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de lleno en los preparativos de una pelí-
cula de la que seré director y productor.  
Reconozco que también influyó que soy 
lento trabajando y muy tímido y me daba 
cierto apuro.  No me veía con fuerzas 
para enseñar mis fotografías. Pero hace 
un tiempo cambié de opinión y decidí 
dedicar más tiempo a mi pasión, aunque 
no sabía mucho sobre el mundillo de la 
fotografía.  

Si tuviera que escoger dos imágenes de 
toda su producción. ¿Cuáles elegiría?  
Me encanta el retrato que hice de Jérô-
me le Banner abrazando a un perro. Lle-
vábamos veinte minutos de sesión y yo 
sentía que a las fotografías que salían les 
faltaba algo. Había un perro por ahí y le 
pedí a Jérôme que lo estrechara entre sus 
brazos; cuando lo cogió el can empezó a 
moverse y de repente, como por arte de 
magia, surgió la fotografía que estábamos 
buscando. Esa imagen me gusta también 
porque la veo como un homenaje a Ri-
chard Avedon, a quien admiro. Y hay un 

retrato que me encanta de Bernadette 
Chirac con un caballo. Me atraen las fo-
tos locas, disparatadas. Por ejemplo, hice 
una de un niño montado a caballo mien-
tras su madre vendía entradas, con un pe-
rro a su lado... La situación era demencial 
y el resultado es una foto muy divertida. 
¡Me encanta el sentido del humor!. Ado-
ro este tipo de fotografías estrambóticas, 
que plasman escenas descabelladas. Y me 
gusta incluir animales cuando veo que 
tienen algo especial.

Háblenos un poco de sus raíces españolas. 
¿Hay artistas españoles entre sus ami-
gos?
Le confieso que este tema me hace sen-
tir mal. Mi padre nació en España, y 
allí sigue viviendo, en La Pobla Llarga, 
una localidad a 60 kilómetros de Valen-
cia. Pero mi madre es alemana y cono-

ció a mi padre en Suiza, donde yo nací. 
Mis padres se separaron cuando yo era 
pequeño y mi padre volvió a vivir en 
España. Así que de niño, hace mucho 
tiempo, pasé algunas temporadas allí. 
De hecho, lo que la gente no sabe es 
que mi verdadero nombre es Vicente, 
no Vincent. Hace poco tuve problemas 
con mi pasaporte porque me dijeron 
que Vincent no era mi nombre autén-
tico, ¡que me llamaba Vicente!. Ten-
go amigos en España, como Rossy de 
Palma, Penélope Cruz y otros actores 
y actrices, pero no conozco a ningún 
otro artista. He veraneado en Cullera, 
en Jávea, en varios lugares de la costa 
española, pero hace mucho tiempo que 
no voy por allí así que le pido perdón 
por no hablar español. Lo entiendo per-
fectamente pero no lo hablo. La verdad 
es que en casa siempre hemos hablado 
en alemán y, por desgracia, nunca me 
enseñaron español.

Vanessa García-Osuna

fotógrafos importantes me hizo sentirme 
pequeño.

¿Qué le ha llevado a centrarse en el género 
del retrato? ¿Cuáles son las claves de un 
buen retrato?
Bueno, esa es una pregunta difícil de res-
ponder. Creo que tiene que ver principal-
mente con el hecho de crear un vínculo 
con el tema, de establecer una conexión. 
Si el tema es poderoso, si el sujeto posee 
carisma o algo especial, entonces ya tie-
nes ahí la fotografía. También tiene que 
ver con la forma de mirar la fotografía; 
es algo físico pero también cerebral, in-
telectual, una combinación de las dos co-
sas. Pero sobre todo influye la forma en 
que has conectado con el tema. Esa es la 
clave. La técnica no es tan importante, es 
secundaria. ¡Cualquiera puede tener téc-
nica!. Lo realmente difícil es que seas sin-
cero contigo mismo, que te muestres tal 
como eres para que tu obra sea personal 
y reconocible, como sucede, por ejemplo, 
con el trabajo de Martin Parr.

¿Cómo elige a la gente a la que quiere fo-
tografiar?
Es un proceso complejo. Me viene a la 
memoria el retrato que le hice a Michel 
Bouquet, un actor de teatro a quien siem-
pre he admirado, y recuerdo que un día 
pensé: ‘Sería triste si no llegara a hacér-
selo’. Así que un día descolgué el teléfono 
y le llamé, no le conocía personalmente, 
aunque él a mi sí porque había seguido 
mi carrera. Acudí al teatro en el que ac-
tuaba y le hice la foto. 

¿Cómo escoge a los desconocidos que retra-
ta?
Generalmente cuento con un director 
de casting que me ayuda a seleccionar a 
la gente después de que le haya descri-
to lo que quiero hacer en los retratos. Y 
tengo otras personas que me echan una 
mano en las exposiciones. Luego me 

cito con los desconocidos que me han 
escogido, y después de charlar de temas 
generales elijo aquellos a quienes voy a 
retratar.  En ese momento todo depende 
de la conexión que entable con esa per-
sona, de la sensación que me provoque. 
Prefiero las fotografías sencillas, es decir, 
no me gustan las que se han hecho con 
ordenador ni los trucos informáticos. Lo 
que yo busco son emociones. Necesito 
que la imagen me conmueva, que algo se 
remueva en mi interior.  Le pondré un 
ejemplo: cuando retraté a una anciana, 
Tanya,  esperé para disparar el momento 
en que ella ya empezaba a dar signos de 
cansancio. Buscaba ese instante en que 
había bajado la guardia y era realmente 
ella misma.

Usted se formó dos años como pintor. ¿Ha 
influido este bagaje en su obra fotográfi-
ca? ¿Ha seguido pintando?
De niño quería ser artista, soñaba con 
ser pintor. Pero conforme me iba hacien-
do mayor la posibilidad empezó a abru-
marme.  Cuando tenía trece años conocí 
a un maestro que fue mi mentor y me 
enseñó escultura y pintura. Fue él quien 
me regaló la cámara con la que hice mis 
primeras fotografías. ¡Me fascinó!. Lo 
que más me gustaba era el hecho de des-
aparecer, en el sentido que un fotógrafo 
es justo lo contrario de un actor, aunque 
de alguna forma tienen puntos en co-
mún. Ser actor implica ser más egoísta, 
aunque también tiene que ver con difu-
minarte dentro del personaje que inter-
pretas. Lo que valoro de la fotografía es 
que te vuelves transparente. Le contaré 
una anécdota: hace tres semanas estaba 
en Rusia, y fui testigo de los preparati-
vos de una fiesta. Había mucha gente en 
la calle y yo, pertrechado con mi Leica 
(¡soy de los que todavía usan cámaras 
con película!) pude mezclarme entre la 
gente y sentirme realmente invisible. 
¡Me encantó!. La gente iba de aquí para 
allá y yo no paré de tomar fotos. Lo cu-
rioso es que era como si yo no estuvie-
ra, nadie se percataba de mi presencia. 
Disfruté un montón. Ahora preparo un 
libro sobre aquel viaje a Rusia en el que 
incluiré aquellas fotos.

En 2012 decidió exponer por primera vez 
sus fotografías y este año fue invitado por 
el prestigioso evento dedicado a la fotogra-
fía Les Rencontres d’Arles. ¿Por qué ha 
esperado tanto para mostrar sus fotos? 
¿Cuántos retratos ha realizado hasta 
ahora?  
Ah, no sé cuántos he podido hacer, han 
sido tantos... En cuanto a la cuestión de 
por qué he esperado tanto tiempo para 
exponer, bueno, no he dejado de actuar 
y dirigir, así que tengo que compaginar 
la fotografía con la interpretación. En es-
tos momentos, por ejemplo, estoy metido 

Fotógrafo de raza
Vincent Pérez es un auténtico 
fotógrafo, no porque estudiara 
esta disciplina en ese templo que 
es la Vevey School of Photography, 
sino por su dominio del retrato 
y la creatividad de sus puestas en 
escena. Actor y director, el cine es, 
obviamente, su territorio preferido. 
Tiene la ventaja de tener una 
visión privilegiada y de empatizar 
con los sujetos que fotografía. Por 
consiguiente, consigue que los 
actores posen para él en un estado 
de confianza que generalmente 
sólo conceden a los grandes 
fotógrafos. La danza también le 
fascina. Él aborda la disciplina de 
manera diferente, buscando el 
gesto y no sólo la mirada. Desde 
hace algunos años, por razones de 
marketing, diversas instituciones 
encuentran interesante hacer pasar 
por grandes fotógrafos a directores 
de cine, músicos, escritores y 
fotógrafos aficionados. Yo mismo 
me he sentido atrapado en un par 
de ocasiones, después de rechazar 
varias de estas proposiciones. 
Pero este no es el caso de Vincent 
Pérez que, con rigor y modestia, 
ha ido desarrollando poco a poco 
una genuina colección de retratos. 
Ya era hora de mostrar su trabajo, 
olvidando por un momento, su 
fama como actor. 

