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un arrendamiento temporal. Así que, sí, 
ahora estoy ocupando este cuerpo, pero 
podría estar fuera de él tanto como lo 
estoy de cualquiera de las esculturas 
de hierro que hay por ahí.  Es un error 
decir ‘mi cuerpo’. Decimos ‘mi cuerpo’ 
como decimos ‘mi casa’ o ‘mi ciudad’; es 
una convención, no una certeza.

¿Es esa la razón por la que quiere incor-
porar al espectador? ¿por qué un especta-
dor puede ser el sujeto de su trabajo?
Es estupendo escuchar que usted, como 
mujer, sugiera que es posible. Algunas 
mujeres ven un problema en el hecho de 
que este cuerpo tenga pene. Mi respues-
ta es que el modo en que lo utilizo tiene 
poco que ver con el heroísmo o las re-
glas de masculinidad. De hecho, la obra 
cuestiona el determinismo sexual.

¿Si no puede hablar de ‘su’ cuerpo, pero 
sólo de ‘un’ cuerpo, ¿realmente importa si 
éste es masculino o femenino? 
Una de mis primeras obras, que nun-
ca venderé, se llama Seeing and Believing 
(1988). Es el cuerpo de un hombre 
embarazado, un cuerpo sin pechos, en 
estado de gestación. Tiene un agujero 
en el ombligo; usted podría decir que 
esta escultura habla de la noción de ha-

bitar; es decir la idea de que el cuerpo 
es la primera forma de arquitectura, el 
primer refugio, y que todos los cuerpos 
salen de otros cuerpos, es la condición 
material desde la que miramos o tende-
mos nuestros puentes a un mundo más 
amplio; es un estado receptivo.

En 2010 su pieza Event Horizon fue ex-
puesta en el Madison Square Park de Nueva 
York. Treinta y un moldes a tamaño natu-
ral de su cuerpo en hierro y fibra de vidrio 
que se desplegaron por senderos y aceras del 
parque así como sobre los tejados del Dis-
trito Flatiron. Vito Acconci me dijo cuando 
lo entrevisté para mi proyecto Personal 
Structures: Time Space Existence, que en 
Nueva York tienes todo tan encima, como 
en primer plano, que rara vez puedes ver 
los edificios, que hay que estar en Brooklyn 
para ver los edificios de Manhattan. ¿Hasta 
qué punto piensa que la gente consiguió ver 
sus esculturas?¿Fue suficiente para usted 
que se instalaran en los tejados?
Event Horizon es un campo escópico, y la 

alta densidad y altura de los edificios de 
Manhattan intensificó, obviamente, la ten-
sión entre lo palpable, lo perceptible y lo 
imaginable. Sin embargo, decidimos situar 
las esculturas tan cerca del borde de los 
edificios como nos fue posible. El proyecto 
abordaba la cuestión de la visibilidad. El 
campo de la instalación no debía tener lí-
mites definidos. El propósito era jugar con 
la particular topología de Manhattan, ha-
ciendo que la gente fuera visualmente más 
consciente de su propio entorno. Lo que 
importa es la manera en que las escultu-
ras contaminan el espacio colectivo de la 
ciudad. Cada obra es como una aguja de 
acupuntura de este espacio. La clave no 
son las esculturas, sino Nueva York, sus 
habitantes, y cómo su percepción del en-
torno se altera como consecuencia de estos 
cuerpos extraños. Trata sobre la mirada 
escrutadora, la idea de mirar y encontrar, 
o de mirar y buscar, y en el proceso reeva-
luamos nuestro propio lugar en el mundo. 
Hice varias instalaciones ‘en el filo’; en el 
mar, en el ‘skyline’ de la ciudad, y ahora 
en las montañas. Todas plantean la mis-
ma pregunta: ‘¿A qué lugar pertenece esa 
cosa que llamamos cuerpo humano?’. Tal 
vez no pertenezca a ningún sitio.  

¿Qué busca en estos sitios al borde del 

Un escultor con ángel
Cuando su monumental escultura Angel of 
the North se presentó en 1998, Gormley 
se convirtió, de la noche a la mañana, en el 
escultor más popular de Reino Unido.  La 
maqueta a tamaño real de aquella pieza se licitó 
en 2011 en Christie’s Londres rematándose en 
3,3 millones de euros, su récord de artista en 
subasta.
Representado por la potente galería White 
Cube, el escultor británico trabaja en un 
estudio diseñado por 
David Chipperfield situado en la zona de King’s 
Cross de Londres. Su obra está pensada para 
el público general, no para la élite, y esto se 
traduce en que nunca ha sido un objetivo 
preferente de los coleccionistas, algo sobre lo 
que ha hablado con rabia en una entrevista: 
‘Soy uno de los viejos pedos pre-Damien Hirst 
que no han sido capaces de dominar el arte del 
‘bussiness’. Así que he terminado acumulando 
una horrible montaña de trabajos invendibles; 
hacerlos costó una fortuna pero, en realidad, 
son inútiles. Me refiero a 300 bloques de 
hormigón que pesan 120 toneladas y requieren 
cinco mil metros cuadrados para exponerse 
-¿qué museo va a querer algo así?- Los he 
conservado durante doce años y me cuesta 
más almacenarlos que crearlos.’ Sin embargo 
Gormley hizo copias de las 100 figuras de su 
instalación Another Place que adornaban Crosby 
Beach, de Liverpool, y ahora cada una de ellas 
se vende de forma individual por precios de 
130.000 a 230.000 euros. 

