssen conservaba su 
colección. La finca, que albergaba emi-
nentes obras de arte, estaba rodeada de un 
muro sobre el que trepaban arbustos flo-
ridos cuyas ramas se extendían hasta las 
mismas aguas del lago. 

Qué vision más sugerente…
Otro de mis recuerdos favoritos tiene 
que ver con la adquisición de Los Ermi-
taños. Aunque Rudolf había comenzado 
como un diligente estudiante de Medi-
cina, pronto empezó a dedicar la mayor 
parte de su tiempo a la historia del arte. 
Su madre era sumamente cariñosa pero 

con una mentalidad típica de clase me-
dia y deseaba que su hijo estudiara una 
carrera para que tuviera un título aca-
démico. Con el propósito de acelerar su 
graduación propuso a su hijo comprarle 
un coche si conseguía el título de doc-
tor antes de tres meses. Aunque esto 
constituía sin duda un incentivo muy 
atractivo, Rudolf quiso conocer antes el 

precio del coche prometido, que era de 
30.000 chelines de la época. Con mucho 
tacto, le preguntó a su madre si en vez 
de regalarle el automóvil, accedería a 
entregarle directamente el dinero si ter-
minaba sus estudios a tiempo. Ella con-
sintió pero antes quiso saber qué planes 
tenía su hijo para el dinero. Su asombro 
fue total cuando supo que éste preten-
día emplearlo para adquirir un cuadro, 
concretamente Los Ermitaños de Egon 
Schiele, una pintura que ella no acababa 
de comprender. Sin embargo mi marido 
cumplió su deseo más soñado.  

Tras una vida coleccionando ¿cuáles fue-
ron los descubrimientos más especiales? 
Cuando se abrió en Linz un museo con los 
fondos de la colección de Wolfgang Gur-
litt de arte moderno, varias de las pinturas, 
difíciles de interpretar, fueron rechazadas 
por el consejo municipal. Herr Gurlitt nos 
las ofreció y entre ellas estaba Autorretrato 
con hombro desnudo levantado. Nos despla-

zamos hasta Linz para verlo y quedamos 
cautivados por él. Luego visitamos el resto 
del museo, y recorrimos un pasillo, largo y 
sombrío, al final del cual había colgado un 
lienzo. Nos aproximamos al cuadro, lige-
ramente fatigados y sin ninguna expecta-
tiva, pero la vision de la figura blanca que 
emerge del fondo oscuro dejó instantánea-
mente conmocionado a Rudolf. Llevado 
por su entusiasmo espontáneo, mi marido 
exclamó: “Ah, ésta es La madre ciega.”  Gra-
cias a que se trataba de otra de las pinturas 
vetadas por el consejo pudimos adquirirla 
más adelante. 

Egon Schiele, Los ermitaños, 1912 © Leopold Museum, Viena

Elisabeth Leopold
“Los cuadros del museo son viejos amigos”



Recuerda su primera experiencia me-
morable con el arte?
Me crié entre cuadros de Schiele, 

muebles de la Wiener Werkstätte y cua-
dros de Gerstl. Todas estas pinturas de-

jaron una profunda huella en mí. Me hi-
cieron pensar que el arte es una parte de 
la vida realmente esencial y seria. Incluso 
las miradas de algunos de los hombres re-
tratados en los cuadros me atemorizaban. 
Pero todas las obras me tocaron el alma, 
y nunca lo olvidaré. 