François Hébel
Director de Les 

Rencontres d’Arles

«Me gustan las fotos 
locas, disparatadas»

«Me daba apuro exhibir 
mis fotografías»

Vincent Pérez, Tatiana Dyagiliva, París, 2011. Vincent Pérez, Jérôme Le Banner, Verano 2011.



18

Guillermo Pérez Villalta (Ta-
rifa, 1948), uno de los re-
presentantes de la Nueva 
Figuración Madrileña de los 

años 70 y 80 y Premio Nacional de Ar-
tes Plásticas 1985, expone en la Galería 
Fernández-Braso de Madrid una selec-
ción de pintura, que es parte de un largo 
trabajo de dibujo realizado en los últimos 
tres años y en la que se trasluce su sen-
sibilidad y su cultura. “Esta exposición 
es mucho más seria que la anterior, más 
profunda, más geométrica –asegura el 
artista- Hay series, unas más “surrealis-
tas”, en el sentido de fantasiosas o imagi-
narias, ese lado de mi ser necesita salir… 
otras muy metafísicas… como una geo-
metría inundada de luz.”

¿Cuál fue su primer recuerdo memorable 
con el arte?
Quizás sería mi primera visita al Mu-
seo del Prado, cuando tenía unos 9 ó 10 
años. Yo vivía en el sur, en Málaga y en 
Tarifa, y mis padres se trasladaron a vi-
vir a Madrid cuando yo tenía 8 años y me 
llevaron al Prado. Aquella era la primera 
vez que veía arte, por decirlo así, porque 
hasta entonces el único que había visto 
era el de las iglesias.

Estudió arquitectura, ¿cómo llegó a la 
pintura?
Bueno, no es que llegara a la pintura a 
través de la arquitectura, he pintado toda 
la vida, aunque nunca me he sentido pin-
tor; de hecho, no me gusta la palabra 
artista sino artífice, que es la que utili-
zo para describirme. Siempre he senti-
do gran atracción por la pintura, por 
la arquitectura y por el arte en general, 
así como por los objetos ornamentales, 
como candelabros, jarrones, telas… Me 
hice pintor porque era el medio más sen-

cillo de expresar mis ideas y llevarlas a 
cabo, en arquitectura es más difícil.

Ha escrito el texto para el catálogo de 
esta exposición, manteniendo su habitual 
postura crítica con el sistema…
Siempre he sido muy crítico. Pienso que 
a partir de los años 90, el arte, en gene-
ral, hizo desaparecer la pintura. Los que 
entonces pintábamos éramos seres casi 
marginales porque se creó una situación 
absurda a partir de unos principios ideo-
lógicos que se aceptaban como verdad, 
y a partir de ahí empezó un progresivo 
derrape que ha llegado hasta hoy. Con-
sidero que gran parte del arte actual es 
ajeno al concepto humanista del arte, se 
proclama que el arte debe tener un fin 
social… ¡no, no!, el arte nunca ha ser-
vido para nada, sólo para expresar todo 
aquello del espíritu humano que no tie-
ne manera de expresarse, es decir, lo 
inefable… lo otro sería como hacer un 
documental, que pertenecería más a la 
antropología, pero no al arte…[dice son-
riendo].

¿Qué importancia tiene la historia del 
arte para su pintura?
Es esencial; no considero que la historia 
del arte sea una evolución sino un esta-
do de cambio perpetuo. Me interesa el 
arte de todas las épocas y de todos los 
sitios porque también el oriental me ha 
influido enormemente, tanto de China, 
como de Japón, las miniaturas persas… 
Tengo una visión global del arte y de 
su historia. No considero que las cosas 
sean más o menos antiguas porque, toda 

nuestra contemplación del arte es desde 
la modernidad. Me gusta el arte clásico, 
pero mi visión de un primitivo italiano 
como Giotto es absolutamente distinta 
de la que tenían en su época. Yo lo estoy 
viendo con los ojos de la modernidad; 
me gusta Giotto porque lo veo moder-
no. Todo esto ha sido siempre mi bosque 
donde he ido a buscar lo que me ha in-
teresado, desde un kimono japonés a un 
icono ruso…

¿Qué papel ha jugado el Pop Art en su 
trayectoria?
Muy importante porque coincidió con 
mi juventud, con mi entrada en el mundo 
del arte real. Fue cuando empecé a expo-
ner, a visitar galerías, hablo del año 66 ó 
67. Fue como un flash, me abrió la mira-
da para mirar las cosas de la vida cotidia-
na con otros ojos y justamente este pro-
ceso fue el que me llevó al arte clásico. 
Si contemplaba una lata de Sopa Campbell 
o una Coca-Cola con ojos artísticos tam-
bién podía mirar El Rapto de las sabinas de 
David con los mismos ojos… puede ser 
difícil de entender [dice sonriendo] pero 
realmente es así. Es como si me gustan 
unos tubos de neón… también puede 
gustarme un biombo rococó.  

¿Qué le ha aportado a usted el mundo de 
Walt Disney?
¡Ah, Walt Disney fue decisivo para mí! 
Porque, desde luego, mis inicios al arte 
fueron con Walt Disney. La primera 
película que me llevó a ver mi padre fue 
Blancanieves que me dejó una huella para 
toda la vida… esa cosa de lo pérfido y 
del terror… el bosque de Blancanieves 
es una cosa que… [se interrumpe son-
riendo] o la manzana que se transforma 
en calavera chorreante… yo debía tener 
seis años y se me quedó grabado. Cuan-

En su refugio de Tarifa –sin móvil ni ordenador- Guillermo Pérez Villalta reivindica 
la pintura y el dibujo para construir su mundo ideal. 

Artífice de belleza

ENTREVISTA

«Llevo años luchando 
contra el estilo» 
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Guillermo Pérez Villalta. Foto:  Javier Sampalo
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do doy cursos de arte pongo Fantasía a 
mis alumnos y les propongo que la con-
templen como una obra de arte, como un 
cuadro. Por eso Dalí estaba obsesionado 
también con Disney… hay una clarivi-
dencia en Disney, que también la tenían 
Dalí y Duchamp, sobre la relación entre 
el público y el arte. El artista no quiere 
ser elitista, yo no quiero serlo, me gusta-
ría ser popular. Disney tuvo la capacidad 
de hacer un arte popular que tenía mu-
chos sustratos y lo que parece una cosa 
dedicada a los niños, muy banal, incluso 
cursi, tiene un contenido muy profun-
do… bueno, sabemos que incluso el psi-
coanálisis ha ahondado en las películas 
de Walt Disney. Por ejemplo, El Casca-
nueces de Fantasía es una obra maestra, 
de formas y de contenidos, y hay una 
relación entre el mundo de la estética y 
el mundo popular absolutamente fasci-

nante. 

¿Qué tiene su obra de autobiográfica?
Casi todo es autobiográfico, pero desde 
hace más de 20 años procuro que no lo 
parezca. En los cuadros de esta expo-
sición, por ejemplo, es bastante difícil 
entender qué es lo que estoy contando. 
Es algo deliberado para que no se vea 
que es perpetuamente autobiográfica…  
el problema es que no puede eliminarse 
la subjetividad… yo no tengo un estilo 
personal, lo que pasa es que mi obra se 
reconoce porque la hago yo. ¡Llevo años 
luchando contra el estilo!. No soporto la 
obra de estos artistas que llevan treinta 

años repitiendo los mismos gestos, las 
mismas formas, las mismas cosas… es 
un aburrimiento [dice sonriendo], pero 
bueno, es cuestión de ellos.

Usted no pinta nada hasta que no tiene el 
cuadro en la cabeza con todos sus detalles 
desde la primera idea hasta el cuadro fi-
nal; esto pasa por un proceso de muchos 
dibujos previos…
Sí, sí, y para mí es un proceso muy diver-
tido. Ahora se hacen muchas cosas con 
ordenador, pero a mí no me hace falta 
ninguna maquinita. Como duermo poco 
me da tiempo de pensar mucho las cosas 
[dice sonriendo]. Cuando tengo el esque-
ma claro en mi cabeza empiezo a hacer 
los primeros garabatos, anotaciones muy 
esquemáticas con dibujos microscópicos, 
que apenas tienen 3 cm, una cosa mínima 
para que no se me olvide esa imagen y 
luego ya empiezo con el proceso de bo-
cetos. Es un proceso largo porque puede 
haber varios esbozos y además, los medi-
to muchísimo porque puedo corregirlos, 
ya que mi técnica en los cuadros, que es 
a base de transparencias y superposi-
ciones, no permite correcciones y, como 
no puedo corregir la pintura, las formas 
deben estar perfectamente estudiadas, y 
una vez terminado el boceto lo dejo “en 
barbecho” quince días, un mes, incluso 
varios meses… entonces vuelvo a verlo y 
las cosas que no me parecen bien vuelvo 
a rehacerlas. Cuando me pongo a pintar 
el cuadro está todo muy medido. 