Antony Gormley, Seeing and 
believing, 1988 © el artista

Gormley investiga los 
conceptos de espacio, 
tiempo y existencia
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abismo? ¿Cómo se relaciona ‘el peligro’ de 
estar al filo con su comprensión del cuerpo 
como el primer refugio?
La obra examina tanto el contexto 
como el cuerpo entendido como campo 
de pruebas, y se interroga por la natu-
raleza irreflexiva del espacio colectivo. 
En cada instalación de Event Horizon la 
naturaleza del espacio es diferente y de 
hecho la reacción de los habitantes será 
distinta.

En 2007 Event Horizon se mostró en 
Londres; en 2008 en Rotterdam, y en 
2010, se expuso en Nueva York. ¿Cómo 
contribuyeron esos lugares tan diferentes 
a responder su pregunta?

Al ser animales verticales, con el cortex 
cerebral situado en el punto más alto del 
cuerpo, el cuerpo humano se ha separado 
de la mayor parte de la biosfera. La verti-
calidad es un tema esencial de esta obra. 
Seguimos planteándonos la misma pre-
gunta: ¿a qué lugar pertenece el cuerpo 
humano, ahora que nos hemos separado 
en términos de especificación de aque-
llos otros animales, más complicados?. 
El cuerpo humano se ha distanciado y en 
algunos sentidos podría pertenecer más 
al espacio que a la Tierra. Cuando Event 
Horizon se presentó en Moscú tenía muy 
presentes las imágenes de un astronauta 
flotando alrededor de la ciudad como fu-
turo reino imaginado del cuerpo humano. 

Siempre intento empezar por el lugar.  
Un cuerpo se introduce en el espacio in-
cluso si el cuerpo no es figurado. Tome 
por ejemplo mi obra Another Place (1997) 
–que fueron cien piezas instaladas en la 
playa. Es interesante notar que incluso 
ahora, cuando tienen una sede perma-
nente en las orillas del río Mersey, en 
las afueras de Liverpool, su origen está 
en el Wattenmeer [el humedal costero 
más importante de Europa]. No lo ha-
bría hecho si el lugar no fuera realmen-
te extraordinario: la desembocadura del 
río Elba donde el mar entra hasta más 
de siete kilómetros. La calidad de la luz 
y la forma en que el cielo se refleja en la 
tierra transmite un sentimiento de estar 
al filo, y aún al mismo tiempo de estar 
en el ‘ahora’. No es sublime y románti-
co en el sentido tradicional debido a los 
grandes cargueros que cruzan el hori-
zonte continuamente.   

¿Qué quiere decir con los conceptos de ‘es-
pacio’ y ‘arquitectura’? ¿Cómo los expli-
caría en relación ‘con el cuerpo’?
Es una gran pregunta. Piense en el deba-
te entre Newton y Leibniz sobre el espa-
cio como contenedor de todas las cosas; 
como un condicionamiento casi divino. 
Leibniz sugiere que este espacio no es un 
criterio, sino simplemente la relación en-
tre objetos. La autoridad viene del infini-
to; la posición de un objeto o de un grupo 
de objetos tiene una relación no sólo con 
todos los demás objetos, terrestres y ce-
lestes, sino con lo que existe más allá del 
horizonte perceptual. Creo que el desa-
fío más grande al que me he enfrenta-
do en mi carrera fue cómo reconciliar 
el espacio de la imaginación, anclado 
en el cuerpo, con el espacio en general. 
Algunas de mis primeras obras más sen-

 Artista y modelo
La primera vez que Antony Gormley sacó un 
molde de su propio cuerpo fue memorable. 
“Todo lo que podía salir mal sucedió –
recordaba en una entrevista- Todo mi vello 
púbico se quedó atrapado en la escayola. Ni 
con toda la vaselina del mundo era posible 
despegarlo. Y además la postura era de lo 
más forzada. Fue terrible, terrible. Fue en 
1980 o 1981. Yo había creado dos piezas: 
una titulada Orgullo de madre, en la que 
devoraba mi propio cuerpo hecho a base de 
rebanadas de pan, y otra llamada Habitación, 
que eran mis ropas convertidas en una jaula, 
y pensé: ‘Bueno, el siguiente paso debería ser 
trabajar directamente con mi propio cuerpo’. 
¡Nunca imaginé que seguiría haciéndolo 
veintiocho años después!”. Durante doce 
años, su esposa, la pintora Vicken Parsons fue 
la encargada de sacar los moldes del cuerpo 
del artista, pero ahora esa delicada labor la 
realizan sus dos ayudantes. 
 

