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¿Arte solo 
para ricos? 
Cuando hace veinticinco años Los girasoles de Van Gogh fueron adquiridos en una 
subasta por 5.000 millones de pesetas (30 millones de euros aproximadamente) por 
la compañía aseguradora japonesa Yasuda Fire and Marine Insurance, batiendo 
todos los records, nadie podía imaginar el imparable crecimiento del mercado del arte 
sostenido entonces por los coleccionistas japoneses que llegaban con la intención de 
trasladar a sus pinacotecas lo más granado de la creación occidental, convirtiéndose la 
apuesta por lo moderno y contemporáneo en algo que podía llevar a que un Picasso, 
un Van Gogh, un Renoir o un Modigliani se cotizasen diez veces más que un Tiziano. 

A mediados de noviembre de 2013, las cifras de 1987 son una anécdota. Aquellos 
girasoles han palidecido tanto que apenas los encontraremos entre las 25 obras 
más caras de la historia superadas por un puñado de piezas en las que el arte 
moderno está empezando a hacerle un notable hueco, a los artistas contemporáneos, 
como ocurre con las creaciones de Damien Hirst o Jeff Koons por citar solo dos 
ejemplos de creadores icónicos que han incorporado el trabajo en equipo para sus 
realizaciones, recordando las mejores épocas de las obras de taller tan utilizadas 
por los grandes maestros del Renacimiento. Y del excompañero de Cicciolina que 
ha convertido el trabajo artístico en un juego se remató por 44,1 millones de euros 
Balloon Dog (Orange), lo que demuestra que los nuevos coleccionistas (ahora los 
que pitan son los millonarios rusos, chinos, indios y hasta brasileños) no adquieren 
obras por su carácter estético sino como representación de una marca.

Con todas las cifras millonarias conseguidas el pasado mes (Christie´s instauró los 
510 millones de euros como mejor registro de la historia el 13 de noviembre), algunos 
expertos entienden que solamente se venden los nombres incuestionables al margen 
de la calidad de sus trabajos, otros piensan que estamos cerca de la explosión de la 
burbuja del mercado del arte y los más aseguran que el coleccionista medio se está 
quedando fuera del mismo como manifiestan las últimas cifras de las subastas que 
dicen que la mayor parte de los lotes que buscan compradores se quedan sin pujas.

¿Está el arte al final de un camino o es que únicamente se adquieren obras 
de los iconos que han convertido sus marcas en becerros de oro?

Y mientras esperamos que el 2014 cumpla algunas de las expectativas que 
nos prometen los políticos y economistas más optimistas, nosotros, desde 
Tendencias del Mercado del Arte deseamos a nuestros lectores 
y anunciantes lo mejor para el nuevo año. 
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Sabían que uno de los tesoros del 
arte religioso europeo, obra de 
un artista español, se conserva 
en un castillo inglés?. Durante 

250 años el Castillo de Auckland, en el 
condado de Durham, al norte de Ingla-
terra, ha atesorado una pequeña joya de 
gran significación para España: una do-
cena de cuadros del maestro Francisco de 
Zurbarán. Esta insólita colección acaparó 
titulares en marzo del año pasado cuando 
el financiero Jonathan Ruffer hizo públi-
ca una donación de 18 millones de euros 
para impedir la dispersión de las obras 
del pintor español que iban a ser vendidas 
por la Iglesia de Inglaterra para recaudar 

fondos. Ruffer adquirió las pinturas con 
el propósito de que estas no abandonen 
su histórica morada y sigan contándole al 
público un capítulo esencial de la historia 
de la Cristiandad en ese país. Además de 
adquirir los cuadros, Ruffer ha destinado 
idéntica suma a la reforma y acondiciona-
miento del castillo para que éste recupere 
su antiguo esplendor. Tras anunciarse su 
generosa acción, Nicholas Penny, direc-
tor de la National Gallery, declaró: “Es 
una noticia excelente que los zurbaranes se 
queden en su hogar y que el castillo sea 
más accesible al público”.  “Para los ricos, 
ahorrar es mucho más peligroso que gas-
tar, porque gastar te deja un vacío, pero 

es duro comprobar que ahorrar te lo deja 
aún más. Tener un montón de dinero solo 
te envenena.” Jonathan Ruffer, un hom-
bre de modales sencillos y afables, dice de 
sí mismo: “Crecí en el Norte de Yorkshire, 
estudié Lengua Inglesa en Cambridge, me 
formé como abogado y más adelante en-
tré en el mundo de la inversión fundando 
mi propia empresa, Ruffer LLP en 1994. 
Me gustaría servir de estímulo a quienes 
trabajan duramente por el bienestar de los 
demás y para quienes procuran trabajar, 
pero no han tenido la oportunidad.” 

El Castillo de Auckland ha sido el pala-
cio del príncipe de los obispos de Durham 
durante más de 900 años. El castillo era el 

El filántropo Jonathan Ruffer ha frenado la dispersión de una valiosa colección 
de pintura española del siglo XVII propiedad de la Iglesia de Inglaterra.

GRANDES COLECCIONISTAS

Zurbarán y el  mecenas inglés 
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Vista del Castillo de Auckland

Zurbarán y el  mecenas inglés 
centro del poder en el noreste de Inglaterra 
y tras la conquista normanda y el acoso de 
sus vecinos del norte se le concedieron al 
obispo de Durham poderes excepcionales 
para actuar como líder político y militar. 
El rey le permitió aumentar los impuestos, 
acuñar moneda y tener su propio parla-
mento. Tales privilegios reales le convirtie-
ron en el segundo hombre más poderoso 
del país. El castillo posee importantes obras 
de arte pero la “joya de la corona” son la do-
cena de cuadros de Francisco de Zurbarán. 

¿Cuál es su primer recuerdo relacionado 
con el arte?
Cuando era niño, en casa teníamos una 
lámina barata de La Adoración de Gentile 
de Fabriano; recuerdo que una vez vi una 
ilustración de este famoso cuadro en un li-
bro y pensé que era una copia del nuestro. 
¡Por suerte nadie me quitó la ilusión de 

que escondíamos este ‘tesoro’ en nuestro 
cuarto infantil!. 

¿Cómo empieza a coleccionar?
Empecé tarde. La primera obra que ad-
quirí fue un cuadro de George Romney, 
era un retrato de la señora Crouch, una 
célebre cantante de ópera que cantó en 
el Covent Garden. No estaba claro si ha-
bía salido del pincel del propio Romney 
pero descubrimos que se había vendido en 
Christie’s en 1898 por una suma elevada. 
Las dimensiones del lienzo eran insólitas, 
lo que reforzó nuestra tesis. Esto sucedió 
hace seis años.  

¿Qué tipo de arte le seduce más?
Le compro todas las obras de arte a un re-
conocido marchante, Anthony Mould, que 
tiene un ojo magnífico y un buen criterio. 
Nos hemos especializado en naturalezas 

muertas, (Seicento, Settecento) y paisa-
jes, principalmente ingleses del período 
de 1740 a 1800. Después de aquella fecha 
una generación nueva de artistas -Turner, 
Constable, Bonington y Girton en particu-
lar-, irrumpió en la escena artística. 