Y sin embargo, su serie Paisajes encon-
trados tiene mucho automatismo. 
Sí, sí, hay un gran automatismo que me 
gusta porque me permite sacar las cosas 
como de la nada… fundamentalmente 
consiste en empezar a pintar  algo como 
una bruma, un magma, y luego la con-
templación de este fondo sugiere formas. 
Es lo mismo que decía Leonardo da Vin-
ci que al mirar las manchas en las pare-
des empezaban a aparecer imágenes que 
nunca había imaginado ni visto. Es una 
sensación sorprendente, y resulta muy 
entretenido y también alucinante, en el 
sentido exacto de la palabra, como una 
alucinación.

Usted defiende la pintura y el dibujo fren-
te a las nuevas tecnologías, ¿qué cree que 
tiene la pintura que nunca podrá tener la 
tecnología?
Siempre he sido muy cauto en todas 
las cosas de mi vida y cuando aparecie-
ron estas tecnologías las observaba con 
prudencia. Claro que ofrecían muchas 
ventajas, pero cuando vi que mis amigos 
vivían absorbidos, decidí que yo no te-
nía tiempo para eso.  Ni siquiera tengo 
móvil, detesto el teléfono, me niego a 
llevarlo todo el día en el bolsillo, ni a ir 
a la playa con el móvil … [dice sonrien-
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do] hay cosas que no aportan placer a mi 
vida, y si no las necesito no me interesan. 
Me siento más libre sin ellas porque para 
mí la libertad es fundamental, si no, uno 
acaba metido en una especie de enredo 
inmenso. Uno de los motivos por los que 
me fui de Madrid es porque tenía una 
vida social casi impuesta que me parecía 
absurda y decidí marcharme a Tarifa, 
aparte de que es mucho más bonito [son-
ríe], porque no quiero que me absorban 
cosas exteriores.

Usted ha dicho: “No me gusta el mundo, 
así que he inventado uno en el que sen-
tirme a gusto”. ¿Qué es lo que menos le 
gusta de este mundo?
Es una forma de evasión, pero eso no tie-
ne nada de negativo, de ahí han salido 
muchas cosas interesantes en el arte y en 
la literatura. No es que no me guste el 
mundo, pero hay cosas que no me gus-
tan, por ejemplo, cómo se porta la socie-
dad. Y como tampoco voy a perder mi 
vida en una batalla como un predicador, 
pues creo que lo mejor es inventarme un 
mundo ideal y vivir de él ¡por qué no! 
Quizás mis melancolías vienen de eso, 
porque cuando salgo a la calle lo que veo 
no me gusta… no me gustan las derivas 
sociales de las cosas: las estupideces se 

ponen como verdades… Hay que pensar 
las cosas por sí mismo, no se trata de co-
ger una ideología flotante por muy her-
mosa que parezca porque está ahí, sino 
que hay que meditar.

¿Qué es para usted la belleza?
La belleza es lo inefable; precisamente 
esta noche estaba reflexionando sobre 
ello. Siempre me he sentido epicúreo y 
hace dos o tres días me propuse leer di-
rectamente a Epicuro, porque veía que 
su filosofía tenía mucho que ver con mi 

propio pensamiento. Él hablaba de pla-
cer y yo creo que se refería a la unión de 
la belleza y el placer, como si fuera una 
sola cosa. Como sabemos que Epicuro 
era también un poco ateo, eso es algo 
que para él supera el concepto de Dios. 
No sabemos qué es, pero sí que hay una 
emoción, una sensación, algo muy pro-
fundo que va mucho más allá de nuestra 
posibilidad de conocimiento: eso es la 
belleza. Toda mi vida he estado subyuga-
do por esa idea de la belleza y como otra 
religión muy antigua, los maniqueos, era 
fundamental porque la belleza emanaba 
de Mani. Sigo pensando que nuestro con-
cepto de belleza debe hacer la vida más 
llevadera, más agradable, más hermosa, 
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como una endorfina. Este concepto ex-
tremo del placer, que sería la mística en 
su grado máximo, esa contemplación de 
no se sabe qué pero que inunda totalmen-
te el cuerpo y nos empapa, lo llena todo 
y da sentido al Universo… pues eso es la 
belleza, eso que no sabemos qué es.

Aunque se considera agnóstico, pinta 
asuntos bíblicos y evangélicos, ¿qué idea 
tiene usted de lo sagrado?
Es difícil de explicar en pocas pala-
bras. No creo en estas cosas pero me 
emocionan profundamente. Tengo una 
extraña relación con el mundo cristia-
no. Me parece que una Anunciación 
es una cosa tan bella… una mujer que 
de pronto va a concebir algo infinito… 
hay una belleza tan profunda. El mismo 
concepto de Isis, y la Virgen… algo que 
se ha perdido a lo largo de la historia, 
ese principio es tan bello, es algo que yo 
llamo la naturaleza dadora, y ese algo 
está en todas partes, se nota... No creo 
en las imágenes, pero ante ellas siento 
algo hermoso, bello, … entonces, ¿por 
qué voy a privarme de ese placer? He 
sentido esas cosas desde joven. De he-
cho tengo una casa en Sevilla funda-
mentalmente porque me gusta su Se-
mana Santa [sonríe].

En su mesilla de noche tiene un monton-
cito de postales de sus obras favoritas que 
contempla antes de dormir, ¿cuáles son 
sus artistas favoritos?
Voy comprando postales en los museos, 
pero no puedo tener todas las de mis 
preferidos porque tendría demasiadas. 
He tenido durante muchos años pintura 
romántica alemana, casi simultáneamen-
te me fascinó el Rococó, y tenía postales 
de Watteau y de Chardin, un pintor que 
me ha impresionado muchísimo, espe-
cialmente su última etapa, que me parece 
exquisita. Ahora, en Tarifa, la postal que 
está encima del montón es La Virgen de la 
silla de Rafael… con él siempre me pasa 
lo mismo: lo miro y digo ¡Dios mío, qué 
belleza! Según las épocas, voy cambian-
do la postal de arriba.

Usted es coleccionista de sus mejores 
obras, ¿con qué criterio las elige?
Me quedo siempre con un cuadro de 
cada exposición. El problema que tengo 
ahora es que aún tengo que elegir con 
cuál me quedo y voy a pedir consejo a 
algunos amigos. Colecciono mis pinturas 
para poder contemplarlas. Vendo mis 
cuadros porque tengo que vivir sino no 
los vendería, es que forman parte de mi 
vida. 

Ha legado toda su obra y su casa-estudio 
de Tarifa al Centro Andaluz de Arte Con-
temporáneo, ¿a qué condiciones está suje-
ta la donación?
Esa donación la he meditado durante 
muchos años; hay una gran cantidad 
de pintura, quince cuadernos con 200 
dibujos cada uno, escritos, muchas co-
sas… al no tener herederos directos, 
pensé en una Fundación pero no tengo 
dinero para ello; como el Reina Sofía 
ya tiene muchos cuadros pensé donar-
lo todo a mi tierra. La condición fun-
damental es que se conserve mi casa 
porque lo que dejo como donación es 
mi propia vida con todas mis cosas, mi 
casa es como una gran instalación, y la 
dejo para que la cuiden. 

Recibió el Premio Nacional de Artes Plás-
ticas en 1985, ¿cómo afectó a su carrera?
Pues lo positivo es que hubo un recono-
cimiento, pero también tuvo un lado ne-
gativo. Como era la primera vez que se lo 
daban a un artista tan joven los medios 
se volcaron en mí, me hice famoso y en 
las fiestas me lucían como un vestido de 
Chanel [dice sonriendo]. Fue algo muy 
perturbador. Mi obra se volvió más os-
cura y no fue hasta que me fui a Roma y 
cambiaron muchas cosas, que salí de este 
mundo oscuro. 

También ha diseñado joyas, ¿las sigue 
haciendo?

Ya no las hago porque no tengo tiem-
po, pero me encantan… Encontrar ta-
lleres que me entiendan es difícil; llevo 
años intentando hacer vajillas, jarrones, 
teteras… Tengo la sensación de que la 
vida se me va yendo y no puedo hacer 
todas las cosas que quisiera. Una de mis 
grandes ilusiones hubiera sido crear un 
jardincito con pabellones, pero no creo 
que lo haga.
 
¿Es coleccionista de algún otro artista?
No, porque mi colección es una enorme 
biblioteca, gigante, riquísima… Como 
las cosas que me gustaría coleccionar no 
puedo tenerlas, tengo buenísimas publi-
caciones de lo que me gusta. Las obras 
que tengo son de amigos, las hemos 
intercambiado, pero lo que sí he colec-
cionado son objetos; tengo vitrinas llenas 
de objetos variopintos que la gente dice 
que son kitsch y que a mí me fascinan, 
cosas absurdas y sin valor, además de 
jarrones de los años 50, lámparas de los 
años 50 y 60…, y todo lo voy a dejar con 
mi colección.