Antony Gormley, Event Horizon, 2007. Foto: James Ewing. Cortesía Sean Kelly Gallery, Nueva York, y White 
Cube, Londres. © el artista
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cillas, como Full Bowl (1977-78), tienen 
un vacío en su núcleo. Al instalar una 
masa de cuencos que puede alargarse 
indefinidamente se logra un sentido de 
la indeterminación. Esto sugiere que 
hay una relación entre el vacío íntimo y 
otro que se extiende... Lo mismo puede 
decirse de la relación entre el espacio en 
el que nos adentramos al cerrar los ojos 
y el espacio en general. Cuándo estoy 
despierto pero tengo los ojos cerrados, 
me pregunto  “¿Donde estoy ahora?”. 
Estoy en algún sitio, pero el mundo 
como objeto visual no está aquí. Este 
espacio de conocimiento está contenido 
en un espacio físico. Estos dos espacios, 
de algún modo deben reconciliarse. La 
última tentativa que he hecho para re-
conciliarlos es Blind Light (2007) donde 
experimentas la misma sensación, pero 

dentro de la luz. Si salieras al exterior, 
al jardín, y cerraras los ojos durante una 
noche sin estrellas, experimentarías una 
oscuridad dentro de otra oscuridad. Si 
trabajaras sobre esto tal vez podrías ex-
traer alguna relación armónica de am-
bas. En mi pieza Blind Light caminas a 
través de un pasillo hacia una habita-
ción con 7.000 lúmenes de luz brillante 
pero no puedes ver nada.  Ni siquiera 
las manos o los pies. Estás despierto, es-
tás consciente, estás en el espacio, pero 
éste ha dejado de tener coordenadas. 
Esto es lo más cerca que he estado de 
conseguir una reconciliación física en-
tre estas dos realidades espaciales.  

¿Cómo describiría el concepto de ‘presen-
cia’ en su obra? ¿Plantea una confronta-
ción con la conciencia del ser, del existir?
Creo que sí. ‘Esa cosa existe; por con-

siguiente, yo también existo’. La única 
excusa para la existencia de la escultura 
consiste en que refuerza la existencia 
del receptor. Yo diría que la obra está 
vacía; su función simbólica es escasa, 
y no tiene función narrativa. Su único 
poder reside, en cierto modo, en el tema 
que refleje o proyecte. Y ese tema está 
siempre en el espectador. Como le afec-
ten estas cosas al lugar en el que están 
es como una especie de acupuntura. Las 
esculturas son una forma sencilla de ha-
cer que el sitio cuente. 

Usted ha descrito el cuerpo como un lugar 
de memoria y transformación. En One 
& Another, su proyecto para Trafal-
gar Square de Londres - la transforma-
ción del cuerpo parece literal: ‘el cuerpo’ 
cambia cada hora. ¿Es esto cierto en su 

caso?¿Hasta qué punto puede hablar sobre 
‘el cuerpo’ en esta obra? ¿Qué importan-
cia tienen los intervalos de tiempo de una 
hora?
Este fue un ejercicio de auto-representa-
ción, pero también un ejercicio cuestio-
narse el estatus de la estatua: la estatua 
que perdura en el tiempo y en los elemen-
tos. Hoy el arte está siendo reemplazado 
por la vida. Pero también tiene que per-
durar, en el tiempo y en los elementos, y 
por ello era importante que fuera una ocu-
pación ininterrumpida del plinto durante 
los cien días. La idea de esto era hacer un 
cambio de marco lento que sin embargo 
tuviera una continuidad. Comenzamos 
con el individuo, y acabamos con algu-
nas ideas sobre el cuerpo colectivo. Cada 
persona que contribuyó a aquel horario 
de representaciones lo transformó. Todo 
mi trabajo exige una cierta clase de pro-

yección. Uno podría decir: ¿Cómo pro-
yectamos nuestras vidas en el silencio y 
la inmovilidad de la escultura? ¿Cómo la 
utilizamos como foco para las cosas que 
tenemos y de las que carece (es decir, 
libertad de movimiento, pensamiento y 
sentimiento)? Y en cierto modo esto es 
exactamente lo que hizo One & Other: este 
espacio aislado e idealizado de escultura 
pública que se convierte un lugar de pro-
yección personal.

Los conceptos de tiempo, espacio y existen-
cia, están presentes en su carrera desde los 
comienzos. ¿Cómo presenta el tiempo en su 
obra? ¿Cómo entiende esta relación entre 
sus actos artísticos y la influencia del tiem-
po?
Bueno, cada pieza comienza ontológica-
mente a partir de un instante de tiempo 
vivido; un cuerpo vivo en un tiempo real; 
en un espacio particular. Los resultados 
de esa ontología son expuestos entonces. 
Así podrá decir que es un asunto de tiem-
po biológico, de tiempo industrial y de 
tiempo sideral. Haces algo que comienza 
con este momento vivido en tiempo hu-
mano y lo traduces a un objeto que está 
hecho de tiempo industrial, o dicho de 
otra forma, de tiempo de producción de 
serie. De esta forma lo expones al tiempo 
sideral poniendo, por ejemplo, estas co-
sas en la orilla del mar, donde desapare-
cerán completamente de tu vista cada 12 
horas cuando las cubra la marea. Asi que 
aquello que sucede a un objeto es un re-
cordatorio de la necesidad de ser oportu-
no, pero también de que envejecemos; el 
desgaste, la decrepitud. El tiempo es una 
sustancia muy activa a través de la cual 
experimentamos el espacio. Esto es algo 
que comparto con Olafur Eliasson. Tome 
la Teoría de la Relatividad: apenas esta-
mos comenzando a vivir el espacio-tiem-
po en términos de ser capaces de com-
prender físicamente que el tiempo es una 
dimensión del espacio y el espacio es una 
dimensión del tiempo. O el hecho de que 
algo como el ciberespacio rompa los lími-
tes espaciales y podamos hablar al mismo 
tiempo con alguien que está en Beijing o 
Los Angeles. Así que la vieja idea acerca 
de la locomoción corporal como defini-
toria de la duración entre puntos ha des-
aparecido. Es por eso que la escultura, 
por su capacidad de construir lugares, se 
ha vuelto tan importante. Siempre pien-
so en el arte como una comunicación con 
lo que no ha sucedido, con aquellos que 
nunca se conocerán –y que tal vez ni si-
quiera son seres humanos. Uno de los le-
gados más hermosos de los humanos es la 
necesidad de comunicar lo que, de alguna 
forma, es inconcebible, impalpable, inefa-
ble e inconmensurable –que reside en el 
otro lado de nuestro horizonte perceptivo.