¿Le interesa la pintura religiosa?
En efecto, adquiero principalmente arte 
de la Contrarreforma, fechado entre 
1600 y 1650, y realizado por artistas de 
Francia, Italia y España. Precisamente 
esto fue lo que me hizo sentir que los zur-
baranes del Castillo de Auckland debían 
ser salvados. Zurbarán fue un pintor 
poco conocido en la Inglaterra del siglo 
XVIII, y durante un tiempo estos cua-
dros fueron atribuidos a José de Ribera, 
el Españoleto, el único nombre reconoci-
do por el mundo del arte en la Inglaterra 
de aquella época. Tengo una copia de 
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El Génesis según Zurbarán
La ‘perla’ del Castillo de Auckland se alberga en el Gran Salón Comedor, 
minuciosamente reconstruido, en el que cuelgan los trece lienzos de Zurbarán, de un 
tamaño mayor al natural. Estas insólitas pinturas recrean el capítulo 49 del Génesis y 
representan a Jacob en su lecho de muerte otorgando ‘bendiciones’ a sus hijos; cada uno 
se convertirá en el patriarca de cada una de las Doce Tribus de Israel. Importantes tanto 
para los musulmanes como para los cristianos, estos cuadros poseen, sin embargo, una 
trascendencia muy especial para la historia del judaísmo.

San Andrés, José de Ribera.
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El mensaje del obispo 
Estas imágenes monumentales fueron realizadas entre 1640 y 1644, y son un enigma en si mismas. Zurbarán las pinta en un momento 
en que su obra goza de una enorme demanda por las instituciones católicas. Además acaba de ser nombrado por Felipe IV “pintor 
de cámara” para decorar el Salón de los Reinos en el nuevo palacio real en Madrid. Al pintar estos lienzos tan íntimamente ligados 
a la historia del pueblo judío, Zurbarán se arriesgaba a perder no solo su sustento y reputación, sino la propia vida a manos de la 
-furiosamente antisemita- Inquisición española del siglo XVII. ¿Cuál pudo ser su motivación?.  
Estos lienzos relatan silenciosamente la historia de un hombre influyente, el del obispo-príncipe de Durham, cuya autoridad estaba solo 
por detrás de la del rey. El obispo Richard Trevor (1752 - 1771) adquirió las pinturas con su propio dinero en 1756, justo después 
de que el parlamento abrogara el Acta de Naturalización Judía. El obispo Trevor había suplicado en un apasionado discurso público, 
tolerancia hacia los judíos inmigrantes, privados del derecho al voto, y a quienes consideraba el pueblo más reprimido y denostado de 
Europa. Para reafirmar su postura, Trevor decide adquirir la serie completa de cuadros de Zurbarán. Pero no puede adjudicarse en 
subasta el decimotercer lienzo –el que plasma a Benjamín. Pero no se conforma con tener doce lienzos sino que le encarga al artista 
Arthur Pond que haga una copia exacta. Trevor necesitaba a los trece profetas para que su mensaje de tolerancia llegara nítidamente. 
A continuación rediseñó el llamado Gran Comedor para acomodar su adquisición. Cambió ventanas, puertas y chimenea, quitando 
los artesonados y bajando el techo para que los cuadros tuvieran todo el protagonismo. Con estas reformas Trevor estaba creando 
la que podríamos considerar primera galería europea construida ad hoc para albergar una única serie de pinturas. El obispo le dio el 
último toque a la sala incorporando su escudo de armas personal, que ubicó en una ventana circular, de modo que quedara claro 
para el visitante quien había promovido la tolerancia religiosa, política, étnica y social. Trevor había comprendido que sus invitados, 
poderosos señores del ámbito religioso, militar y político, cenarían en aquella habitación. Confiaba en que se sintieran sobrecogidos 
por las pinturas de Zurbarán y se plantearan por qué uno de los obispos anglicanos más poderosos de Inglaterra había escogido una 
imagen poderosa del judaísmo para decorar su estancia principal. La pregunta no requeriría ninguna respuesta; los cuadros transmitirían 
silenciosamente su mensaje de respeto.  El llamamiento de Trevor en favor de la tolerancia es tan importante hoy como lo era hace 
250 años, y es lo que ha movido, en el siglo XXI, a Jonathan Ruffer a hacer su donación que permite a estas pinturas permanecer en 
su legítimo hogar, el Castillo de Auckland, donde su mensaje llegará ahora a una mayor audiencia.

Salón Rey Carlos, vista de la exposición Encuentros sagrados
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finales del siglo XVIII de un San Fran-
cisco de Zurbarán – esta obra me suscita 
dudas como ¿de donde le vino la inspi-
ración a su autor? ¿dónde vio el Zurba-
rán del que se copió?- Lo que más me 
influyó a la hora de decidirme a comprar 
los zurbaranes fue que yo era la única 
persona que tenía un motivo para adqui-
rirlos y el dinero necesario para ayudar. 
Una buena parte de mi motivación era 
evitar que la Iglesia de Inglaterra hiciera 
un espectáculo ofendiendo a una peque-
ña parte de su mundo al arrebatarle sus 
derechos de nacimiento.

¿Por qué su pasión por el arte español?
¡Mi gran sueño el año pasado hubiera 
sido comprar la parte principal de la co-
lección de pintura de la Edad de Oro del 
Museo Filatélico a los administradores 
de aquella empresa, que había quebra-
do. Por desgracia, la junta de exporta-
ción se puso nerviosa, y prohibió la ex-
portación de los cuadros. No logramos 
convencerles de que la combinación de 
los 83 cuadros del Bowes Museum, jun-
to con estos zurbaranes, y algunas pin-
turas de mi propia colección, hubieran 
contribuido a dar un esplendor interna-
cional al arte español.

Qué lástima…
A pesar de ello, este verano hemos ex-
puesto los zurbaranes en el Castillo de Auc-
kland junto con una pequeña colección de 
pintura de la Contrarreforma de la misma 
época que los cuadros de Zurbarán –que 
representan a Jacob y las doce tribus de 
Israel. En la muestra incluimos tres Ribe-
ras (uno es una copia de taller del San Pa-
blo el Ermitaño del Museo del Prado) y un 
espléndido San Andrés de Luis Tristán.  

¿Qué siente al contemplarlos?  
El contraste entre Ribera y Zurbarán es 
asombroso. Mientras que Ribera alcanza 
su cénit a través del drama de la acción, 
Zurbarán lo consigue mediante el po-
der de la quietud. ¡Es una yuxtaposición 
fascinante!. Uno de los Riberas, otro 
San Pablo el Ermitaño, una variante del 
que posee el Museo de Baltimore (si no 
me equivoco), tiene rasgos faciales muy 
similares al Zebulón de Zurbarán. Hay 

una deliciosa Santa Catalina de Giovanni 
Bilivert, que demuestra cuán artificial y 
ostentosa era la Escuela florentina compa-
rada con la española. Aunque entonces no 
podían apreciarlo, el paso del tiempo ha 
probado la autenticidad del arte español, 
en detrimento del italiano.  