Hasta la apertura del museo en 2001 su 
familia vivió rodeada de extraordinarias 
obras de arte. ¿Cómo era vivir en una casa 
que más bien parecía un museo?
Me gustaría contar que mis abuelos, que 
también vivían con nosotros, eran suma-

mente católicos, y no les divertía dema-
siado la devoción que mi padre sentía por 
Schiele, en especial por sus desnudos. 
Aunque también obras como El cardenal y 
la monja les ponían muy nerviosos y había 

discusiones acerca de qué es arte y qué 
clase de arte debería estar en el patio de 
la casa familiar. Los niños teníamos que 
ser muy cuidadosos con los objetos que 
nos rodeaban. No debíamos sentarnos 
sobre algunas sillas, por ejemplo, porque 

eran demasiado frágiles y valiosas. De to-
das formas vivir en una casa así era una 
experiencia hermosa y enriquecedora. 
Muchos de mis recuerdos son de momen-
tos en que ayudaba a mi padre, cuando 

contemplábamos juntos 
las obras, las sacábamos 
fuera para verlas con la 
luz del día, las sostenía-
mos en los ángulos apro-
piados, las comparábamos 
con otras... A veces mi 
padre nos ponía a prueba, 
y desde luego, él siempre 
tenía la última palabra.
 
¿Qué obras ocupaban un 
lugar principal?
Las pinturas de Schiele es-
taban colgadas en lugares 
preferentes. Entre medias 
habían máscaras tribales 
africanas. Utilizábamos 
cómodas de Koloman Mo-
ser y muebles de Josef 
Hofmann. Las obras pre-
feridas de Schiele eran El 
cardenal y la monja, junto 
con el Autorretrato con aza-
hares y el Retrato de Wally; 
Los ermitaños y Casas en el 
mar. Hoy todas ellas son 
mundialmente famosas.
 
¿Cómo le influyó crecer 
rodeado de obras así? Por 
ejemplo ¿Le dejaban jugar 
en casa? 
La casa y el jardín eran 
bastante grandes y había 
mucho sitio para jugar 
a pesar de la colección. 
Un estupendo refugio era 
el apartamento de mis 

abuelos que tenía una televisión en color 
(¡una auténtica rareza!) y muchas golosi-
nas para comer y beber -era un alimento 
más material que el arte. Mis obras favo-
ritas eran Los ermitaños, aunque me diera 
miedo, y en especial El poeta de Schiele, 
una obra con la que tuve una conexión 
fulminante. En una de las vitrinas de 
cristal había una gran figura de ébano, de 
China, que me hacía pensar en el Lejano 
Oriente en términos sentimentales. 
 
¿Cuándo fue consciente de su suerte? ¿Qué 
le contaban sus padres sobre su colección?

Diethard Leopold

“Crecí rodeado de Schiele y 
muebles modernistas”

Egon Schiele, El cardenal y la monja, 1912 © Leopold Museum, Viena

“Mi padre odiaba la 
superficialidad en el 

arte” 
(D. Leopold)
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Creo que cuando entré en la pubertad, 
con todas sus ansiedades y falso orgullo. 
Me di cuenta, con gran placer, de que po-
día alardear de la colección familiar con 
mis amigos. Pero al crecer y entrar en la 
universidad, la vanidad fue sustituida por 
sentimientos más auténticos. Llegué a la 
conclusión de que los artistas se parecen 
a los filósofos a su manera, pues formulan 
su filosofía de la vida a través del arte. La 
idea de que el arte es tal vez la más im-
portante autopercepción de los humanos 
de este planeta, o la autodefinición de los 
humanos, ya nunca me abandonó.  

De los cinco mil objetos de arte de la colec-
ción ¿Cuáles eran sus preferidos?  
Siempre los Schieles. Más tarde Gerstl, 
Klimt, Kokoschka, Egger-Lienz y Kubin. 
Todas sus creaciones exceden de su mero 
valor artístico: poseen un hondo trasfon-

do psicológico e intelectual. No es sola-
mente l’art-pour-l’art. Contienen signifi-
cados profundos. Podría llamarse “arte 
alemán”, ¿no es cierto?.

¿Qué piezas fueron las más difíciles de 
conseguir? 
Después de la Segunda Guerra Mundial 
el arte austriaco podía adquirirse con fa-
cilidad. ¡No le importaba a casi nadie!. 
Pero conforme su apreciación se acrecen-
taba - sin duda gracias a los esfuerzos de 
mi padre- las compras se hicieron cada 
vez más difíciles y caras. 