Karlyn De Jongh

Antony Gormley y Karlyn De Jongh en el estudio del artista en Londres. Foto: Global Art Affairs Foundation
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La mirada felina y el halo de fem-
me fatale de Jessica Lange (Min-
nesota, 1949) fueron las llaves 
que le abrieron las puertas de 

Hollywood y del circuito teatral de Broad-
way; en los dos ámbitos, la celebridad y el 
reconocimiento le llegaron gracias a una 
galería de heroínas torturadas, persona-
jes que vivían peligrosamente en el lado 
oscuro, convirtiéndose en la musa etérea 
de dramaturgos como Tennessee Williams 
tras interpretar a tres de sus personajes 
femeninos más emblemáticos. Lange tuvo 
una infancia muy agitada, su padre era 
viajante y de niña se mudó de ciudad casi 
una veintena de veces.  Estudió dos cur-
sos de Bellas Artes en la Universidad de 

Minnesota antes de escaparse a París jun-
to a su esposo, el fotógrafo español Paco 
Grande [hijo del científico asturiano Fran-
cisco Grande Covián] quien la introdujo 
en el mundo de la fotografía.  En la capital 
francesa estudió mimo y fue bailarina del 
coro de la Opera Comique. A su regreso 
a Estados Unidos, la pareja se instaló en 
Nueva York, donde Jessica trabajó como 
camarera y modelo hasta hacer su debut 
en el cine, en 1976, encarnando al amor 

platónico de un gorila gigante en un re-
make de King Kong.  Tuvieron que pasar 
tres años hasta que su cara volviera a apa-
recer en la pantalla grande.  No obstante, 
la actriz hizo buen uso de ese paréntesis, 
estudiando teatro y estrechando lazos con 
algunos pesos pesados de la industria ci-
nematográfica, entre ellos el director y 
coreógrafo Bob Fosse,  que la seleccionó 
para el reparto de su emblemático musi-
cal autobiográfico All That Jazz que ganó 
la Palma de Oro en Cannes y donde Lan-
ge hacía de ángel de la muerte.  Pero su 
gran momento estaba a punto de llegar. Se 
convirtió en mito erótico mundial con su 
papel en la cuarta versión de un clásico del 
cine negro El cartero siempre llama dos veces 

Al tiempo que desarrollaba 
una intensa carrera 

en el cine y el teatro,  
Jessica Lange cultivaba 

en silencio y lejos de 
miradas indiscretas, su otra 
gran pasión: la fotografía.

Dos vidas al instante

FOTOGRAFÍA

«La fotografía me 
ofrece un equilibrio 

entre ver y ser vista»
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como partenaire de Jack Nicholson, en el 
remake dirigido por Bob Rafelson. 1982 
marcó un punto de inflexión en su ca-
rrera. Produjo y protagonizó Frances una 
adaptación de la autobiografía de la actriz 
Frances Farmer, el papel que siempre ha 
considerado su mejor trabajo. Fue duran-
te aquel rodaje cuando conoció al actor y 
dramaturgo Sam Shepard, el hombre que 
sería padre de dos de sus tres hijos y con 
quien entablaría una sólida relación senti-
mental que ya dura tres décadas (anterior-
mente había tenido una hija con el bailarín 
Mijaíl Baryshnikov). Fue Shepard quien 
años después le regalaría una Leica M6 
con la que la actriz retomaría su afición 
por la fotografía. Jessica Lange cuenta en 
su haber con dos Oscar por las películas 
Las cosas que nunca mueren y Tootsie, cinco 
Globos de Oro, dos premios Emmy, y un 
premio del Sindicato de Actores (SAG), 
tres de los últimos por su interpretación 
en American Horror Story, la serie que ha 
revitalizado su carrera y con la que ha 
iniciado su despedida del mundo del es-
pectáculo. “Otra obra de teatro, quizá una 
o dos películas, una temporada más de 
American Horror Story... y eso es todo para 
mí. Porque creo que es suficiente. Quie-
ro retirarme en lo alto” contaba en una 

reciente entrevista. Posiblemente, alejada 
de los focos pueda dedicar más tiempo 
a su otra pasión, la fotografía. Entre sus 
actuales proyectos fotográficos figura una 
exposición en México DF en la Galería 
Hispánica Contemporánea y otra mues-
tra en São Paulo, comisariada por Anne 
Morin y diChroma photography, en el 
MIS-Museu da Imagem que se inaugura 
el 10 de febrero.  “Cuando hago fotogra-
fías me dejo guiar por las emociones –ex-
plica Lange- Me tomo todo el tiempo para 
escucharlas. Estoy tan atenta a ellas como 
a lo que sucede fuera, en el mundo.  La 
fotografía refleja la coincidencia de lo que 
pasa dentro de mí y de lo que ocurre en 
el exterior. A veces, no lo puedo explicar, 
es algo instintivo. En este sentido, deam-
bular por distintos lugares es importante. 
Este movimiento me permite dejar que las 
cosas surjan, sin provocarlas.” Tendencias 
del Mercado del Arte tuvo la oportunidad de 
conversar con la diva durante su estancia 
en Tenerife, con motivo del rodaje de la 

película Wild Oats en la que comparte car-
tel con Demi Moore y Shirley MacLaine. 