Además de arte español, ¿qué otras obras 
pueden verse?
Es inspirador ver que el apasionamiento, 
el fervor del arte de la Contrarreforma 
es resaltado por la calidad pastoral de los 
paisajes ingleses. Hay dos obras maestras 
de Gainsborough, un paisaje boscoso tar-
dío, de 1780, semejante al famoso Watering 
Place de la National Gallery; y una obra 
anterior, ligeramente más pequeña que su 
cuadro Cornard Wood, también en la Natio-
nal Gallery.

¿Seguirá coleccionando?
Es una suerte para mí que estos Maestros 
Antiguos sean tan poco coleccionados. 
¡Ojalá así siga siendo por mucho tiempo!. 
Esto nos permitirá crear en el Castillo de 
Auckland una magnífica galería consagra-
da al arte español. 

Vanessa García-Osuna

Ruffer pagó 18 millones de 
euros para evitar la venta 

de los Zurbarán  

Vista del Gran Comedor con los cuadros de Zurbarán (1 y 2) San Andrés, de José de Ribera
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Michelangelo Pistoletto no 
dibuja ni pinta porque, 
como dice, no le interesa 
representar la realidad ni 

las obras realistas porque “la pintura es 
mentira”. “Sólo soy capaz de dibujar el 
símbolo del infinito y, de este dibujo, nace 
el Tercer Paraíso”, explica el artista. Para 
Pistoletto, separar arte y espiritualidad es 
imposible porque se siente afortunado de 
haber experimentado “la espiritualidad 
a través del proceso creativo del arte. El 
arte es espiritual porque indaga el pen-

samiento, hace nacer una fuerte tensión 
racional y emocional, a la vez. A través 
del arte, yo miro muy lejos”, insiste. Los 
artistas que tienen la necesidad de crear 
están unidos a la espiritualidad y algunos 
de ellos, son precursores de lenguajes y 
de movimientos en la Historia del Arte. 
Gran admirador de El Greco, Caravag-
gio, Francis Bacon y Picasso, entre otros, 
el artista señala que el estudio de Piero 
della Francesca ha sido determinante en 
su obra porque éste fue pionero en usar 
la perspectiva y hablar del finito y el infi-

nito con respecto al tiempo y al espacio, 
dos conceptos claves en la carrera del 
italiano. Considerado uno de los padres 
del Arte Povera, Pistoletto cree que “la 
imagen muere mientras nace” y que sus 
obras con espejos representan “la idea y 
la imagen de la vida”. 

El pasado octubre, Pistoletto recibió en 
Tokio uno de los premios más prestigio-
sos:  el Praemium Imperiale de la Pintu-
ra 2013. Un año, en el que el Museo del 
Louvre le ha dedicado una retrospectiva.

Pas de deux
Michelangelo Pistoletto 

& Alain Elkann 
La obra de Michelangelo Pistoletto, uno de los artistas clave del siglo XX,  

cautivó al escritor Alain Elkann que le ha dedicado un libro. 
Ésta es la crónica de una entrevista a dos bandas

ENTREVISTA
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LA VOCE DI PISTOLETTO
A sus 80 años, Pistoletto sostiene que “el 
trabajo del arte está fuera del comercio” y 
ha recogido parte de su pensamiento y su 
biografía en La voce di Pistoletto, un texto, 
en italiano y de casi 300 páginas, editado 
por Bompiani.

Páginas en las que Michelangelo Pisto-
letto (Biella, 1933) entabla una larga con-
versación con el presentador e intelectual 
italiano Alain Elkann (Nueva York, 
1950) en reuniones que se celebraron en-
tre julio y septiembre de 2012 en las ca-
sas del artista y Maria Pioppi, su esposa y 
colaboradora fundamental en su carrera, 
en Biella y San Sicario (norte de Italia).

A través de las preguntas, Elkann va 
guiando el rumbo de la conversación lle-
vando al lector a pasajes de la infancia, 
de la vida familiar y de los lugares (Tu-
rín, Biella, Sansicario y Corniglia) en 
los que el artista ha habitado así como 
su vida ligada al arte: desde sus inicios 
con su padre, que ejercía de restaurador 
de cuadros, hasta su sentido vital y espi-
ritual a través de su fructífera carrera.

Nos reunimos con Pistoletto y Elkann 
en la sede del Istituto Italiano di Cultura 

de Madrid para desgranar en una larga 
entrevista conceptos esenciales de la pro-
ducción del artista como es la espirituali-
dad y su última etapa, “el Tercer Paraíso”, 
protagonizada por su símbolo del infinito 
formado por tres círculos concatenados.

Durante nuestro diálogo, Elkann le 
reta a dibujar con un bolígrafo y en una 
libreta formas elementales como un perro 
o una casa diciéndole que “los grandes 
maestros de la humanidad han dibujado”. 
Pistoletto se ríe y advierte que todo el li-
bro es así: “una provocación”.

El italiano afirma jocosamente que sa-
bía dibujar porque “se aprende como a 
hacer música. Pero, ¿por qué existe la 
manía de que uno debe dibujar?. Efecti-
vamente, los grandes artistas sí dibujaban 
pero no existía la fotografía. La fotogra-
fía es la producción de una obra precisa 
que antes se hacía a mano. Ahora, sólo 
dibujo el símbolo del infinito del Tercer 
Paraíso”.

EL GRECO
Tras recorrer el Museo del Prado, Pisto-
letto afirma que quien le impresiona de 
verdad es El Greco.
“El Greco me atrapa, porque huye de 
todos los cánones de la proporción. Una 
persona que mide 1,60 cm, él la hace de 
3 metros, como un monstruo. La pintu-
ra que representa la realidad no me dice 
nada; la realidad ya la hago yo. Lo más 
moderno de El Prado es El Greco por-
que casi casi hace expresionismo abs-
tracto con su propio “gesto violento y 
personal”. El Greco es moderno –recal-
ca- él integra el principio de la pintura 
moderna en su obra. El Greco inventa 
la modernidad como Picasso cambió el 
lenguaje. El Greco no sabía que era el 
precursor de la modernidad pero noso-
tros sí lo sabemos hoy que ya ha tenido 
lugar la modernidad”.

SER O NO SER UN GRAN ARTISTA
“Los grandes artistas –piensa Pistoletto- 
son los que hacen saltar el pensamiento 
como Van Gogh y Lucio Fontana. Y, 
también, los impresionistas como Manet 
y Monet que vieron y comprendieron la 

Pistoletto es uno de los 
padres del Arte Povera   
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fotografía y cambiaron el encuadre (en 
sus obras). Lucian Freud no es un pin-
tor tan importante como Picasso porque, 
aunque es capaz de pintar, de hacer todas 
las expresiones y resumir toda la pintu-
ra del pasado con una gran habilidad, no 
es una nave que se mueve hacia el futuro 
como lo ha sido la nave de Picasso. Cara-
vaggio es una fuente de inspiración para 
mí –admite- Cuando mete la luz en su 
cuadro de una manera dramática, crea un 
efecto fotográfico, captura la luz del hom-
bre: una cosa que hace la fotografía. La 
espiritualidad dentro de Caravaggio es la 
capacidad artística, de sentir”.