Marga Perera

Hasta el 10 de enero de 2015
Precios: De 1.800 a 60.000 euros

Villanueva, 30. 28001 Madrid
www.galeriafernández-braso.com

La belleza y el placer
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Promover el reconocimiento internacional del arte español es la cruzada personal del 
financiero británico Jonathan Ruffer. 

El histórico condado de Dur-
ham, al noroeste de Inglate-
rra, atesora una exquisita y 
poco conocida colección de 

pintura antigua española distribuida 
entre el Museo Bowes, la Universidad 
de Durham y el Castillo de Auckland. 
Las estancias de éste último acogen una 
famosa serie de lienzos de Francisco de 
Zurbarán, que ocuparon titulares hace 
tres años cuando el financiero Jona-

than Ruffer hizo pública una donación 
de 18 millones de euros para impedir su 
dispersión. La Iglesia de Inglaterra los 
vendía para recaudar fondos y Ruffer 
los adquirió con el propósito de que no 
abandonaran la que había sido su mo-
rada desde hacía 250 años. La pasión 
de este mecenas británico por nuestros 
maestros explica que quiera convertir su 
patria chica en “un trocito de España” 
y en un referente internacional para el 

estudio del arte español.  Su última ini-
ciativa ha sido el simposio Pinturas de la 
Edad de Oro española: Las Colecciones del 
Condado de Durham que tuvo lugar del 23 
al 25 de octubre en colaboración con el 
Museo del Prado y en el que participa-
ron reputados expertos internacionales 
como Gabriele Finaldi, director adjunto 
del Prado y Letizia Treves de la Natio-
nal Gallery de Londres. En paralelo, el 
Castillo de Auckland y el Museo Bowes 

«Queremos ser un trocito 
de España en Inglaterra»

JONATHAN RUFFER

GRANDES COLECCIONISTAS
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acogen exposiciones de pintura española 
argumentadas con préstamos del Prado 
y la National Gallery. 

¿Cómo fueron sus inicios en el coleccio-
nismo? ¿Cuál fue su primera experiencia 
memorable con la pintura española?
Empecé a coleccionar obras importantes 
hará unos diez años asesorado por el re-
conocido experto Anthony Mould. He-
mos formado una colección que abarca 
tres áreas: el arte sacro del siglo XVII, el 
paisaje del siglo XVIII y los bodegones. 
La primera obra religiosa que adquirí 
fue una copia inglesa de un San Fran-
cisco de Zurbarán; no era una imagen 
conocida pero poseía las características 
inconfundibles del gran maestro.
Háblenos de su colección. ¿Qué artistas 
y temáticas le interesan?
La colección consta de un centenar de 
cuadros, de los cuales alrededor de un 
tercio son de temática religiosa.  Cuan-
do iniciamos el proyecto del Castillo 
de Auckland, negociamos la adquisi-
ción de 46 pinturas que eran propiedad 
del Forum Filatélico; de haber salido 
adelante hubiera sido la compra más 
significativa de arte español hecha por 

Reino Unido desde la de la colección 
del Conde Quinto adquirida por John 
y Joséphine Bowes en la década de 
1860.  Por desgracia, los administrado-
res concursales decidieron subastar las 
obras y perdimos la ocasión. 

¿Qué le impulsó a adquirir los cuadros de 
Zurbarán?
Los cuadros de Zurbarán llevaban en el 
Castillo de Auckland desde 1756, y esto 
es algo extraordinario pues se trata de un 
palacio anglicano y de un testimonio de 
un acontecimiento importante en la his-
toria inglesa.  En 1752, el obispo de Dur-
ham, señor del castillo, promovió ante el 
Parlamento un proyecto de ley para la 
emancipación de los judíos. Aquella ini-
ciativa suscitó graves disturbios y tuvo 
que ser revocada. Fue entonces cuan-
do el obispo adquirió estos lienzos que 
describen a Jacob y las doce tribus de 
Israel como un lamento por su libertad 

perdida.  Cuando grandes cenaban con 
el obispo no podían evitar que su Mirada 
se cruzara con la de los patriarcas he-
breos. En 2011 su entonces propietarios, 
los administradores de la iglesia, decidie-
ron venderlos para sanear su contabili-
dad. Pero estos cuadros pertenecían al 
castillo, llevaban adornando sus muros 
más de 250 años. ¡Había que salvarlos!. 

¿De dónde surge su compromiso por pro-
mover el arte español en el Reino Unido?
En el Reino Unido ha existido una gran 
tradición de coleccionismo de pintura es-
pañola, y aquí se conservan numerosas 
obras de gran valor.  Uno siente que esas 
piezas llegaron a las manos de sus due-
ños no como fruto del conocimiento sino 
de las turbulencias de la guerra, así que 
el contexto cultural de las pinturas se ha 
perdido. Son amadas y admiradas, pero 
quizás no son comprendidas. La influen-
cia del Siglo de Oro de la pintura espa-
ñola es, probablemente, la más poderosa 
de todas, exceptuando tal vez, la del Re-
nacimiento italiano.  Por eso quiero que 
sea estudiada, explicada y exhibida.

Usted es el único patrono británico de la 

«Deseo ser un 
embajador eficaz del 

arte español»

Interior del Castillo de Auckland. Foto: Sean Elliott
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Fundación Amigos del Museo del Prado. 
¿De qué forma colabora con el museo ma-
drileño?  
Me enorgullece ser patrono internacio-
nal de la Fundación Amigos del Museo 
del Prado.  Mi ambición es que se incor-
poren muchos patronos más británicos, 
personas que comprendan la importan-
cia del arte español y el papel esencial 
que desempeña el Museo del Prado en 
la vida cultural del país.  Nos gustaría 
ser lo que Lord Rothschild describió a 

la reina de España como «un lugar al 
noroeste de Inglaterra que forma parte 
de España». Si aspiramos a ser embaja-
dores eficaces del arte español, necesi-
tamos mantenernos cerca de su centro. 
Para llevar a cabo esta empresa conta-
mos con el respaldo de dos grandes ins-
tituciones españolas: el Museo del Pra-
do y el Banco Santander, gracias a su 
presidenta Ana Botín.

¿Gozan los maestros españoles de la mis-
ma consideración que sus homó-
logos en el mercado?
El mercado ya reconoció la po-
tencia de la pintura española en 
1850 cuando Christie’s licitó la 
colección de pinturas de Zurba-
rán del rey Luis Felipe propician-
do una diáspora de importantes 
piezas entre los museos naciona-
les de Europa.  Yo diría que las 
grandes obras españolas tienen 
idéntica consideración que las 
mejores de otros países, pero hoy 
el mercado parece reacio a ver la 
grandeza en pinturas que no sean 
de nombres ‘conocidos’.

El condado de Durham atesora 
un extraordinario conjunto de 
pintura española del Siglo de 
Oro. Háblenos del proyecto de 
crear allí un centro para el es-
tudio y la apreciación del arte 
español.
Es un proyecto maravilloso 
pues la Universidad de Dur-
ham, la tercera más importante 
de Inglaterra, posee un conoci-
miento profundo sobre el arte 
español. Además el Trust del 
Castillo de Auckland ha adqui-
rido una antigua escuela ubica-
da junto a nuestra nueva galería 
española.  A sugerencia de Ana 
Botín queremos establecer allí 
un centro de postgrado, muy 
enfocado a los estudiantes de 
América del Sur, para el estudio 
del arte español. Contamos con 
una notable biblioteca, reunida 
a lo largo de cincuenta años por 
la galería Trafalgar de Londres, 
que se desplegará en las estan-
terías que hemos adquirido al 
Magdalene College de Oxford.  
Y confiamos incorporar una 
cuidada colección de dibujos y 
grabados españoles

¿Puede ser el arte un lenguaje de amistad 
entre naciones?
De hecho lo es. Aunque mi español sea 
pobre mi amor por España, a través de 
su cultura, es grande.