Usted tiene lazos especiales y profundos con 
España. ¿Qué le ha traído por nuestro país 
esta vez?
Es cierto que mantengo un vínculo muy 
estrecho con España, desde hace muchos 
años. Es un país en el que me encuen-
tro bien. Conservo muchos recuerdos de 
cuando era joven. Atravesé en varias oca-
siones la península de punta a punta, des-
de Andalucía hasta Asturias, de Barcelona 
a Madrid. Esta vez, acabo de pasar una 
temporada en las Islas Canarias por temas 
de trabajo.

Visitó por primera vez nuestro país en los 
años 60. ¿Qué le llamó la atención enton-
ces?
Ha pasado mucho tiempo ¡y todo ha cam-
biado tanto!. En aquella época no hacía 
fotografía, la vivía desde fuera, pero con-
servo, sobre todo, intensos recuerdos de 
los paisajes. Me impresionó la aridez, la 
sobriedad que pueden tener los paisajes 
del sur, en oposición a la exuberancia de 
los del norte. Es quizás lo que más me ha 
marcado en comparación con los gran-
des espacios americanos cuya diversidad 

«Me interesa 
fotografiar lo cotidiano, 

no lo espectacular»

Minnesota Snake Rec
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se extiende por superficies más extensas. 

¿Por qué decidió consagrarse en exclusiva 
a la interpretación y dejar la fotografía?  
En realidad empecé a cultivar la fotografía 
y a tomármela en serio hace unos veinte 
años. Nunca me planteé sustituir mi profe-
sión de actriz por la fotografía, sino “com-
paginar” ambas pasiones. Las dos se re-
troalimentan.  La fotografía me permite ver 
el mundo. Es una cuestión de posición, de 
distancia, de equilibrio entre ver y ser vista. 

La fotografía quedó en un segundo plano 
hasta hace quince años, cuando su marido 
Sam Shepard le regaló una Leica. ¿Qué le 
motivó a coger de nuevo la cámara?
En mi hogar, yo era la encargada desde 
siempre de documentar los acontecimien-
tos familiares, en especial, desde que lle-
garon niños a nuestras vidas. Sentíamos la 
necesidad de atesorar los recuerdos, de ar-

chivarlos y de crear una memoria. Cuando 
llegó a mis manos la Leica, que aún sigue 
conmigo y me acompaña en muchas oca-
siones, entendí que lo que iba a hacer con 
esta herramienta iba a ser distinto. Aunque 
sigo fotografiando en un contexto privado, 
esta cámara me permitió dar un paso más 
allá y fotografiar “lo que veo” fuera de mi 
entorno más íntimo e inmediato. Muchas 
veces doy largos paseos allá donde me en-
cuentre y tomo fotografías de lo que me lla-
ma la atención de manera intuitiva.

Como fotógrafa usted parece atraída por la 
noche, ¿por qué? ¿es cierto que no utiliza 
flash?
Más que la noche, y particularmente Méxi-
co, lo que me llama la atención es ese breve 
intervalo en el que se anuncia el final del 
día, y el principio de la noche, donde las 
evidencias engañan y se hacen apariencias. 
Es un momento en el que se confunde lo 
real y lo imaginario. Se superponen imáge-
nes y se crea una materialidad y una den-
sidad extraña. No utilizo el flash justo por 
esta razón, para no destruir esa materiali-
dad. Prefiero captarla con tiempos de ex-
posición más prolongados donde siempre 
existe un margen de tiempo que permite 
que sucedan “accidentes fotográficos.”

En su colección privada 
hay firmas como 

Cartier-Bresson y 
Walker Evans

Minnesota

‘Cosas que veo’
‘What are these pictures, I ask’. ‘Oh, things I 
see’. ‘Things I see’, responde ella, como una 
letanía, un leitmotiv, casi un canturreo que se 
lanza tras una interjección y va rodando solo, 
sin necesidad de más impulso. Las fotogra-
fías de Jessica Lange no necesitan cargarse 
de frases inútiles […] son escollos sin más 
pretensiones que hacer visible el movimiento 
de la vida. Jessica, en sus recorridos, se ha 
encontrado con ella, aquí y allá, en lo sencillo, 
en lo común, en la ceguera. Esa joven y su 
rostro de otro tiempo, que alza los ojos hacia 
el cielo, como trazando una línea invisible ha-
cia otro lugar, nos devuelve a una suerte de 
trilogía, de trinidad. El interior de una capilla, 
bañada por esa luz lechosa típica de los paí-
ses nórdicos, invadida por un denso silencio, 
que se estremece en ese mismo instante por 
la discreta presencia de un individuo, sentado 
al fondo, solo. Es el eco de Muchacha leyendo 
una carta de Johannes Vermeer. O también 
como los dos niños suspendidos en una 
barrera, balanceándose como notas musicales 
que tararean sobre una partitura. Los blancos 
y negros están en equilibrio. Todo está ahí.”