Gustav Klimt, En el Lago Attersee, 1900 © Leopold Museum, Viena

Leopold reivindicó a 
Schiele cuando éste 
aún era tildado de 

pornográfico
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¿Qué adquisición hizo más feliz a su pa-
dre?
Pienso que la del cuadro Los ermitaños de 
Schiele. Cuando terminó de cerrar el trato 
por teléfono, colgó el auricular y se puso 
a bailar durante varios minutos lo que él 
mismo llamó “una danza negra salvaje”.

Su padre era un visionario. Hasta los 
años 60, Klimt y Schiele no gozaban de 
gran reconocimiento en Austria, sino que 
eran, más bien, menospreciados. Su pa-
dre, sin embargo, nunca hizo caso de los 
juicios de sus contemporáneos y en las su-

bastas no le importaba ser ridiculizado. 
Hay una anécdota reveladora sobre esto. 
En 1954 tras adjudicarse un desnudo de 
Schiele, considerado todavía un pintor 
“degenerado y pornográfico” abandonó 
la sala entre las risas y chanzas de los 

presentes. ¿Cómo vivía su padre estas ex-
periencias?
Mi padre siempre fue consciente de 
que sabía mejor que la mayoría de la 
gente la diferencia que existía entre 
el arte verdadero y la falsificación. A 
menudo se mostraba orgulloso y odia-
ba a las personas que hablaban de arte 
superficialmente. Le gustaba ganar 
batallas en las casas de subastas. Así 
que era tremendamente feliz con su 
colección.  

Su padre se dejaba llevar por sus senti-

Egon Schiele, Sol poniente, 1913  ©Leopold Museum, Viena

Logró reunir 
más de cinco mil 

obras de arte en su 
colección
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mientos al escoger las obras. ¿Estaba 
siempre de acuerdo su madre?
Es cierto, pero mi padre también cono-
cía en profundidad la historia del arte 
en lo que concernía a las obras de su 
colección. Era capaz de analizar sus 
propios sentimientos y exponer sus in-
tuiciones de forma lógica. Muchas per-
sonas del mundo del arte, no pueden 
hacerlo, porque realmente no saben de 
qué va –ésa era la opinión de mi padre. 
Mi madre siempre le hacía caso. A ve-
ces discrepaba debido a los abultados 
gastos y pesadas deudas que conlleva-
ban algunas compras. Pero cuando se 
trataba de valorar la calidad de una 
obra, ella siempre seguía a mi padre, 
hasta hoy.  

¿Cuáles son sus mejores recuerdos con su 
padre?
Pienso que algunos momentos íntimos 
vividos en mi niñez, como el olor de pin-
tura al óleo, o cuando mi padre trabaja-
ba en algunas obras para restaurarlas, o 
simplemente gozar de los colores de un 
cuadro colgado en el patio durante un so-
leado y cálido día de verano.

¿Es coleccionista?. Siendo científico ¿para 
qué cree que sirve el arte?

No soy coleccionista, pero a veces com-
pro arte. Si hay piezas buenas de Vie-
na-1900 que puedan enriquecer la co-
lección privada, trato de conseguirlas. 
A veces también compro arte contem-
poráneo. Es una aventura decidir, qué 
es arte en este momento concreto de la 
historia, y qué no lo es. El arte, como 
le decía antes, es una forma peculiar de 
determinar, definir y explorar, en qué 
consiste el ser humano. El arte también 
puede tener efectos mágicos –pero esto 
es una apreciación muy personal y eso-
térica.  Para experimentar y entender 
este aspecto, más que “ver” el objeto 
habría que “sentirlo”. Podría escribirse 
una historia del arte alternativa basada 
en este método de percepción.