PIERO DELLA FRANCESCA
“En la tradición italiana no existe la abs-
tracción. A mí, Piero della Francesca me 
ha iluminado”, dice en el libro.  Pistoletto 
describe con entusiasmo que “la mate-
mática científica que trata la perspectiva 
nace en el cuadro Flagellazione (c.1455), 
de Piero della Francesca, en el que el 
pavimento del suelo está dibujado com-
pletamente con un sentido increíble de la 
perspectiva. Della Francesca ha hecho 
una obra fenomenológica del tiempo a 
través de la imagen, del proceso del arte; 
contando la historia de la vida que es la 
historia del momento y de ese movimien-
to continuo del tiempo que interviene 
entre el presente y el pasado. Piero della 
Francesca elimina totalmente el sentido 
dramático a favor de una formulación 
rigurosa matemática-científica de la pers-
pectiva”. 

De esa pintura de Piero della Fran-
cesca, Pistoletto señala que es de donde 
parte a nivel conceptual su obra de los 
espejos porque “la fenomenología es la 
obra de arte y es la que informa sobre la 
verdad de la vida”. Un camino de la ver-
dad y del arte, en el que Pistoletto afirma 
que no miente como artista porque sus 
obras con espejos no mienten: “el espejo 
no puede mentir”; en cambio, si dibujara 
mentiría ya que “la pintura -sostiene- es 
mentira”.

LA PROPIA LIBERTAD
Desde los años 60 y hasta su último ma-
nifiesto, Omniteismo e Democrazia (2012), 
Pistoletto ha buscado su propio camino, 
su propia libertad. El análisis de la obra 
de Lucio Fontana fue revelador en esa 
afirmación de seguir su propia seña de 
identidad. En el libro, Pistoletto declara 
que la primera vez que vio los lienzos con 
cortes y agujeros de Fontana en Turín, 
pensó: “Si Fontana ha hecho eso, debe de 

tener sus razones, no las conozco pero, a 
mi manera, debo de encontrar las mías. 
Esta es la escuela de la libertad: hallar las 
propias razones trabajando intensamente 
en la búsqueda personal”. Durante déca-
das, esa búsqueda personal le ha llevado 
desde sus inicios volcados en el autorre-
trato a series en las que aborda la dimen-
sión del tiempo y de la perspectiva. 

De 1961 a 1962 comenzó a trabajar 
en Quadri specchianti, serie en la que se 
incluye directamente en la obra la pre-
sencia del espectador, la dimensión real 
del tiempo y se reproduce la perspectiva 
y que en la década de los 60 le lleva a ser 
reconocido, principalmente, en Europa y 
Estados Unidos con exposiciones indivi-
duales en galerías y museos. Quadri spec-
chianti es considerada una etapa esencial 
ya que constituye la base de su reflexión 
filosófica sobre el arte y su obra. 

Entre 1965 y 1966, el artista produce, 
Oggetti in meno, un trabajo que ha sido 
considerado por los teóricos un pilar del 
Arte Povera. 

A partir de 1967, el italiano rompe con 
los esquemas de exposición tradicionales 
y lanza lo que él denomina “collaborazioni 
creative” en las que participan artistas que 
cultivan diversas disciplinas, y en 1978, or-
ganiza una muestra en la que presenta dos 
direcciones fundamentales de su investiga-
ción: Divisione e moltiplicazione dello specchio 
y L’arte assume la religione. En los años 90, 
crea en su ciudad natal, Biella, la Cittade-
llarte-Fondazione Pistoletto (Ciudad del 
Arte-Fundación Pistoletto) y la Università 
delle Idee (Universidad de las Ideas) con 
el objetivo de integrar activamente el arte 
con diversos ámbitos del tejido sociales 
para inspirar y producir una transforma-
ción responsable de la sociedad.

ARTE Y ESPIRITUALIDAD
Con Pistoletto hablar de arte es hablar de 
espiritualidad. De hecho esa es la primera 
pregunta que le plantea Alain Elkann en 
La voce di Pistoletto porque, según cuenta el 
periodista, “al nacer, obviamente, uno no 

es responsable de donde nace. “Pistoletto 
nació en una familia con una madre muy 
católica y un padre que, se puede decir, 
que sigue la religión sin ser religioso”.

“Pistoletto tiene un temperamento –
nos dice Elkann- que lo enfrenta con la 
religión, que ama la vida; es un niño tran-
quilo que va a la iglesia con su madre. En 
la escuela es cuando empieza a tener un 
problema con la religión católica. Allí, él 
se bloquea, porque no es que no le gusta 
el sistema político-educativo-filosófico de 
aquella religión. Pero no dice nada. No 
estudia. La religión forma parte del final 
de su etapa de vida de niño. Pero, rápi-
damente, él no se siente parte de esa reli-
gión. Todo esto desde un punto de vista 
filosófico”. 

“¿De dónde parte Pistoletto para con-
vertirse en artista?” se pregunta Elkann. 
“En el taller de su padre, Pistoletto tuvo 
mucho contacto con la tradición italiana 
por lo que los iconos medievales fueron 
un punto de referencia muy importante. 
Aunque, el arte figurativo no le ha influi-
do pero, sí ha descubierto en él “la base 
del desarrollo científico” del arte como 
en la obra de Piero della Francesca. En 
la obra La flagelación, Pistoletto descubre 
que Piero della Francesca aborda por 
primera vez la perspectiva. De esta for-
ma y poco a poco, crece en él ese senti-
miento de investigación de esa religiosi-
dad y espiritualidad, que no proviene de 
la religión que recibió en su infancia, y, 
también, de transformación de su arte a 
través de esa espiritualidad que nace de 
su forma de vida”.

“¿Qué ocurre al final de su vida –se in-
terroga Elkann- es decir, en el tercer pe-
riodo de su vida?”. “Cuando (Pistoletto) 
hace el símbolo del infinito del Tercero 
Paraíso; poco a poco, aunque de un modo 
filosófico, trata de resolver ese problema 
religioso”, asegura el autor del libro.

“Pistoletto se acerca a través del Tercer 
Paraíso a su tipo de espiritualidad y de 
arte, que van juntos; que como todas las 
religiones puede ser una huida del mun-
do de mañana. En pocas palabras, -señala 
Elkann- él destruye y después, reconstru-
ye desde su pensamiento que nace de esas 
cosas: una parte artística, y de otra de la 
familia y de su proceso evolutivo”.