Anne Morin.  
Comisaria de la exposición
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¿Qué rasgos deben tener en común una ac-
triz y una fotógrafa?
Una faceta equilibra y compensa la otra. 
Es una cuestión de posición, de relación 
con el mundo. En la primera situación, es-
toy expuesta, estoy en escena, soy visible, 
pero estoy fuera del mundo, pues es una 
ficción; en la otra situación, soy observado-
ra, estoy dentro del mundo y soy invisible. 
Cada una de las posiciones tiene sus atribu-
tos. La fotografía me permite ser partícipe 
del mundo y a la vez testigo de él. Es una 
proyección de la realidad. Por ese motivo 
me interesa particularmente fotografiar lo 
banal, lo cotidiano, lo que pasa desaperci-
bido, y no lo espectacular.

México ha inspirado gran parte de su obra. 
¿Por qué este país es tan especial para us-
ted? 
Me siento muy bien allí, es un país que siem-
pre me ha atraído. Voy a menudo, cada vez 
que puedo. ¿Qué me atrae? La luz, la gente, 
la sencillez, la calidez de las personas. Es un 
país extraordinario, enorme, donde siempre 
hay cosas por descubrir.

Cuando trabaja como actriz, ¿le gusta ha-
cer fotos del rodaje, de sus compañeros…?
No, es algo que nunca hago, ni he hecho. 
Diferencio muy bien los dos mundos. Fo-

tografiar en un set no es algo que me inte-
rese. El mundo real, en cambio, sí.

Usted ha sido retratada por importantes 
fotógrafos. ¿Quiénes fueron los más espe-
ciales?
No sabría decirle. Retratar a alguien es 
una cosa y ser retratado, otra. Para mi no 
es una experiencia memorable, ni singular.

Además de fotógrafa usted es una exquisi-
ta coleccionista de fotografía. ¿Hay alguna 
obra de la que no quisiera separarse nunca?
Formar una colección exige tiempo. Ten-
go imágenes de Cartier Bresson, de Jo-
sef Koudelka, de Walker Evans… Son 
obras importantes para mi porque me han 
influido a la hora de mirar el mundo, de 
fotografiar, pero, en la actualidad, poseer-
las no lo considero  relevante. Las poseo 
y disfruto contemplándolas, pero estoy 
en un momento de mi vida en que prefie-
ro simplificar, es decir, vivir con menos, 
descargarme, deshacerme de objetos, de 
lo material en general. Me atrae más vivir 
experiencias, emociones, algo que afortu-
nadamente me procura la fotografía.

Vanessa García-Osuna
Imágenes: Cortesía Jessica Lange/diChroma 

photography

México, on scene 
México ha inspirado una parte 
importante de la producción fotográfica 
de la actriz quien encuentra allí la 
sencillez a la que aspira. En el país 
centroamericano la vida comienza 
cuando cae el sol y Lange, que no 
utiliza flash, desvela su cara más oculta 
en imágenes cargadas de misterio y 
emoción. “Furtiva, delicada, discreta, 
Jessica Lange entra en escena, está 
presente en la historia que nos cuenta, 
lanzándose cuerpo a cuerpo con la 
realidad –escribe la comisaria Anne 
Morin- desvela lo que se escapa y hace 
subir a la superficie de la noche, la 
luz de la sombra, como un pintor las 
formas de su modelo. La profundidad 
de los negros, los blancos que restallan 
en el aire como latigazos, las materias 
voluptuosas, sensuales, flotantes, el olor 
de la noche que cae, el alboroto de las 
músicas populares.” 

«De México me atrae 
su luz y su gente»

Día de los Muertos, México
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Arquitecto por formación, di-
señador por adopción, pintor 
por vocación y escritor por 
deseo de ganar amigos, Oscar 

Tusquets Blanca es el prototipo del artista 
integral que la especialización del mundo 
moderno ha llevado progresivamente a la 
extinción”. Así se define Oscar Tusquets 
(Barcelona, 1941), que ahora presenta 
cuarenta años de pintura en la Galería Ig-
nacio de Lassaletta.

Usted quiso ser pintor antes que arquitec-
to…
Cuando era pequeño quería ser Miguel 
Ángel [dice sonriendo]… Empecé en la 
Llotja, en Barcelona, a los doce años; iba 
por las tardes a dibujar yesos hasta que 
entré en Arquitectura; incluso hubo un 
momento en que tuve la tentación de no 
hacer Arquitectura sino Bellas Artes; mi 
madre lo veía bien, pero mi padre lo veía 
como un riesgo, en el sentido económico, 
porque arquitectura parecía una profesión 
más rentable, no es como hoy; la arquitec-
tura me enganchó y yo era un pintor do-
minguero. Durante mucho tiempo no ex-
puse porque soy un pintor muy lento y me 
daba pena desprenderme de mis cuadros, 
y cuando me fui quedando sin trabajo 
como arquitecto y muy poco como diseña-
dor, cada vez pintaba más. Acostumbrado 
a un trabajo tan constreñido por tantas co-
sas –el dinero, las ordenanzas municipales, 
las medidas de seguridad- … pintar lo que 
uno quiere es muy gratificante. Ahora me 
paso el 80% del tiempo pintando; como 
arquitecto hago algún contrato especial, 
como una estación de metro en Nápoles o 
el montaje de una exposición de Salvador 
Dalí; hacer viviendas u oficinas aquí se ha 
convertido en una aventura prácticamente 
irrealizable.