Egon Schiele, Casas junto al mar (hilera de casas), 1914 © Leopold Museum, Viena

El reconocimiento de 
Klimt y Schiele 

en Austria fue tardío
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La Fundación Lázaro Galdiano 
presenta la exposición Bernardí 
Roig: El coleccionista de obsesio-
nes, una muestra concebida por 

el artista y el comisario, José Jiménez, 
como un diálogo abierto, desde el arte, 
con la figura de José Lázaro Galdiano 
y la pasión de coleccionar. Es la primera 
exposición individual de un artista vivo 
que realiza el Museo en una nueva eta-
pa, cuyo objetivo es ofrecer una progra-
mación cultural activa que permita dar 
a conocer la riqueza de la labor cultural 
que José Lázaro inició. Bernardí Roig 
(Palma de Mallorca, 1965), artista que 
ha recibido múltiples premios, reflexiona 
con su obra sobre la condición humana.  

En su currículo hay muchos premios y 
exposiciones…  pero ¿cómo se convirtió en 
artista? 
Uno no sale de un sitio para llegar a otro; 
simplemente sale, y cuando llega a otro... 
entonces ya es tarde. No recuerdo haber 
tomado una decisión que, en ese sentido, 
fuese determinante. Marguerite Duras de-
cía que empezó a escribir para saber qué 
escribiría si escribiese. Ésa es una buena 
razón para empezar a hacer algo.

¿Recuerda su primera experiencia con el 
arte?
Fue olfativa. Mi madre pintaba, al óleo, 
los domingos. Ese olor impregnó mis fo-
sas nasales, primero, y el cerebro entero, 
después. Luego vino el ojo, pero primero 
fue la nariz.

¿Cuáles son sus obsesiones más queridas 
en relación a su obra?
Las obsesiones son un asedio del que no 
te libras. Es algo que va y viene con tanta 
intensidad como la migraña, una mezcla 
de náuseas y un insistente martilleo en 
la cabeza. Por eso hay que darles forma; 
unas se convertirán en imágenes, algunas 
solo serán mondaduras que la cabeza es-
cupirá; otras, las mejores, formarán una 
especie de espuma del inconsciente que, 
provistas de un mecanismo desconocido, 
te permitirán la continuidad, y así suce-
sivamente. ¿Cuáles? Difícil saberlo. Al 
enumerarlas perderían los contornos y la 
palabra no podría abarcarlas.

A menudo sus personajes son deslumbra-
dos por la luz y no pueden ver, o la luz es 
como un gran peso que llevan a cuestas… 
¿qué es la luz en su obra?
La luz es lo que nos impide ver, no lo con-
trario. Ese impedimento es la ceguera que, 
por otro lado, es el único lugar desde donde 
producir la visión, como Tiresias. Esa vi-
sión evita que el ojo se acomode a la ima-
gen, ya que hay algo de lo que vemos que 
siempre nos conduce más allá de lo que 
vemos y por ello debemos afilar la mirada 
hasta pulverizar el límite de las apariencias.

Bernardí Roig
“La luz nos 
impide ver”

entrevista

“Mi primera experiencia con el arte 
fue olfativa” 



31

¿Cómo afrontan sus personajes el peso de 
la imagen y de la memoria en la sociedad 
contemporánea?
La llamada sociedad contemporanea es 
amnésica. La tiranía de este rococó tecno-
lógico que nos aplasta no hace sino con-
firmarnos la impotencia de los símbolos. 
La memoria habita ahora en Google que, 
a su vez, se encuentra dentro de un Ipho-
ne en el bolsillo trasero de un pantalón. 
Ha pasado de arriba abajo, de la cabeza 
al culo. Nos recuerda Ricardo Piglia que 
esta cultura tecnológica produce recuer-
dos falsos y experiencias impersonales, 
todos recordamos y sentimos lo mismo 
pero lo que sentimos y recordamos no es 
lo que hemos vivido.

¿Cuál cree que es la peor –y la mejor– ca-
racterística de la conducta humana?
No sé cuál es la peor ni la mejor... sólo sé 
que somos bastante ridículos.

Además de coleccionar obsesiones, ¿colec-
ciona arte o algún tipo de objeto? 
No colecciono nada.  De hecho, ni siquie-
ra colecciono obsesiones, más bien al con-
trario, soy coleccionado por ellas y preso 
de sus cadenas no tengo escapatoria. 