Vanessa García-Osuna

Rembrandt, Velázquez y la Naturaleza’ 
así resumía Goya cuando le 
preguntaban acerca de las fuentes 

que inspiraban su práctica pictórica. Esta 
observación indica la proteica gama de 
elementos que caracterizan el mejor 
arte español de todas las épocas. Sus 
múltiples estratos idiosincráticos como 
Escuela explican el duradero entusiasmo 
internacional por el lenguaje de la pintura 
y la escultura, que apreciaron reputados 
coleccionistas, incluso reyes, desde principios 
del siglo XVII, aunque ahora el encanto haya 
palidecido.
Esto es, en parte, resultado de la fluctuación 
de los estímulos vitales -viajes, comercio, 
lengua- así como de la paulatina apreciación 
del asombroso dominio del poder espacial 
que identifica la Escuela española. Grandes 
pintores españoles fueron nómadas 
y políglotas; sus obras más exquisitas 
cambiaron de manos con frecuencia a través 
de adquisiciones (y ocasionalmente fueron 
confiscadas) que hicieron coleccionistas no 
ibéricos. Aquellas piezas, que dormitaban 
silenciosas en colecciones particulares de 
provincias, no conseguían reconocimiento 
hasta que salían al mercado. 
Que esos objetos hayan quedado a menudo 
ensombrecidos por sus equivalentes 
franceses, holandeses e italianos más 
apreciados, no es más que uno de los 
muchos accidentes de la historia del gusto. 
Pero cuando los fuegos artificiales alumbran 
pueden explotar con violencia. La adquisición 
por la National Gallery de la Venus del 
espejo de Velázquez en 1908, que más 
tarde sufrió el ataque de una sufragista, 
marcó en aquel momento un hito. La 
espectacular venta en 1970 del retrato de 
Juan de Pareja, el criado moro de Velázquez, 
procedente de la colección Radnor y ahora 
en el Metropolitan, fue otro acontecimiento 
sobresaliente.  

El mejor arte  
español de 

todos 
los tiempos
Los pintores y escultores 
del Siglo de Oro español 
alteraron radicalmente el 
modo en que miramos, 
sentimos y pensamos el 

mundo.

Jacob, Francisco de Zurbarán. De la serie Jacob y sus doce hijos 
©Auckland Castle Trust

«En los últimos 

tiempos han aparecido 

obras singulares en 

colecciones locales»
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El mercado actual de la pintura aún 
manifiesta signos de este ocasional vigor, 
pero sigue siendo impredecible y pone en 
evidencia dos fenómenos. Uno es la escasez 
de grandes obras españolas disponibles 
para la venta, y el otro, es la energía que 
hoy destila el mercado del arte moderno y 
contemporáneo que tiene la capacidad de 
absorber cómodamente el impacto de un 
material arriesgado solo en su superficie.
La imaginería hiperrealista de la agonía de 
santos piadosos martirizados que define 

la iconografía de muchos trabajos de la 
Contrarreforma, parece menos inquietante 
para museos y coleccionistas cuando están 
dentro del contexto de un pintor de esta 
misma temática como, por ejemplo, Francis 
Bacon. Las diez ‘copias’ del Inocencio X 
de Velázquez que pintó el artista irlandés 
en los años 50, (‘los papas que aúllan’) se 
consideran ahora entre sus obras magnas. 
No es ninguna coincidencia que españoles 
como Pablo Picasso, Salvador Dalí y Juan 
Gris sigan dominando los tramos superiores 
del mercado, algo que se justifica por sus 
contribuciones ampliamente reconocidas a 
los desarrollos del cubismo, la abstracción, y 
el surrealismo a principios del siglo XX.

Los expertos de este campo tan extenso y 
abigarrado, tradicionalmente dominado por 
personalidades poderosas tanto del ámbito 
de la historia como de la historiagrafía del 
arte, siguen conquistando una proyección 
internacional cada vez más amplia. El 
Hispanic Institute de la Universidad de 
Columbia de Nueva York ejerce un fuerte 
liderazgo desde su histórica fundación a 
comienzos de 1920, y un pequeño ejército 
de eruditos europeos, asiáticos, americanos 
y sudamericanos siguen explorando los 

aspectos menos conocidos de las obras así 
como de los artistas españoles más oscuros 
de todos los períodos, contribuyendo así a 
su divulgación global.  
Un capricho dentro del proceloso mar del 
comercio de obras de arte fue el que trajo 
a nuestras orillas en la década de 1750 la 
espectacular serie de Zurbarán de Los doce 
hijos de Jacob; el azar los llevó luego al norte, 
a la localidad de Auckland, al palacio del 
condado de Durham. 
Un mayor conocimiento general sobre la 
importancia de la Escuela española, unido 
a la escasez de material disponible para 
coleccionistas modernos sigue impulsando 
la demanda; y no hay que ignorar la 

aparición en los últimos años de obras 
de arte procedentes de ‘caminos poco 
trillados’ como colecciones locales, que 
son representativas de uno de los periodos 
creativos más fértiles de la historia de España.
Si bien el Prado con sus mil seiscientos y pico 
cuadros sigue siendo el lugar por antonomasia 
para el estudio alla prima, dentro del Reino 
Unido, Dorset puede alardear de Kingston 
Lacy; Londres, de Apsley House; Escocia, 
de Pollock House, al tiempo que nuestra 
National Gallery cuenta con una deliciosa sala 

dedicada a la pintura española.  
Estas colecciones son el fruto 
de la extraordinaria aptitud y la 
previsión mostrada por algunos 
coleccionistas particulares, a 
menudo bien aconsejados por 
otros artistas y asesores, si bien 
algunos de nuestros pintores 
se sumaron al proyecto a su 
manera personal. Así Thomas 
Gainsborough, en el siglo XVIII, 
y más recientemente Ceri 
Richards y Duncan Grant cuyas 
creaciones beben directamente 
de Murillo, Picasso, la tradición 
de los bodegones, e incluso de 
los horrores de la Guerra Civil 
española descritos en el Guernica. 
En el proceso han enriquecido 
con profundidad y amplitud 
nuestra propia Escuela Nacional 
de pintura.
La reciente iniciativa de establecer 
un centro de enseñanza y 
estudios en el noroeste de 
Inglaterra que gire alrededor 
de los fondos de Zurbarán en 
Auckland es un paso valiente 
en sí mismo, y servirá para 
reforzar todo este entramado 
de hilos intelectuales y estéticos, 
prometiendo tejer un tapiz 
coherente. Mi interés personal 
y profesional por este área, 
que ahora cuenta con un 
mercado activo, viene de lejos. 
Involucrarme en la compraventa 
de obras de arte de la Escuela 
española ha reforzado mi 
convicción de que, en momentos 

claves, los pintores y escultores españoles 
modificaron radicalmente el modo en que 
vemos, miramos, sentimos y pensamos el 
mundo. Mi primera visita a Madrid hace 
treinta y cinco años me cambió la vida, si lo 
miro ahora con perspectiva. Quizás el cuadro 
más grande de todos, Las Meninas, que 
cuelga en el Prado desde principios del siglo 
XIX, y una de las maravillas del mundo, haya 
espoleado mi interés por su temática secular, 
pues aunque fue pintado en una era de fervor 
religioso, es una ironía sólo en su sentido más 
estricto. Los poemas registran ambigüedades 
sutiles pero duraderas.

Anthony Mould

Juan de Valdés Leal, Inmaculada Concepción con dos dos donantes ©The National Gallery, Londres 
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Hablar de Agnew’s en el mun-
dillo del arte es hablar de 
respetabilidad y éxito en los 
negocios. No en vano se tra-

ta de una galería con casi dos siglos de 
historia que ha gestionado la venta de 
obras legendarias, entre otras la Venus del 
espejo de Velázquez, para las principales 
pinacotecas del mundo. Thomas Agnew 
& Sons fue fundada por Thomas Agnew 
en Manchester en 1817, inaugurando 
en 1860 su sede en la famosa Old Bond 
Street de Londres, donde la firma pronto 
se consolidó como una galería de referen-
cia en el barrio de Mayfair. Desde enton-
ces Agnew’s ha mantenido una posición 
destacada en el ámbito de la pintura de 
maestros antiguos, y ha contribuido de-
cisivamente a la promoción del arte bri-
tánico contemporáneo desde finales del 
siglo XIX.  Durante generaciones, la fa-
milia Agnew ha asesorado a algunos de 
los coleccionistas más renombrados de su 
época, entre otros, Edward Cecil Guin-
ness, Alfred Beit, Alfred y Ferdinand de 
Rothschild y, más recientemente, Paul 
Mellon, Norton Simon y la Fundación 

Samuel Kress. Agnew’s también ha ac-
tuado en las subastas como representante 
de la National Gallery de Londres, y ha 
intervenido en importantes transaccio-
nes con grandes museos de todo el mun-
do. La galería ha gestionado la venta de 
obras de artistas como Caravaggio, Van 
Dyck, El Greco, Frans Hals, Poussin, 
Rembrandt, Rubens, Vermeer, Tiziano, 
Turner y Velázquez.

En 2013, después de casi dos siglos de 
negocio familiar, los Agnew vendieron 
la empresa a unos nuevos propietarios. 
Su flamante director es Lord Anthony 
Crichton-Stuart, historiador del arte y 
antiguo jefe del departamento de Pintura 
de Maestros Antiguos de Christie’s Nue-
va York, a quien Tendencias del Mercado del 
Arte ha tenido la oportunidad de entrevis-
tar.  