 
EL TERCER PARAÍSO
Titulado Omniteismo e Democrazia (2012), 
el artista declara en su último texto que se 
trata del “manifiesto de un ser humano, 
en un punto del espacio y del tiempo. Una 
forma de ser en parte natural y en parte 

“El arte es espiritualidad” 
sostiene el artista 

“El Greco inventó la 
modernidad” asegura el 

creador
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artificial. Natural en cuanto a la forma de 
la naturaleza y artificial en cuanto a un 
formato del arte. Un ser humano hecho 
de arte”.

“La espiritualidad no está absoluta-
mente vinculada a la religión; la espiritua-
lidad no es un monopolio de la religión. 
Para mí, la gran fortuna que he tenido 
es la de experimentar la espiritualidad a 
través del proceso creativo del arte”, ase-
gura el artista. “El arte es espiritual por-
que indaga el pensamiento, hace nacer 
una fuerte tensión racional y emocional, 
a la vez. A través del arte, yo miro muy 
lejos”, insiste. “Entre 1961 y 1962, -ex-
plica- es cuando hice la obra del espejo 
-serie llamada Quadri specchianti-. Y el es-
pejo es capaz de mirar muy lejos; se pue-
de poner en cualquier parte: en Marte o 
en la Luna, y (el espejo) refleja la vida, 
la realidad. Por tanto, todo lo que existe 
pasa a través de la imagen del espejo si 
pensamos que la imagen del espejo puede 
producirse en cualquier lugar”. 

“El espejo no termina en el rectángulo 
o en casa, delante del armario. El espejo 
continúa, no tiene fin. El concepto del in-
finito es el del espejo. Y a su vez, el con-

cepto de finito está en el espejo porque 
todo lo que está delante del espejo es el 
finito, es la vida”, recalca el galardonado 
con el León de Oro en la Bienal de Ve-
necia 2003.

“El espejo es la idea y la imagen de la 
vida. Todas las imágenes -indica- que 
vemos, existen sólo por un instante; un 
momento antes, no era y un momento 
después, no será. Por lo tanto, el presen-
te que vemos en el espejo es la vida y la 
muerte contemporáneamente porque la 
imagen muere mientras nace”. 

“He pensado que hoy, estamos vivos; 
pero, antes de la vida, se encuentra el in-
finito y después de la vida, está el infinito. 
Nosotros estamos dentro del infinito – 
prosigue- Nos morimos mientras se nace: 
se vive durante un cierto tiempo. La con-
tinuidad es lo que me interesa que es el 
tercer círculo, que es el de la vida, de la 

realidad práctica. No es un paraíso que se 
alcanza al morir como dicen las religiones 
o antes de la muerte. Sino que está aquí 
en la Tierra”. 

UN ARTE RESPONSABLE
Pistoletto reclama la responsabilidad y 
libertad en el arte. “La espiritualidad es 
muy importante en el arte, es una espiri-
tualidad libre y responsable porque si se 
es libre se debe ser responsable. Yo quiero 
comunicar mi libertad y mi responsabili-
dad a través de mi obra de arte porque to-
dos podemos ser un poco artistas, un poco 
libres y un poco responsables. Por ello que 
el arte es un motor de cambio. Con res-
pecto a la religión, el arte no es dogmático, 
no puede crear un dogma. La responsabi-
lidad del arte es modelar las cosas: la ar-
cilla, el mármol, hacer una ‘performance’ 
o una instalación y que después se pueda 
convertir en un producto comercial. El 
trabajo del arte está fuera del comercio; el 
arte debe de utilizar a la sociedad como el 
material para hacer una obra bella.” 

Belén Palanco
Imágenes ©Astudillo Istituto Italiano di Cultura

“No me interesa el 
realismo, la realidad ya la 

hago yo”  dice Pistoletto
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Un hombre 
de paz

Filántropo, 
idealista, 
humanista, 
arquitecto y 
extraordinario 
fotógrafo,  
REZA, proyecta 
una mirada 
sensible sobre el 
mundo.

FOTOGRAFÍA

© Mark Thiessen / National 
Geographic
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Las poderosas fotografías 
de Reza Dehati, conocido 
simplemente como REZA 
(Tabriz, Irán, 1952) se publi-

can desde 1979 en cabeceras como Na-
tional Geographic, Time Magazine, Stern, 
News Week o Paris Match. Sus imágenes 
invitan a descubrir pequeñas historias 
humanas que hablan de lo bello y lo 
duro que es vivir. Hemos conversado 
con el afamado fotógrafo con motivo 
de su proyecto para la compañía Nes-
presso, que le ha invitado a retratar a los 
campesinos de sus cafetales en Colom-
bia, Brasil, Guatemala, India y Etiopía. 
El resultado es la preciosa exposición 
Soul of Coffee. Con más de veinte libros 
publicados e innumerables premios, 
REZA es más que un fotógrafo. Desde 
1983 promueve la educación visual de 
jóvenes y mujeres como vehículo para 
transmitir un mensaje de paz. En 2001 
fundó la ONG Aina, en Afganistán, 
además de desarrollar distintos proyec-
tos solidarios en campos de refugiados 
y suburbios de Europa.

¿Cómo llegó la fotografía a su vida?
Cuando era un niño de apenas 9 o 10 
años y aún vivía en mi ciudad natal, 
Tabriz, solía pasear por las calles y que-
darme sobrecogido al ver la pobreza cir-
cundante. Me impresionaba ver a niños 
descalzos, familias pobres, mendigos, y 
siempre pensaba que debía fotografiar-
los para que la gente conociera su exis-
tencia. Así es como llegó la fotografía a 
mi vida.  Tomé mis primeras fotos con 
14 años. 

Usted ha fotografiado guerras, revolucio-
nes y catástrofes ¿para qué piensa que 
sirve el arte?
Creo que la naturaleza esencial del arte 
es la de servir de enlace, de conexión. 
La imagen debe transmitir un conoci-
miento profundo de nuestras raíces. 
Aspiro a que mis fotografías actúen 
como un puente entre las personas, que 

susciten reflexiones sobre la humani-
dad.
 
¿Cuándo descubrió el poder de la fotogra-
fía como motor del cambio social?
Hace cuarenta años, justo al principio 
de mi carrera, empecé a comprender la 
importancia de la fotografía.  Me di cuen-
ta de que estábamos al comienzo de un 
nuevo lenguaje universal pues a través de 
la imagen podía hacerse llegar al mundo 
distintos mensajes e ideas. La fotografía 
incita a la gente a reflexionar sobre la hu-
manidad. Ofrece emoción e información. 
Es un arte que puede ser la semilla de un 
cambio.

Usted ha recorrido cientos de países. ¿Cuál 
le ha cautivado más?
El único país que me ha cautivado se 
llama Planeta. No creo en las fronte-
ras, en las barreras, todo eso son lími-
tes artificiales creados por el hombre 
por puro instinto animal. La esencia 
humana no tiene nada que ver con las 
fronteras. Obviamente mucha gente 

El famoso fotógrafo ha 
fundado varias ONG

Nespresso, Under the sun rays ©REZA 
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podría decirme: “¡si las suprimiéramos 
se desataría el caos!”. Es verdad, tal vez 
hubiera más conflictos… sin embargo 
lo único que sé es que la raza humana 
debería sentir al planeta como su único 
país. Sueño con que seamos capaces de 
alcanzar de alguna forma esa meta. Y 
que sea pronto.