Usted ha hablado del padre como el máxi-
mo castrador, lo que nos hace pensar en 
el super-yo freudiano y en la autoridad. 
¿Hasta qué punto le interesa el psicoaná-
lisis? 
El padre es el gran castrador, el que pone 
los límites al deseo, el gran constructor 
de la muralla que hay que derribar. Te 
muestra el mundo pero te lo muestra des-
de la cárcel en la que habita para que tú 
sigas siendo un presidiario. Se ha defini-
do el psicoanálisis como una épica de la 
subjetividad que nos convoca como suje-
tos trágicos. Se ocupa de recordar lo que 
la memoria olvida. Por ello es un lugar 
fértil para la maquinaria de producir imá-
genes. 

En el video “Notas para otras manchas en 
el silencio” usted se cose la boca, ¿qué sig-
nificado quiere dar al silencio?
Eso fue un recital de poesía ultra-silen-
ciosa para un público burgués aneste-
siado, incapaz siquiera de pestañear. El 
silencio es lo único capaz de perforar el 
vacío, y es ese vacío lo que uno necesita 
para trabajar.

En su trabajo utiliza una gran variedad 
de soportes: dibujo, escultura, instalación, 
video, cine… ¿tiene predilección por algu-
no de ellos?
Los materiales y los soportes van y vie-
nen en función de la necesidad poética 
de las ideas; están a su servicio. Para mí 
es intrascendente que sean unos u otros, 
lo importante es la imagen y su estatuto. 
Pero quizás sea el dibujo el que más apre-



cio por su inmediatez y porque pone, en 
un instante, en contacto la mano con la 
dureza del pensamiento. 

Utiliza la fotografía para retratar a sus 
modelos, pero no como medio artístico, a 
diferencia de muchos artistas de hoy…
A mí la fotografía solo me sirve como mate-
rial de proceso. En eso soy muy antiguo...

¿Qué relación establece con el arte del pa-
sado -por ejemplo, Rembrandt- y su obra?, 
¿volvemos a la memoria?
No me cabe la menor duda de que las 
imágenes nacen de las imágenes porque 
ver es haber visto. En esto me considero 
un depredador de imaginarios y me inte-
resan las imágenes dialécticas; como de-
cía Benjamin, imágenes que nacen de la 
apropiación y revisión de otras imágenes. 
Cuando trabajo con obras de otros artis-
tas para reformularlas es porque pien-
so que su eficacia, para mí, reside en su 
inacabamiento, que lo que fue dicho, no 
lo fue de forma suficiente. Creo que todo 
mi trabajo, hasta ahora, no es más que 
una confrontación –a veces violenta–  con 
los repertorios iconográficos heredados.

Georges Bataille ¿es uno de sus filósofos 
preferidos?, ¿Qué autores o pensadores le 
han influido más?
Fui golpeado en la cabeza, desde joven, 
por los textos de Bataille, y ese golpe to-
davía me duele. También por Klossowski, 
Blanchot, y más recientemente autores 
como Pascal Quinard o Pierre Michon, 
pero sobre todo Thomas Bernhard que, 
sin duda, es el artista que más me ha in-
fluenciado, del que más he aprendido y 
el que más me ha ayudado a mantener la 
verticalidad en una situación -la vida- en 
la que la horizontalidad está asegurada.

¿Qué significado tienen para usted el 
blanco y el negro? 

El hombre sin rostro 
“Quizás el hombre contemporáneo sea 
una amalgama pastosa, húmeda y deforme 
de incomunicación, soledad y muerte. Pero 
no estoy muy seguro –explica Roig- Lo que 
sí sabemos es que no tiene rostro o, si lo 
tiene, lo lleva cubierto por una cordillera 
de máscaras. Nos relacionamos, si es que 
nos relacionamos, solo con máscaras. Nos 
ponemos una diferente en cada momento 
del día en función del acto que vayamos 
a representar ya que el mundo entero es 
un escenario. Como solía decir Thomas 
Bernhard, si buscamos un hombre, sólo 
lo encontraremos en el depósito de 
cadáveres.”