La galería Agnew’s será uno de los ex-
positores destacados en la cuarta edición 
de Paris Tableau, un prestigioso certa-
men especializado en la pintura de maes-
tros antiguos europeos desde la Edad 
Media hasta los años 1870. Una veintena 
de galerías internacionales se dan cita en 

el Palais Brongniart para presentar algu-
nas de sus obras más exquisitas. Al mis-
mo tiempo celebrará de forma simultánea 
un programa de actos culturales que in-
cluye varias exposiciones y un simposio. 

La galería Agnew’s se fundó en 1817 en 
Manchester y lleva en Londres desde 1860. 
Desde 2013 usted está a cargo de esta em-
blemática galería y ha declarado que su 
plan es “dotar de contemporaneidad a los 
maestros antiguos”.  ¿Cómo llevará a cabo 
esa estrategia?
Agnew’s se fundó hace más de 190 años, 
y su nombre es uno de los más respeta-
dos en el negocio, pero en el mercado del 
arte actual no basta solo con el respeto. 
Para lograr que los nuevos coleccionis-
tas encuentren atractivos a los maestros 
antiguos tenemos que explicarles su im-
portancia en el arte contemporáneo y en 
la vida. Esto significa ponerlos dentro de 
su propio contexto al tiempo que damos a 
conocer lo pertinente que sigue siendo la 
pintura antigua, así como lo relativamen-
te económica que puede ser. Creo que de-
bemos ampliar el concepto tradicional de 

Lord Anthony Crichton-Stuart es el director de Agnew’s una galería 
con casi doscientos años de historia que apuesta por reinventarse sin dejar de ser

un referente mundial en pintura antigua.

Los clásicos 
miran al futuro

ENTREVISTA
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maestros antiguos e incluir el siglo XIX y 
los movimientos artísticos de aquel perio-
do. Las pautas de coleccionismo actuales 
son muy diferentes de las históricas. Hoy 
existen muchos coleccionistas interesados 
por distintas disciplinas, tanto en térmi-
nos de épocas como de soportes, ya sean 
pinturas, dibujos y escultura. Nuestra 
galería tiene previsto celebrar eventos y 
organizar exposiciones que propicien un 
diálogo entre todas estas diferentes for-
mas de arte para que puedan admirarse 
y para que se investiguen temas como la 
iconografía y las técnicas pictóricas. Nos 
proponemos demostrar que lo antiguo y 
lo nuevo pueden convivir, como sucede, 
por ejemplo, en la maravillosa Colección 
Menil de Houston, y como vemos en la 
Capilla Rothko, donde el arte abstracto 
es colocado en un contexto cuasi religio-
so, multiconfesional.
 
Agnew’s vendió la Venus del espejo de Ve-
lázquez a la National Gallery de Londres. 
¿Que otras obras maestras españolas han 
pasado por sus manos?
Es casi imposible en el actual mercado del 
arte manejar obras de arte tan importan-
tes como la Venus del espejo de Velázquez 
porque, sencillamente, ya no quedan 
obras así. El nuevo equipo se hizo cargo 
de la galería en enero así que esta pregun-
ta es un poco prematura. Dicho esto, le 
confirmo que ya hemos vendido una pin-

tura a una institución nacional británica, 
y hemos comprado lo que pensamos que 
es un trabajo recién descubierto de José 
de Ribera.

¿Cuáles han sido los grandes cambios que 
se han producido en el mercado de la pintu-
ra antigua? 
En todo el tiempo que llevo involucrado 
en el mercado del arte quizás el cambio 

más significativo ha sido el del gusto y el 
aumento de la rareza. Los que una vez 
fueron considerados maestros antiguos 
‘difíciles’ – pinturas barrocas del norte 
y del sur de Europa con una iconografía 
compleja, a menudo religiosa o mitológi-
ca- ahora son muy populares; por el con-
trario las pinturas profanas de la Edad de 
Oro holandesa del siglo XVII, tradicio-
nalmente una puerta de entrada fácil para 
los nuevos coleccionistas de pintura anti-
gua, se ha vuelto más dificil, excepto para 
los mejores trabajos de los artistas más 
importantes.   Y detectamos el comienzo 
de un interés más amplio por los maes-

El sitio perfecto
 “En Paris Tableau expondremos un pequeño grupo de pinturas caravaggescas del norte de 
Europa para complementar la exposición y el simposio sobre el tema que han preparado 
los organizadores –desvela Lord Crichton-Stuart-  Asimismo ofreceremos una apasionante 
selección de pinturas representativas de distintos géneros y estilos, entre ellas, una temprana 
e intrigante predella del siglo XVI pintada por Benedetto di Montagna, y un trabajo del 
Romanticismo, vivaz y hermoso, de Baron Gerard, ejecutado hacia 1829. En medio, habrá 
trabajos barrocos de artistas como Nicolas Poussin, Bernardino Cavallino, Marco Ricci y Philippe 
de Champaigne, imágenes de un poderoso impacto visual y atractivo estético.” La elegancia y 
seriedad de la feria parisina han sido uno de los alicientes para que Agnew’s acuda a su próxima 
edición. “Quise que el nuevo Agnew’s se erigiera sobre su histórico legado participando en 
ferias muy escogidas como Paris Tableau –asegura el anticuario- París es, obviamente, uno de 
los grandes centros culturales del mundo, y el Palais Brongniart en la Plaza de la Bolsa, que 
acoge en marzo el Salon du dessin, es un lugar maravilloso para celebrar una feria de arte. 
Creemos que Paris Tableau es el sitio perfecto para que expongamos el abanico de obras 
con las que el Nuevo Agnew’s pretende trabajar, sin dejar de ser fieles al negocio esencial de 
nuestra compañía, los maestros antiguos.” 

«Lo antiguo y lo nuevo 
pueden convivir»

François Gerard, Caballos asustados por las olas.
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tros antiguos por parte de coleccionistas 
de otras áreas, tanto de arte no occidental 
como moderno y contemporáneo. Estos 
compradores, digamos, de “fusión”, están 
menos interesados en hacer compras te-
máticas lo que ha conducido a un grado 
de polarización en nuestro mercado. Los 
coleccionistas ahora se decantan por la 
obra siempre que la imagen les seduzca 
y no, como sucedía tradicionalmente, por 
estar especializados en temas, escuelas o 
países. 

Las pinturas han formado parte de su vida 
desde siempre, ¿cuáles han sido las más es-
peciales?
He sido muy afortunado de crecer con 
un cuadro de Jacob de Jordaens en mi 
dormitorio; era el retrato de una mucha-
cha joven (con toda la probabilidad su 
hija) que llevaba una cesta de cerezas. 
Como por ósmosis, esta pintura y otras 
como ella, me contagiaron el amor por 
los maestros antiguos, sobre todo, por 
los retratos, y en particular, por los au-
torretratos. Se dice que el autorretrato 
es la única pintura directa, realista, per-
sonal y verídica. Una obra que compen-
dia todas estas facetas del retrato y que 
tiene una importancia especial para mí 
es un autorretrato de Lovis Corinth que 
se vendió en 2009 en la subasta del le-
gado de Julius Held, el famoso experto 
en Rubens, a quien la viuda del pintor 
había regalado la pintura en 1950. Ha-

bía sido pintado en febrero de 1912 en 
uno de los momentos más oscuros de la 
carrera de Corinth. El artista, dotado 
de un poder y una vitalidad extraordi-
naria, había sufrido un serio revés en su 
salud en diciembre de 1911 tras quedar 
parcialmente paralizado de su lado iz-
quierdo y con un temblor crónico en sus 
manos. Corinth era zurdo y su esposa le 
enseñó a pintar de nuevo con la mano 
derecha. Aquel retrato fue el primer tra-
bajo que hizo a su regreso al estudio, y 
la mirada de dolor y muerte grabada en 
la cara del artista es contrarrestada por 
su tentativa de recuperar el dominio de 
su pincel y la urgencia extraordinaria de 
la pintura. Otras pinturas que me han 
dejado huella han sido el maravilloso 
retrato del criado moro de Velázquez, 
Juan de Pareja, pintado en Roma en 
1650; es un trabajo de una modernidad 
asombrosa, desprovista de todo artificio 
o formalidad; y la versión posterior de 
La sepultura de Tiziano de 1559 que tiene 
el Prado, sobre la que Kenneth Clark es-
cribió de forma memorable: ‘La pintura se 
desliza por el lienzo con tal calor que pareciera 
fuera arder y estallar en llamas’.

Como director del departamento de Pintura 
de Maestros Antiguos de Christie’s usted in-
tervino en ventas memorables, ¿cuáles fue-
ron las más notables? ¿Qué obras pueden 
verse ahora en un museo?
¡Han sido tantas!, entre otras, el Cristo 
atado a la columna de Antonello da Mes-
sina, ahora en el Louvre; Adán y Eva de 
Hendrick Goltzius, ahora en la Natio-
nal Gallery of Art de Washington; La 
Adoración de los Reyes Magos de Andrea 
Mantegna, ahora en el Museo J. Paul 
Getty de Malibú. Y una española, la 
Santa Rufina de Velázquez, que ahora 
está en la Fundación Focus-Abengoa 
de Sevilla.