¿Qué proyectos considera un hito en su 
carrera?
La manera en la que concibo cada pro-
yecto es ya de por si un hito. No hay un 
proyecto pequeño, todos son igual de im-
portantes para mí.  ¡Ése ha sido el logro 
de mi carrera!.

¿Cuál es la esencia de su proyecto Aina?
Aina habla de cómo debemos mirar el 
trabajo que hacen las organizaciones 
humanitarias. Muy pronto comprendí 
que en los territorios en conflicto se 
producían dos tipos de destrucción: la 
psicológica y la material. Las organi-
zaciones humanitarias se encargan de 
reconstruir las ciudades, los puentes, 
las casas… pero hay una devastación 
más grave que la material, más profun-
da y difícil de recomponer: la destruc-
ción del alma, de la cultura, y ninguna 
organización se ocupaba de ella. Si no 

curamos las heridas emocionales de las 
personas, tendremos pueblos enteros, 
países, traumatizados. Aina nace para 
ayudar en cada país, en cada región, 
en cada comunidad, educándola, en 
especial a sus mujeres, para que vean 
que pueden vivir en paz. Para ello re-
currimos a los medios de comunicación 

y a las herramientas que proporciona la 
cultura. Editamos revistas y periódicos 
para las familias, sobre todo para los 
niños, con fantásticas ilustraciones a 
color y textos muy sencillos, en los que 
trasmitimos este mensaje de paz.

¿Cuál ha sido el mejor consejo que ha re-
cibido? ¿Y cuál daría usted a un joven fo-
tógrafo?
Todas las personas que he conocido en 
diferentes países, lugares, situaciones, 
me han enseñado algo sobre la filosofía 

De camino a los cafetales
“En Guatemala, los sinuosos caminos que se contemplan en la distancia parecen dar forma a la 
silueta de la montaña. Hacía mucho que deseaba hacer este viaje, más allá de la mera visión de 
los extensos valles y campos de cafetos, que siempre me habían parecido inaccesibles. Había 
llegado el momento y por fin pude embarcarme en esta aventura. A medida que me acercaba 
al intenso mundo del cultivo del café, aumentaba mi deseo de conocer a las personas que 
se atisban en la distancia, las que cosechan las cerezas rojas de café con sus manos desnudas. 
Durante treinta y cinco años he dado mi testimonio de la sociedad, entre la guerra y la paz, y 
he fotografiado a una humanidad atrapada en el caos del mundo. Ese día, tras varias semanas 
de investigación, viajé a los orígenes de la mayor cadena de valor de café del mundo para 
contar a través de la fotografía la historia del día a día de los agricultores, de esos hombres y 
mujeres que han formado parte del programa de desarrollo sostenible creado por Nespresso 
hace diez años. Nos encontrábamos cerca del punto más alto de la región, lo que nos permitía 
contemplar el volcán más alto de Guatemala. La niebla ocultaba ese paisaje que había querido 
capturar con la cámara. De repente, apareció una mujer radiante, descendiente de los mayas. 
Sin mediar palabra, pero con una sonrisa apaciguadora, me ofreció un ramo de flores.”

Nespresso, On the roads of the fields of coffee ©REZA

“Mis fotografías tienden 
puentes entre las personas” 
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de la vida, sobre cómo actuar, cómo re-
accionar y cómo comportarse.  Da igual 
quien seas. Puedes ser mi héroe perso-
nal. Pescadores, campesinos, granjeros, 
gente que pertenece a estratos bajos de 
la sociedad, se han convertido en héroes 
para mi. Un momento especial en mi 
vida fue conocer al joven Aina, y el in-
creíble consejo que me brindó. El mismo 
que yo daría a cualquier otro joven. [ver 
recuadro Aina]

¿Cuál es su proyecto soñado?
Erradicar la guerra. ¡Ojalá aprendié-
ramos a vivir en paz!. Confío en que la 
humanidad lo consiga dentro de quinien-
tos o mil años. Cuando nuestros descen-
dientes miren atrás se preguntarán: “¿Es 
posible que nuestros antepasados fueran 
unos bárbaros, y dedicaran su dinero a la 
guerra, a comprar tanques y a matarse los 
unos a los otros por minucias, en vez de 
educar a los niños?”. Después de haber 
pasado tanto tiempo en lugares en conflic-
to estoy convencido de que la cultura de 
la paz es fundamental para la humanidad.

Raquel García-Osuna

Mujeres de gran 
fortaleza
“Estaba de pie, en una habitación donde 
reinaba la oscuridad. La única fuente de 
luz procedía de una diminuta ventana. 
Su presencia llenaba el cobertizo 
con una profunda energía. Era la 
habitación de un cobertizo de madera 
situado en una colina de uno de los 
cafetales. Esta infraestructura forma 
parte esencial de una organización 
llamada Buscando Futuro, para mujeres 
agricultoras y propietarias de las tierras 
de la plantación. Son mujeres solteras 
de todas las edades y entre ellas reina 
un ambiente de dulzura, diversión y 
solidaridad. La organización recibe 
el apoyo de la FNC, la legendaria 
Federación Nacional de Cafeteros 
de Colombia. La mayoría de mujeres 
han perdido a su esposo, su padre o 
su hermano, a veces en circunstancias 
trágicas. Las turbulencias de la historia 
de Colombia han afectado también a 
las vidas de estas valientes mujeres, que 
han aprendido a valerse por sí mismas 
optando por la oportunidad que les 
ofrece el cultivo de café. Los rostros de 
cada una de estas mujeres cuentan una 
historia de ternura, dolor y, sobre todo, 
fortaleza. El rostro de Gerardina Caldón 
estaba imbuido de una cierta belleza y 
fuerza de atracción.”

Aina
“A principios de los años 80, cuando era un joven fotoperiodista descubrí las 
guerras y la parte más dura del mundo. No podía ser un mero testigo y empecé a 
reflexionar sobre el conflicto, la represión, el éxodo y su carga de dolor. Algunas 
respuestas vinieron a mi mente. Cuando se evaporan los rugidos de una Canon, la 
urgencia exige de una reconstrucción tangible. Un ejército de hombres pertrechados 
de palas comienzan a desfilar determinados a borrar cualquier signo restante de 
ruina. Otros cuidan de los cuerpos dolientes. Pero hay una destrucción invisible, 
la de las dignidades heridas, que pueden arruinar los esfuerzos de reconstrucción 
físicos en un país e impedirle recuperarse. La cultura de la guerra promueve la 
guerra. Si a los afectados no se les da ningún arma cultural o intelectual por la paz, la 
guerra será su única referencia.
Por eso se fundó Aina. Esta asociación, que ya va por la tercera generación, trabaja 
en el desarrollo de los medios de comunicación independientes y la cultura. La 
libertad de expresión es un valor frágil en todas partes. Aina proporciona apoyo 
logístico, acceso a la última tecnología, medios locales y educación cultural. Me 
acuerdo de un joven muchacho afgano saliendo de la escuela un día, mientras 
sostenía en sus manos una planta que había estado regando con delicadeza. La 
planta ya tenía nuevos brotes. Le hice una foto y le pregunté: “¿Qué vas a hacer 
con esta planta?”. Su respuesta fue uno de los motivos que me inspiraron Aina: “La 
cuidaré hasta que se convierta en un árbol”, me dijo. Hoy, Aina se parece a aquella 
planta. Espero que se convierta en un árbol de cultura, paz y libertad en Afganistán 
desde 2001, en Sri Lanka desde 2006, y en cualquier otro sitio, mañana”.  