El blanco es la ausencia de un escenario 
empírico, un lugar dominado por la nebu-
losa del sueño y que no aconseja otra cosa 
que cometer un crimen. Desde el Fausto 
de Goethe (“¡Detente instante!, eres tan 
hermoso...”) sabemos que el instante es 
blanco, porque la luz se ha detenido en 
pos del acontecimiento; en la fijación del 
instante, Fausto perdería la partida. El 
negro sería lo contrario.

Usted vive entre Binissalem, en Mallorca, 
y Madrid; sus vivencias en uno y otro sitio 
¿generan aspectos distintos en su obra?
Son dos lugares de trabajo con dos enfo-
ques programáticos distintos. En Madrid 
está el taller de escultura, con los moldes y 
las resinas, etc. donde todo es muy manual 
y corpóreo. En Binissalem está el taller de 
dibujo y de proyectos, podríamos decir 
donde todo es más mental, más de labora-
torio de ideas. Pero al final, donde mejor 
trabajo es en el trayecto de uno a otro. O 
sea entre los lugares más que en los lugares.

¿Qué papel juegan la fugacidad de la vida, 
la muerte y el deseo en su discurso?
No juegan ningún papel, son el discurso. 
Pero no creo que sean cosas que solo me 
afecten a mí. Hacemos imágenes, escri-
bimos textos, para conjurar ese destino 
trágico garantizado. El deseo es un gran 
despreciador de la realidad porque, pre-
cisamente, desacredita a la muerte... y la 
retrasa. Nos despertamos por la mañana 
y nos despertamos al lado de un cadá-
ver, desayunamos y le damos de desayu-
nar a un cadáver, salimos a la calle y sa-
camos  un cadáver a pasear, comemos y 
damos de comer a un cadáver, volvemos 
a casa por la noche y volvemos con un 
cadáver y luego le damos de cenar, nos 
acostamos y nos acostamos con un cadá-
ver; hasta que nos dormimos, entonces 
soñamos y nos libramos, finalmente, de 
ese cadáver. Hasta la mañana siguiente, 
en que todo vuelve a empezar, y así su-
cesivamente hasta que ese cadáver, un 
día, se libra por fin de nosotros.

Marga Perera

Museo Fundación Lázaro Galdiano 
Hasta el 20 de mayo

Serrano 122
28006 Madrid

“Soy un 
depredador de 
imaginarios” 

Nocturno de invierno. Óleo/lienzo. 100 x 90 cm

SERRANO, 7 
28001 MADRID 

TEL. 91 576 00 88 
www.galeriaalfama.com

PEDRO FUENTES
Nocturnos

Del 27 de febrero al 23 de marzo
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Nadia Samdani, presidenta de la Samdani Art Foundation ubicada en Dhaka, 
capital de Bangladesh, cultivó su amor por el arte con su padre 
Khalilur Rahman Choudhury, un importante empresario bangladí. Nacida en 
Gran Bretaña, donde su familia vivió durante un tiempo, el arte era el tema 
preferido en las charlas de sobremesa y las reuniones sociales en las que 
se comentaba la última exposición en una galería local o las ventajas que 
tenían los artistas del país vecino, India. La joven Samdani creció rodeada de 
la espléndida colección de arte familiar que incluía obras de Picasso. Cuando 
cumplió 22 años, edad en la que empezó a coleccionar por sí misma, ya le 
había tomado el pulso a la escena artística mundial.

“Me conquista el 
arte más rompedor”

Tayeba Begum Lipi, Bizarre and Beautiful, Cortesía Samdani Art Foundation
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Los Samdani, Nadia y su espo-
so Rajeeb, están considerados 
grandes mecenas del arte jo-
ven del exótico país asiático.

Lejos de los grandes epicentros del 
arte, el tropical Bangladesh, situado en 
el sur de Asia y limítrofe con India y 
Birmania, es la cuna de un refrescante 
arte contemporáneo que está 
consiguiendo un paulatino 
reconocimiento internacio-
nal.