¿Cómo imagina el futuro del mercado de 
los maestros antiguos? ¿Ven los coleccio-
nistas este  campo como un ‘nicho de inver-
sión seguro’? 
Yo nunca miraría ningún área del colec-
cionismo de arte como ‘un nicho seguro’. 
Es verdad que tradicionalmente el mer-
cado de los maestros antiguos ha estado 
menos sometido a los vaivenes y la arbi-
trariedad del gusto, pero puede que ya 
no sea así. Además, uno debería comprar 
aquello que le gusta y con lo que quiere 
vivir, no para especular con su valor. En 
cuanto al futuro del mercado de los maes-
tros antiguos, me gustaría verlo expan-
dirse, no quedar marginado en el ámbito 
de los museos, sino que pueda ser visto en 
el contexto más rico del arte actual. Esto 

«El mercado de pintura 
antigua es más estable 

que el contemporáneo» 

Jugadores de cartas, Theodore Rombouts
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puede conseguirse a través de la ense-
ñanza y las exposiciones. Me gustaría ver 
cómo nuestra base de clientes crece más 
allá de los tradicionales coleccionistas de 
pintura antigua seduciendo a los amantes 
del arte moderno y contemporáneo y aún 
más, entrando en las mentes de los inte-
resados en el arte no occidental. Cuando 
mira el video de un artista como Bill Vio-
la, la influencia de los maestros antiguos 
es palpable.

Cientos de obras han pasado por sus ma-
nos. ¿Puede evocar la emoción de ver algu-
nas de ellas por primera vez? ¿Cuáles le 
hubiera gustado conservar? 
Picasso decía: “El arte nos limpia el alma 

del polvo de cada día”. El entusiasmo de 
ver por primera vez una obra de arte 
que sientes que te habla a ti es indes-
criptible. Cada obra te afecta de mane-
ra diferente ya sea por los sentimientos 
dramáticos del tema, por lo que el artista 
podría haber estado sintiendo mientras 
la pintaba, o por la simple admiración 
que te suscita ante la belleza de su eje-
cución y como es aplicada la pintura. El 
sentimiento que te invade es de entusias-
mo y temor de estar en presencia de algo 
que, si uno es lo bastante afortunado, 
podría ser un ‘hallazgo’. Entre las obras 
que no he olvidado y que me hubiera 
gustado conservar figura el Cristo atado a 
la columna de Antonello da Messina que 

le mencionaba antes, el retrato de una 
vieja dama de Rembrandt, restituido a la 
familia Rothschild, un pequeño y tardío 
trabajo sobre marfil de Goya represen-
tando a Judith y Holofernes, y quizás, 
por encima de todos, el perrito dormido 
de Gerrit Dou. Tuve la suerte de topar-
me con él en un rincón remoto de Texas. 
Los estudiosos le habían perdido la pista 
en la década de 1920. 

¿Es coleccionista?
Sí, también colecciono. Me interesa un 
abanico de disciplinas variopinto, entre 
ellas, la fotografía, fundamentalmente 
contemporánea, y en especial japonesa. 
También compro pintura y escultura de 
los siglos XIX y XX así como algo de arte 
contemporáneo. No me centro en ningún 
area concreta aunque cada pieza tiene 
que hablarme individualmente. Si tuviera 
que especializarme lo haría en el retrato, 
sobre todo, en el autorretrato y también 
en las obras de juventud de los artistas. 
Poseo uno de los primeros trabajos de 
David Hockney, pintado en su ciudad 
natal de Bradford antes de ingresar en el 
Royal College of Art en 1959, así como 
un cuadrito de Sir John Everett Millais, 
Las tejedoras de guirnaldas, realizado a me-
diados de los años 1840, cuando el artista 
contaba dieciséis años.

Raquel García-Osuna
www.paristableau.com

Encuentros mágicos
Tanto si somos un experto bien informado o un simple amante del arte, lo principal es la 
emoción que experimentemos al estar frente a una pintura que tiene una historia y un alma. 
“No es esencial tener una preparación cultural previa para apreciar una obra de arte” sostiene 
Maurizio Canesso, especialista en pintura italiana de los siglos XV al XVIII, y socio fundador 
y presidente de Paris Tableau. “Solo cuenta la belleza, el encuentro estético. El placer y la 
seducción prevalecen sobre el conocimiento científico, que puede llegar más adelante como 
fruto de un proceso de búsqueda de información.” 
La pintura de los maestros antiguos no es el coto vedado de una élite. Y en términos de precio, 
no tiene por qué ser inaccesible. El mercado es estable y, a diferencia de lo que sucede en el 
del arte contemporáneo, es ajeno a los efectos de las tendencias y la especulación. “Es posible 
encontrar pinturas bellas a precios bastante razonables. Y es mejor adquirir un trabajo bonito 
de un maestro menor que una obra menor de una gran firma” sugiere la galería De Jonckheere, 
una reflexión apropiada para incentivar nuevas vocaciones. “Ser coleccionista no es algo innato. 
Uno se convierte en coleccionista tras sentir la magia de un encuentro que puede suceder en 
cualquier momento” dice Maurizio Canesso. 

Naturaleza muerta con langosta y frutas sobre una mesa, Jan van den Hecke el Viejo
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Ubicada en la exclusiva Fau-
bourg-Saint-Honoré, entre 
el Elíseo y Saint-Philippe du 
Roule, en el corazón del dis-

trito parisino que acoge a los anticuarios 
y galerías más prestigiosos, la galería que 
dirigen Bertrand Gautier y Bertrand Ta-
labardon es un referente internacional en 
arte del siglo XIX. Por su rigor científico 
los catálogos que publican con motivo de 
sus exposiciones son un referente. Ade-
más acreditan un buen número de des-
cubrimientos, el más reciente, un trabajo 
de Caspar David Friedrich. Este mes, la 
galería Talabardon & Gautier participa 
en Paris Tableau, y sobre esta cita así 
como de su experiencia personal como 
marchante conversamos con Bertrand 
Gautier. 

¿Cómo se inició en el mundo del arte? 
Tanto mi socio Bertrand Talabardon 
como yo mismo hemos tenido un fuer-
te espíritu de curiosidad. Las imágenes 
nos planteaban interrogantes, tanto en 
lo emocional como en lo intelectual, y  el 
tratar de comprenderlas nos llevó de for-
ma natural a interesarnos por la historia 
del arte.

¿Cuando se fundó la galería? ¿Qué lo llevó 
a especializarse en el arte del siglo XIX? 
La fundamos en 1992, sin una voluntad 
significativa de especializarnos. Con un 
planteamiento más bien generalista, la 
galería se fue orientando hacia el siglo 
XIX por una simple razón: ese período 
ofrecía todas las oportunidades con las 
que soñaban los jóvenes marchantes. 
En primer lugar, se trataba de un mer-
cado por explorar, con todo lo que esto 
tiene de emocionante. Y más estimulante 
aún era que el siglo XIX es uno de los 
períodos más ricos del arte francés, por 
su diversidad y calidad: en este sentido, 
¡el  XIX francés es comparable al Rena-
cimiento italiano!. Esa gran cantidad de 
obras nos planteaba una necesidad: la de 
escoger. Decidimos centrarnos tanto en 
artistas de renombre como en otros más 
desconocidos pero que nos proporcionan 

La importancia 
de saber elegir

ENTREVISTA

Bertrand Gautier, de la galería parisina 
Talabardon&Gautier, ha tenido la fortuna de 
descubrir obras maestras de importantes artistas.
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la alegría del descubrimiento. Para mí, el 
galerista debe poner su mirada particu-
lar en las obras y asociarlas entre ellas. 
Esto es tan cierto para el marchante de 
arte antiguo como para el de contempo-
ráneo, pero a pesar de todo la cuestión 
de la coherencia se plantea con más in-
tensidad en el primero. No podemos pro-
poner exposiciones monográficas: ¡sería 
inimaginable encontrar una galería que 
expusiera quince pinturas de Poussin!. 
Las grandes obras de los maestros anti-
guos son muy raras en el mercado... El 
reto del marchante de arte antiguo es en-
contrar obras que se correspondan entre 
ellas. Como eso se ajusta a nuestro espí-
ritu de investigación, ¡hemos asumido el 
desafío!.