Nespresso, Women of force © REZA
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Nieto del legendario anticua-
rio egipcio Maurice Nah-
man, Lucian Viola es his-
toriador del arte y experto 

tanto en arte contemporáneo como en el 
Antiguo Egipto (fue discípulo del profe-
sor Bernard Bothmer, conservador del 
Brooklyn Museum). Tuvo galería de an-
tigüedades (L’Ibis) en Nueva York entre 
1970 y 1991, y posteriormente se tras-
ladó a la exótica Marrakech, ciudad en 
la que hoy reside y donde ha abierto un 
espacio para promocionar el arte joven 
marroquí.  Es un coleccionista apasio-
nado de arte antiguo marroquí (objetos, 
tejidos y cerámicas) y en breve abrirá su 
propio museo en el casco histórico de 
Marrakech en el que mostrará sus ex-
quisitas colecciones.

Usted es hijo y nieto de anticuarios. Su 
abuelo fue el célebre marchante egipcio 
Maurice Nahman. ¿Cuál fue su primera 

 El coleccionista
nómada y refinado 
Miembro de una mítica 

saga de anticuarios 
cairotas, el prestigioso 
galerista Lucian Viola 

tendrá su propio museo 
en Marrakech.

GRANDES COLECCIONISTAS

Lucian Viola tras un velo de bodas bereber
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experiencia con el arte egipcio? ¿Tiene al-
gún recuerdo de su abuelo?
No llegué a conocer a mi abuelo, pues 
murió un mes antes de que yo naciera. 
Sin embargo, me acuerdo de cuando 
visitaba la galería de mi padre de arte 
antiguo egipcio en El Cairo, donde se 
mostraban muchas piezas de mi abuelo. 
La galería estaba ubicada en el mercado 
maravillosamente colorista de Khan el-
Khalili (construido en el siglo XIV por 
los mamelucos); yo disfrutaba recorrien-

do sus pasillos laberínticos cada viernes 
por la tarde al salir de la escuela. Tras 
las clases solía acudir a la galería familiar 
a contemplar las antigüedades expuestas 
por mi abuelo y mi padre. Era bastan-
te grande pues había sido parcialmen-
te reconstruida sobre los restos de una 

mezquita fatimí cuyos techos de cristal 
originales eran asombrosamente altos y 
permitían que la luz natural se filtrara 
como si fuera la claraboya de un templo 
egipcio del Reino Nuevo. Centenares 
de extraordinarias antigüedades atesta-
ban los dos pisos y cada semana yo ha-
cía nuevos descubrimientos. Una de mis 
piezas favoritas era una estatua a tamaño 
natural de una diosa sin cabeza, en gra-
nito negro, sumamente pulido y con una 
inscripción, que ahora está en el Museo 

Su abuelo fue un legendario 
marchante egipcio

Estela del hijo del faraón Ahmosis, Dinastía XVIII
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de El Cairo. Aquellas visitas de los vier-
nes fueron mis primeros y más memora-
bles encuentros con el arte egipcio.  

Usted tuvo galería propia en Nueva York 
durante veinte años. ¿Cómo evolucionó el 
mercado en este periodo?
Se produjeron bastantes cambios, en es-
pecial en la forma en que los museos y los 
coleccionistas privados adquirían las an-
tigüedades. No mencionaré la legislación 
promulgada durante este tiempo, pero diré 
que la normativa internacional en materia 
de antigüedades más relevante hoy día es 
la Convención de la UNESCO de 1970. 
También fue decisiva la ley egipcia de 1983 
para la protección de sus antigüedades. 
Estas regulaciones relativamente nue-
vas modificaron las actitudes de los 
coleccionistas y los museos y las 
exigencias a la hora de adquirir 
arte antiguo egipcio.  

¿Qué cambió?
Los compradores esta-
ban cada vez más inte-
resados en conocer la 
historia de la propie-
dad de las piezas que 
pensaban comprar. 
Por consiguiente, des-
de principios de los 
años 90, se hizo difícil 
vender las obras que 
no tuvieran un historial 
documentado.  Las pie-
zas con una procedencia 
renombrada, o que habían 
sido publicadas, se convirtie-
ron en los artículos más codi-
ciados y se vendían a mayor pre-
cio. Y esa tendencia continúa. 

De los cientos de piezas que han pasado 
por sus manos, ¿cuáles fueron las más 
especiales? ¿Cuáles han sido sus ventas 
más notables?
Sólo puedo decir que he trabajado con 
innumerables piezas egipcias proceden-
tes de afamadas colecciones, como el 
legado de Maurice Nahman, mi abuelo, 
la colección Kofler-Truniger o la Girod-
Mallon. No puedo ponerle ejemplos es-
pecíficos porque este tipo de información 
debe permanecer confidencial. Algunas 
de estas obras maestras se vendieron en 
privado y ahora están en museos euro-
peos y americanos. Sin embargo, puedo 
hablarle de una pieza que ha sido publi-
cada, una estela con inscripción, en pie-
dra caliza, sumamente elegante, datada a 
mediados de la Dinastía XVIII, del hijo 
del faraón Ahmosis, que aparece sentado 
ante una mesa de ofrendas, sosteniendo 
una gran flor de loto (en imagen). La im-
portancia histórica de esta estela se acre-
cienta por el hecho de que la inscripción 
menciona el nombre de su autor: Iay. 

Poquísimos nombres de escultores han 
llegado hasta nuestros días, y el nombre 
de Iay no es conocido por otros monu-
mentos. 
 
¿De qué hallazgo se siente más orgulloso?
Estoy muy orgulloso de haber hecho un 
descubrimiento histórico sobre una pieza 
egipcia que podría alterar completamente 
la comprensión que tenemos sobre cier-
tas tecnologías utilizadas por los antiguos 
egipcios. Los resultados de este ambicio-
so proyecto científico está previsto que se 

anuncien en 2014. Estaré encantado de 
responder a su pregunta entonces, cuan-
do ya dispongamos de datos. 