¿Cómo llega el arte a su vida?
El arte ha estado siempre 
presente en mi vida. Mi fa-
milia coleccionaba obras de 
arte ya desde antes de que yo 
naciera. Mis recuerdos más tempranos 
se remontan a mi niñez en Inglaterra, 
cuando iba a visitar museos con mis pa-
dres. También me acuerdo de una feria 
muy especial que organizaba cada sema-
na la Facultad de Arte de Dhaka. Los 
jóvenes estudiantes exponían y vendían 
sus trabajos directamente en la calle –re-
cuerdo quedarme embelesada viendo las 
esculturas y pinturas que se mostraban 
desperdigadas por los suelos- y cómo 
disfrutaba con mis pequeñas adquisicio-
nes. 

¿Qué hace especial al arte contemporáneo 
de Bangladesh? ¿Quiénes son sus artistas 
favoritos?
El arte que se hace en Bangladesh sigue 
siendo un gran desconocido. Pero pese a 
tener una raquítica infraestructura para 
la promoción de los nuevos artistas ban-
gladíes, nuestros creadores siguen produ-

ciendo obras de arte maravi-
llosas, de la más alta calidad. 
Esta es la gran diferencia con 
Occidente y otros países que 
gozan de una industria más 
desarrollada para el arte. ¡Mi 
lista de artistas favoritos es 
larga!. Los primeros serían 
Mahbubur Rahman, Tayeba 
Begum Lipi y Ayesha Sulta-

na (todos ellos han estado representados 
en el stand que la Samdani Art Founda-
tion ha tenido en la feria India Art Fair ce-
lebrada en febrero).

¿Cómo nace la idea de crear una Funda-
ción dedicada al arte joven bangladí?
La idea salió de mi esposo Rajeeb y de 
mi pasión por el arte, y también de una 
preocupación por desarrollar una infra-
estructura para la práctica artística en 
Bangladesh. Los artistas jóvenes apenas 
tienen presencia. Nuestro objetivo es 

Terrorífica seducción
“Mis referencias como coleccionista han 
ido evolucionando –explica Nadia Samdani- 
Como crecí contemplando las obras de 
los maestros antiguos, cuando empecé a 
coleccionar, solo me interesaban los grandes 
maestros.  Sin embargo, la vida me ha llevado 
a vincularme al arte más vanguardista y 
conceptual. Las creaciones desconcertantes 
y rompedoras son las que más me atraen.  
Al elegir una pieza no hay que guiarse por 
lo que te queda mejor en casa. A mi lo que 
me seduce es que la obra me enfrente a la 
realidad y me haga reflexionar.  Por ejemplo,  
hace poco en Frieze me intrigó un trabajo 
emblemático de Huma Mulji, la escultora y 
fotógrafa paquistaní. Se trataba de una figura 
andrógina y deforme, de tamaño natural, 
que estaba tumbada sobre la tierra, cubierta 
con una piel animal. Tuve la oportunidad 
de charlar con la propia artista sobre esta 
obra.  Me contó que había visitado varias 
morgues como parte de su investigación y 
del proceso creativo. El título de la pieza era 
Perdido y encontrado - y aludía a las personas 
desaparecidas en la sociedad.  Esta obra 
me inspiraba terror. Cuándo me decidí a 
adquirirla, incluso el galerista me preguntó 
con curiosidad: “¿Está segura de que quiere 
comprarla?”. 

Los Samdani 
son influyentes 

mecenas 
asiáticos

Una pieza de Bharti Kher (Mimic Me), una ‘spin painting’ de Damien Hirst, junto con un grupo de dibujos y grabados de Rembrandt, Picasso y Matisse. En 
la pared central, lienzos de los artistas indios miembros del Grupo de los Progresivos, Raza, Souza, Hussain y Padamsee.
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detectar y cultivar el talento inédito en 
nuestro país. 