Exponer 40 años de pintura es como un au-
torretrato, ¿cómo se ve usted a través de la 
exposición?
No era tan voluntario presentar 40 años. 
Había hecho una primera exposición en 
la Galería Artur Ramon y se vendió bas-
tante bien aunque era ya el inicio de la 
crisis…  ya no hice ningún intento de vol-
ver a exponer. Pensé continuar pintando 
e imaginé que vendrían tiempos mejores. 
Hace poco vino a verme Ignacio de Las-
saletta muy entusiasmado y pensamos en 
un título: Amor y Muerte, así que pensé 
incluir cuadros de hacía años que nunca 
se habían expuesto; el más antiguo es de 
1977, aunque bastantes los he pintado en 
los últimos meses. Es evidente que cam-
bio muy poco de ideas; si nos fijamos en 
la exposición no hay grandes cambios, se 
notan sólo en el precio de la obra; vender 
por puntos me parece paradójico porque 
entonces todos los cuadros de Vermeer 
serían baratísimos. Mi criterio se basa en 
lo mal que me sabe desprenderme de una 

pintura que ya no podré repetir, porque el 
modelo ya no existe o porque ya no vivo 
en aquella casa… por eso las obras más 
antiguas son las más caras, porque pienso 
que las más recientes aún podría volver a 
hacerlas. Aún así, creo que hay una con-
tinuidad; por ejemplo, en la exposición 
todo empieza siendo amable, con objetos 
queridos: mi hija, mi ciudad, mi jardín, 
Ampurias… y va haciéndose cada vez 
más dramática, no interviene para nada la 
cronología. Recuerdo que Salvador Dalí, 
la persona más divertida que he conoci-
do, cuando le preguntaban ‘¿Qué hay de 
nuevo en la pintura, señor Dalí?’, decía: 

‘Velázquez’; pues yo pienso igual [dice 
sonriendo], y en arquitectura, lo mismo. 
Cuando entro en el Panteón de Roma 
siento una emoción que no tiene nada que 
ver con la novedad, una sensación que no 
me ofrece ningún edificio contemporáneo. 

¿Qué relación tiene la arquitectura con 
amor y muerte?
La arquitectura es un arte apasionante 
pero muy abstracto… y eso es una limita-
ción, es lo contrario de escribir. Transmi-
tir ideas con arquitectura es muy compli-
cado; hay una arquitectura de la muerte a 
través de la historia, que es emocionante: 

Un hombre del 
Renacimiento

ENTREVISTA

Óscar Tusquets en Grecia. Foto: Eva Blanch
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desde los memoriales de la Primera Gue-
rra Mundial, hasta la arquitectura griega 
y romana…; en esta exposición hay unas 
pinturas del cementerio de Sant Lluís, en 
Menorca, un cementerio neoclásico mara-
villoso… De la arquitectura de la muerte 
podría escribir todo un libro… la arquitec-
tura puede alargar la memoria.

La exposición se titula Amor y Muerte. 
¿Qué piensa usted del amor?
El amor es una razón para vivir, eviden-
temente; creo que hace sufrir, disfrutar y 
sentirse vivo… en el momento en que uno 
deja de estar abierto a enamorarse es que 
se ha hecho viejo [dice sonriendo].

¿Y qué piensa de la muerte?
Pienso mucho en la muerte. Ahora tengo 
73 años pero hace muchos que pienso en 
ella; tengo un testamento vital desde hace 
años, nunca me ha deprimido hablar de la 
muerte; a veces, puedo hablar de la muerte 
en una comida, pero tengo amigos que no 
quieren ni oír hablar de ella. A mí, me da 
mucho más miedo el dolor que la muerte; 
yo he tenido muchísima suerte con mi sa-
lud, he sido y sigo siendo un privilegiado. 
A veces me preguntan qué proyecto tengo 
y respondo que mi proyecto más impor-
tante ahora es envejecer y morir con dig-
nidad, y no dar la lata a la gente que quie-

ro… A mucha gente la muerte les coge de 
sorpresa; un caso paradigmático es el de 
Dalí, decían que se deprimió tras la muer-
te de Gala, pero no fue así exactamente. 
Antes de la muerte de Gala le operaron 
de próstata, le intervinieron en Barcelona, 
y en aquel momento, que él ya era muy 
mayor, pensó por primera vez que mori-
ría. Si se piensa en la muerte a los 30 años 
uno tiene más defensas, pero si esto llega 
cuando ya es mayor, puede suceder lo que 
le pasó a Dalí, que se entristeció mucho y 
cuando murió Gala quedó aún más afec-
tado. Una vez, cuando estaba de moda 
hablar de la clonación, un periodista le 
preguntó a Dalí si le gustaría ser clonado, 
y él dijo que sí, si conservara la memoria. 
¡Fue una de estas respuestas fantásticas 
de Dalí!; él decía que antes de que mu-
riera se haría algún descubrimiento que 
le permitiría conservar la memoria. Todo 
en Dalí era una paradoja con un fondo de 
verdad. Yo creo que lo que le ocurrió fue 
que tuvo conciencia de que moriría dema-

siado tarde. Por lo tanto, hay que preparar 
los testamentos en vida. 