¿Cuál es la pieza más bella que tuvo y que 
ahora está en un museo?
¿Podríamos decir que la cabeza en ma-
dera de la reina Tiyi de Berlín es más 
“hermosa” que el fragmento en jaspe 
amarillo de tamaño natural de reina Tiyi 
del Metropolitan? Me resulta igual de 
difícil decir cuál es la obra más hermo-
sa que ha pasado por mis manos y que 
ahora está en un museo. Pero le citaré 
una obra maestra, una extraordinaria 
máscara dorada y pintada, de tama-
ño natural, del siglo II., de un hombre 

barbudo junto con su sudario, decorado 
prolijamente con coloristas escenas del 
Libro de los Muertos. Esta máscara con su 
mortaja constituye uno de los conjuntos 
más hermosos y completos existentes. 
Puede admirarse en la colección perma-
nente del Museo del Louvre, al que han 
sido parcialmente donados. 

Como coleccionista, ¿qué áreas le intere-
san más? 
Viví en El Cairo hasta que tuve 15 años 
cuando mis padres se mudaron a Nue-
va York y donde residí hasta el naci-
miento de mi hijo Philippe. Entonces, 
por motivos personales, decidí cerrar 
temporalmente mi galería neoyorkina, 

especializada en arte antiguo egipcio 
(L’Ibis Gallery Ltd) e instalarme en 

Marrakech para criar a mi hijo. 
Escogí Marrakech porque es 

una ciudad maravillosa para 
vivir y pensé que sería bue-

no para él, crecer en un 
entorno parecido al de 
mi infancia. Cuando me 
mudé a Marruecos no 
imaginaba que después 
de haber coleccionado 
antigüedades egipcias 
durante tantos años  
formaría tres nuevas 
colecciones de arte ma-
rroquí: una de tejidos 
bereberes, otra de fayen-

zas y otra de arte contem-
poráneo.

¿Cómo se definiría?
Soy un coleccionista refinado 

y nómada. Mis tres colecciones 
no tienen un hilo conductor salvo 

los dos criterios que siempre me guían: 
la belleza y la calidad. De la misma ma-
nera, si una obra muestra la devastación 
del paso del tiempo o ha sido erosionada 
por los elementos pero aún conserva su 
forma impresionante, para mí es un obje-
to mucho más precioso que otro que esté 
bien conservado pero sea estéticamente 
inferior. Como en Marrakech me resul-
taba imposible trabajar con arte antiguo 
egipcio, y teniendo en cuenta mi forma-
ción en arte moderno (estudié en el Insti-
tute of Fine Arts de Nueva York con Bill 
Rubin, director del MoMA, y con Robert 
Goldwater), y mi pasión por dirigir una 
galería de arte, decidí hace siete años abrir 
un espacio para el arte contemporáneo en 
Marrakech, la Galerie Rê. Quise retomar 
mis contactos con los coleccionistas y el 
mundo del arte. En esta galería, expongo 
jóvenes creadores marroquíes desconoci-
dos y otros artistas que creo tienen talento. 
Los promuevo exhibiendo sus trabajos en 
un espacio muy contemporáneo y minima-
lista. Trabajar con mis artistas es un de-
safío apasionante, y lo más gratificante es 
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Viola abrirá su propio 
museo en Marrakech

Plato ‘tabaq’ en fayenza polícroma, c.1729
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descubrir su talento, revelarlo al mundo, y 
compartir su éxito. También he renovado 
mi vinculación con el arte egipcio y parti-
cipo en importantes ferias internacionales 
como BRUNEAF (Bruselas).

Háblenos de su colección de arte antiguo 
marroquí…
Durante los últimos veinte años, he esta-
do coleccionando tejidos bereberes, que 
adquirí en su mayoría in situ en pueblos 
bereberes. Estos tejidos lisos se utilizaban 
tanto en las ceremonias como en la vida 
cotidiana. De hecho descubrí estos tex-
tiles ceremoniales, prácticamente desco-
nocidos entonces en el mercado del arte, 
porque los coleccionistas y los comer-
ciantes sólo compraban alfombras. La 
mayor parte de estos paños habían sido 
primorosamente conservados por las fa-
milias, pues habían sido tejidos siguiendo 
métodos tradicionales y se vestían única-
mente durante ceremonias importantes. 
De todas las áreas rurales en Marruecos, 
prefiero los textiles tribales del Anti-At-
las. Estos pueblos eran inaccesibles hace 

veinte años y los bereberes que los ha-
bitan han estado aislados durante siglos 
del mundo exterior. Estas telas reflejan 
su “verdadero” espíritu y rica herencia  
cultural. Mostraré una selección en la 
exposición Mujeres bereberes de Marruecos 
organizada por la Fundación Pierre Ber-
gé-Yves Saint Laurent en París, del 17 
de marzo al 27 de julio de 2014. También 
he estado coleccionando fayenzas marro-
quíes. Sin embargo, dado que este tipo de 
cerámica aún no ha sido estudiada ni do-
cumentada por los arqueólogos, yo he in-
tentado datarlas por termoluminiscencia.

¿Cómo surge la idea de abrir un museo en 
Marrakech? 

Después de formar esta colección que 
contribuye a preservar algo de la heren-
cia cultural de Marruecos, y ahora que 
ésta ha alcanzado su madurez con algo 
más de 1.000 piezas, por no hablar de 
mi amor por el arte antiguo marroquí y 
por Marruecos, he decidido construir 
un museo privado en el corazón de la 
Medina de Marrakech. Quiero dar a 
conocer estos maravillosos tejidos a un 
público más amplio, y alojarlos en un 
entorno apropiado. Le he recomenda-
do al arquitecto italiano Stefano Tardi-
to y a su equipo que se inspiren en el 
concepto de eco-museo, algo novedoso 
en Marruecos. La construcción debería 
estar finalizada en 2014. Será un edifi-
cio de tres pisos, con una superficie de 
375 metros cuadrados. No será el típico 
museo tradicional donde uno lee largos 
textos y cartelas, sino que centrará la 
atención del espectador principalmente 
en las obras y la belleza de estos tejidos 
vivientes.

V. García-Osuna

Maurice Nahman esperando al rey Faruk en la puerta de su galería

El patriarca
Durante varias décadas, la galería Maurice Nahman Antiquaire tuvo su sede en un elegante 
edificio de estilo árabe en el 27 de la calle Cherif de El Cairo (ahora una sucursal del Banco 
de Alejandría). Egiptólogos de todo el mundo tenían allí su edén particular buscando rarezas 
milenarias. Coleccionista y comerciante, Nahman, compaginaba su trabajo como bancario en 
el Credit Foncier d’Egypte. Su certero ojo como anticuario le granjeó una reputación mundial 
entre coleccionistas y museos, y aún hoy su fama perdura. 

ArtConnoisseurs es un evento cultural y científico que se celebró en Bruselas en junio. 
Ofreció una serie de conferencias magistrales sobre arqueología y arte asiático pronunciadas 
por renombrados coleccionistas, académicos, y conservadores de museos, durante las ferias 
Asian Art in Brussels (AAB) y Brussels Ancient Art Fair (BAAF). Tendencias del Mercado 
del Arte es media partner de este evento dedicado al conocimiento, la cultura, el mercado y 
la belleza. Descarga gratuita del video de la conferencia en la web: www.artconnoisseurs.eu.