¿Recuerda algún momento especialmente 
intenso?  
Para el Dhaka Art Summit de 2012 [el 

evento del que Samdani es promotora], 
el artista Mahbubur Rahman planeó una 
intrincada performance. ¡Se había deja-
do crecer el cabello durante tres años 
para la ocasión y su actuación consistía 
en sumergirse en un enorme tanque de 
agua!. Había también una grúa, y todo 
se desarrollaba en la tercera planta de 
un edificio. Justo antes de 
la performance, el tanque re-
ventó y el agua se desbordó. 
Todo el piso quedó inunda-
do, pero las cámaras siguie-
ron grabando. La sala quedó 
a oscuras. Mahbubur gritaba 
profundamente consternado 
(no dejó de llorar duran-
te toda la actuación). Diez 
minutos más tarde, me dijo que quería 
seguir adelante. Se bajó montado en la 
grúa y se tumbó en el suelo. Apareció 
un doctor que sacó una bolsa de san-
gre.  Mahbubur comenzó su actuación. 
Se echó la sangre por encima y empezó 
a cortarse su larga melena con violencia. 
En fin, estoy omitiendo algunos detalles 
de la actuación pero fue una performance 
impactante y extraordinariamente emo-
tiva. Cuando finalizó yo estaba llorando 
a lágrima viva. 

¿De qué obras nunca querría separarse?
Para Rajeeb y para mi las obras de nues-

tra colección son como miembros de 
nuestra familia. Compartimos nuestro 
hogar con ellas y las escogemos con todo 
nuestro amor. Cada pieza está asociada 
a un recuerdo querido. Todas tienen un 
valor incalculable para nosotros. ¡No po-
dría separarme de ninguna!.

¿Qué piezas tienen un signifi-
cado especial?
Siento debilidad por los ar-
tistas jóvenes de Bangladesh. 
Cuando lanzamos el Dhaka 
Art Summit, recibimos una 
respuesta abrumadoramen-
te positiva de la comunidad 
artística local. Más de 200 
artistas nos apoyaron, lo que 

fue tremendamente gratificante. Nuestra 
Fundación confía intensamente en la co-
munidad de artistas jóvenes.

¿Cuáles son las piedras angulares de su 
colección?
La Bienal de Venecia de 2011  fue el 
primer gran acontecimiento artístico in-
ternacional en el que Bangladesh tomó 
parte. Un trabajo de Tayeba Begum Lipi 
[Bizarre and Beautiful, en imagen] que se 
expuso allí y que ahora está en nuestra 
colección es la obra más valiosa. 

Stella Zimbel

En el suelo una instalación de Subodh Gupta (Cascading Water), un cuadro del francés Gabriel Anastasios, una pintura de la italiana Francesca Leon 
(exhibida en el Pabellón Italiano de la Bienal de Venecia de 2011), y la escultura de una mariposa del artista indio Sunil Gawde.

“Quiero dar 
a conocer 

el arte 
emergente de 
Bangladesh”

Desconcierto en 
Estambul
“Durante unas vacaciones recientes en 
Estambul, Rajeeb y yo entramos por 
casualidad en una galería donde conocimos 
por primera vez a Nezaket Ekici, una 
artista de la performance –rememora 
Nadia Samdani- Ambos contemplamos 
horrorizados, como en un espacio vacío, casi 
desnuda y con los ojos vendados, Ekici se 
revolcaba entre trozos de carne cruda de 
cerdo. Su performance implicaba oler y tocar 
la carne cruda, restregársela por el cuerpo, 
frotarse la cara con ella, etc. Se me revolvió 
el estómago pero quedé hechizada por el 
poder de la performance.  Para entender 
esta obra hay que ponerla en su contexto. 
Como musulmana, no puedes tocar ni comer 
carne de cerdo, un alimento habitual en 
la dieta europea.  Ekici es una artista turca 
musulmana que vive en Berlin y que con 
su trabajo explora la identidad cultural y 
cuestiona los tabúes. Es una antigua discípula 
de Marina Abramovic.”