¿Cuáles han sido los cambios más signifi-
cativos que ha visto en el mercado del arte 
desde la inauguración de su galería? 
El cambio más radical que hemos ob-
servado se produjo al mismo tiempo en 
que empezaba a hablarse de la escasez 
de obras de arte antiguo, y se acentuó 
en paralelo al fenómeno de contracción 
del mercado: estoy hablando de Inter-
net. Este agente ha orientado tanto las 
compras como las ventas hacia lo inter-
nacional. La obra que sale al mercado se 
negocia ahora a nivel mundial. Internet 
nos permite estar al tanto de todas las 
oportunidades que se presentan en todo 
el mundo y en el mismo instante en que 
se presentan. Aquí es donde se distingue 
la capacidad del marchante al elegir las 
obras para construir un todo coheren-
te, permitiendo al coleccionista aportar 
su preciosa ayuda en la formación de la 
colección. El nuevo ritmo impuesto por 
Internet es uno de los cambios más gran-
des del mercado del arte. Nosotros, los 
marchantes, disponemos de un tiempo 
muy limitado para decidir si compramos 
o no una obra. Corremos riesgos que las 
instituciones no pueden permitirse y le 
evitamos ese trance al cliente que com-
pra en la galería. Aquí, el coleccionista 

«El XIX francés es 
como el Renacimiento 

italiano»

Caspar David Friedrich, 
Un búho sobre un árbol desnudo  

Joseph Werner,
El triunfo de Galatea 



38

tiene tiempo para reflexionar, puede de-
cidir con conocimiento de causa. Ofre-
cemos a los coleccionistas serenidad y 
les brindamos la posibilidad de elegir –y 
saber elegir en materia de arte es esen-
cial– con discernimiento. Es así como se 
construye la relación de confianza en-
tre galerista y coleccionista. Las nuevas 
condiciones del mercado explican quizás 
que, a diferencia de las crisis anteriores 
–me refiero especialmente a la de 1992– 
los precios del arte no se derrumbaron. 
Continuaron su ascenso. Desafortuna-
damente para nosotros, este fenómeno 
se ha producido en el arte contemporá-
neo. Nada ha cambiado realmente en el 
arte antiguo, que siempre ha sido menos 
caro que el contemporáneo, lo que des-
pués de todo ¡es bueno para los artistas! 
Pero otro efecto inducido por Internet 
y la evolución del mercado es que todo 
el mundo busca lo mismo y al mismo 
tiempo. Las obras que no encajan en esa 
categoría no encuentran comprador, lo 
que crea huecos extremadamente peli-
grosos.

Su galería descubrió una pintura impor-
tante de Caspar David Friedrich (Un búho 

en un árbol desnudo). Háblenos de aquel 
descubrimiento.
Bertrand Talabardon y yo estábamos al 
acecho. Ya sabe que los galeristas tenemos 
un instinto cazador... Había una subasta 
pública en Cannes. Estábamos en nuestro 
ordenador –¡volvemos fatalmente a In-
ternet!– que nos daba acceso a una foto-
grafía muy pequeña de una obra parecida 
que podría ser atribuida a Friedrich. Sin 
embargo, la calidad era mala y no se po-
día afirmar nada con seguridad. La venta 
había comenzado por la mañana y el Búho 
salía a pujas a mediodía. Sólo teníamos 
el almuerzo para conseguir un teléfono y 
sobre todo para tomar una decisión. Pe-
dimos ver una fotografía del reverso. Fue 
el bastidor lo que nos proporcionó pistas 
sobre la autenticidad de la obra. El marco, 
francés, databa de 1830. En aquella época, 
la única persona en Francia que hubiera 
podido enmarcar un Friedrich era David 
d’Angers, el único coleccionista francés 

del artista. Además de lo emocionante que 
resulta hacer un descubrimiento, este epi-
sodio demuestra que, a pesar de la esca-
sez de obras, todo es posible todavía... a 
condición de contar con los conocimientos 
adecuados y actuar con sangre fría. La 
dimensión psicológica de nuestro negocio 
es esencial. Estamos obligados a compren-
der al cliente, tener con él relaciones pro-
fundamente humanas para conseguir las 
obras más idóneas para él.

Usted ha declarado que la misión de un 
marchante es descubrir obras. Además de 
la de Friedrich, ¿cuáles han sido los des-
cubrimientos más emocionantes que han 
efectuado ? 
Hemos descubierto un dibujo de Adam 
Elsheimer, uno de los grandes maestros 
de la historia de la pintura. A su muerte 
en Roma en 1610, Rubens, que lo había 
frecuentado y admirado, escribió que 
añoraba a este artista. Existían veintidós 
dibujos conocidos de Adam Elsheimer, 
nosotros hemos descubierto el vigésimo-
tercero que además, ¡es su obra magna!. 
Lo hemos vendido al Museo de Munich. 
También hemos descubierto uno de los 
más bellos dibujos de Annibale Carracci 

«El marchante debe 
adelantarse al gusto de 

una época»

JOAQUIN MARTRA
 Dibujos originales para carteles publicitarios

del 15 de octubre al 15 de diciembre

Consell de Cent, 325

08007 Barcelona
T. 93 467 72 03
M. 696 46 50 36

fpinos@fpinos.com
www.fpinos.com

Christiaen van Pol, Vaso de vino y melocotones sobre una encimera de mármol



aparecidos en los últimos veinte años, un 
boceto para el studiolo del Palazzo Farne-
se en Roma; y también hemos identifica-
do obras maestras pintadas por Joseph 
Werner, un artista suizo conocido por 
sus miniaturas, y bocetos de David para 
el Premio de Roma de 1776.

¿Cómo describiría el enfoque ecléctico del 
arte que hace que su galería sea tan espe-
cial? 
Queremos compartir una sensación. ¡Las 
obras no llegan a nuestra galería por ca-
sualidad!. Son el resultado de una lenta 
maduración del gusto. Nuestro negocio 

nos exige estar en sintonía con el gusto 
de una época e incluso adelantarnos a 
éste.  Cada época se nutre de precedentes 
reteniendo una selección que el galeris-
ta refleja en la elección de las obras que 
expone. En este sentido somos el vínculo 
entre el pasado y el presente, y un heral-
do del futuro.

¿Cuáles han sido las ventas más notables 
de su galería? 
Yo citaría evidentemente el Friedrich que 
le vendimos a un coleccionista privado; 
también una obra de Jehan Perréal, un 
primitivo francés, que se ha unido a los 

fondos del Louvre; una obra maestra de 
Louis Anquetin vendida al Museo de Chi-
cago; un cuadro de Anicet Charles Gabriel 
Lemonnier que fue al Museo de Sydney; 
un Maurice Denis, al Museo Van Gogh; 
un Guillaume Guillon-Lethière, al Museo 
de Dallas, y, por último un Corot que nos 
compró el Louvre Abu Dhabi.

Cientos de obras de arte (pinturas, escultu-
ras y dibujos) han pasado por sus manos. 
¿Podría evocar la emoción de ver algunas 
de las obras por primera vez? 
La primera mirada que se posa en un cua-
dro es, en realidad, ya una segunda mira-
da, porque la primera es muy furtiva: el 
sentimiento de codicia que nos invade es 
inmediato. ¡Surge apenas vista la obra!. 
La vemos y lo único que nos importa en 
ese preciso momento es adquirirla. Tras 
la compra, esa primera impresión se ra-
cionaliza al tomarse un tiempo para ob-
servar la obra. Se la somete a una verda-
dera radiografía con una mirada incisiva. 
Liberada del barniz de la codicia, la obra 
queda entonces reducida a su mínima ex-
presión. No dice más que lo que tiene que 
decir. Es en ese preciso momento cuando 
uno se da cuenta de si se ha equivocado 
o no. 

M.P
www.paristableau.com
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Viajar en el tiempo 
«Llevaremos a Paris Tableau un óleo sobre tabla de Philippe Van Brée, el boceto para el cuadro 
que se expuso en el Salón de 1817, porque simboliza bien el espíritu de nuestra galería. Para 
fundirnos con el alma de la feria, centrada en la pintura antigua, hemos reservado una Santa 
Faz de Philippe de Champaigne. Un óleo sobre tela de presencia inquietante, que muestra los 
estigmas de la tortura y, sin embargo, desprende serenidad. También exhibimos un cuadro muy 
davidiano de Joseph-Benoît Suvé: el retrato de un aristócrata, compañero de celda del artista, 
y un sorprendente bajorrelieve imitando el bronce de Piat-Joseph Sauvage, así como también 
nuestro descubrimiento de Werner, ya mencionado antes. Por si fuera poco, presentamos 
una selección de paisajes y estudios al aire libre, que es una de las especialidades de nuestra 
galería.  París Tableau simboliza para nosotros el reto de exponer junto a grandes marchantes 
de pintura antigua. Nuestra galería espera aportar una perspectiva diferente, la posibilidad de 
acceder a la pintura antigua a través de la pintura del XIX. Como si fuera un viaje en el tiempo 
al revés. Proponemos adentrarse en la pintura antigua a través de un período más accesible 
para los aficionados.»