Ver su exposición, con erotismo y muerte en 
una sociedad en la que sobre todo se valora 
la juventud y la belleza, con un rechazo a 
la vejez y la muerte, me ha hecho pensar en 
Georges Bataille.
¡Bataille!, creo que L’histoire de l’oeil es lo 
más erótico y más trascendental que he 
leído nunca… y toda su relación con ero-
tismo y muerte es impresionante. En mi 
cuadro Essanime Napoletano, inspirado en 
el Cristo Velato de Nápoles, donde he esta-
do siete años trabajando en el proyecto del 
metro, he pintado un hombre en la mesa 
de operaciones y, a los pies, en lugar de los 
instrumentos de tortura de Cristo, como el 
martillo, los clavos, las tenazas… aquí he 
puesto los utensilios de la tortura contem-
poránea, que es el instrumental quirúrgi-
co. La medicina, cuando no es un negocio 
tiene muy en cuenta la supervivencia pero 
no tanto el dolor. Yo no quiero ver morir 
con dolor, como vi morir a mi hermana, y 
aquí, en esta sala, hay una reflexión sobre 
eso; la he pensado como una capilla, con 
candelabros diseñados por mí con velas, 
hay animales muertos, cementerios, una 
viuda con flores… esta sala también es en 
la que he intervenido más como arquitec-
to… A mí me pasa como a Dalí, que no 

«Soy un pintor 
lento y me apena 

desprenderme de mis 
cuadros»

Tras venecianas, 2014
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me gustan las paredes blancas; el blanco 
queda muy bien para Miró, pero no para 
Dalí; en los montajes que he hecho de ex-
posiciones de Dalí las paredes nunca han 
sido blancas; y las paredes que controló 
el propio Dalí en su museo de Figueres 
nunca eran blancas. En esta sala, con mi 
equipo de iluminación hemos creado una 
luz especial sobre cada pieza. 

Su pintura D’après Khnopff es de 1978 y 
recientemente ha hecho una relectura, Ca-
ricias plagiadas, ¿se siente muy próximo 
al simbolismo?
Mi mujer me lo critica un poco [sonríe]. 
Bueno, en mi paisaje de Barcelona, podría 
verse una influencia de Antonio López, 
gran amigo mío, pero la pintura simbo-
lista me ha gustado siempre, y Khnopff 
especialmente, ya desde que estudiaba 
arquitectura, quizás porque su casa y su 
estudio son una maravilla arquitectónica y 
es un pintor de poquísimas pinturas. Hay 
mucha pintura simbolista que me agrada, 
también me gustan los prerrafaelitas y 
Romero de Torres, todo esto lo compartía 
bastante con Dalí. En esta pintura mía hay 
un punto de ironía porque en la de Khno-
pff el hombre tiene una lanza y aquí tiene 
un instrumento de jardinería. Quería que 
el modelo de Caricias plagiadas fuese muy 
guapo y se lo pedí a un gran amigo mío 
que se llama Gianni Ruggiero, también ar-
quitecto. Es hijo de Gianni Ruggiero, gran 
fotógrafo italiano, que hizo publicidad en 
los años 70, y de la modelo danesa Susan 
Holmquist [Miss Naciones Unidas 1964], 
fantástica, y, por las leyes de Mendel –que 
diría Dalí– el hijo ha salido muy guapo. 
[La mujer felina es Eva Blanch, esposa de 
Oscar Tusquets y su actual modelo]. En 
Esanime Napoletano, el modelo es también 
un amigo, el hijo de Leopoldo Pomés, un 
personaje que podría ser Jesucristo.

¿De tan guapo?
Sí [sonríe].

Precisamente, este cuadro de su jardín, Mi 
jardín y vecinos, me recuerda el jardín de 
Leopoldo Pomés, también obra suya.
Sí, el jardín de Pomés tiene mucho méri-
to, porque está en el barrio de Gracia de 
Barcelona, entre dos casas de seis plantas 
y era un cobertizo de uralita rodeado com-
pletamente de arquitectura miserable. Es 
una obra pequeña pero muy bonita, de la 
que estoy muy satisfecho. Además está en 
la casa que fue estudio de Modest Urgell, 
un pintor que a Dalí y a mí nos gustaba 
mucho.

Usted dice haber perdido interés por asun-
tos ideológicos y políticos. ¿Cómo es su pos-
tura actual?
[Sonríe…]. La política me aburre mu-
chísimo. Decía Dalí que la política era la 
anécdota miserable de la historia… Todo 

esto de la corrupción… todo este escánda-
lo del Palau de la Música de Barcelona en 
el que he estado tan implicado… yo lo sa-
bía ¡y lo sabían todos los políticos! y ahora 
hacen ver que no lo sabían… me aburre 
mucho. La verdad es que una profesión 
que exige mentir no me puede seducir.

A usted le gusta mucho el mundo clásico, 
¿qué piensa de estos grandes arquitectos 
que construyen edificios de apariencia ines-
table?
Bueno, no creo que sean los grandes ar-
quitectos sino los de éxito [dice sonrien-
do]. No sé… incluso teniendo en cuenta 
que es un gran artista, para hablar del 
mejor, Frank Gehry, su obra no es exac-
tamente arquitectura… No confundamos 
Gehry con Gaudí; el espacio tiene que ver 
con cómo se sostiene la estructura, que 
da forma al edificio. Gehry hace una ma-

queta de cartón arrugado, la da a los inge-
nieros y técnicamente se puede hacer, pero 
no hay ninguna relación entre la forma y 
cómo se aguanta. Yo digo que el Gugg-
enheim es como la Estatua de la Libertad 
de Nueva York: dos esculturas visitables, 
la única diferencia es que la Estatua de la 
Libertad es una escultura neoclásica y la 
de Gehry es como una escultura futurista 
italiana, como un Boccioni. Yo vengo de 
otro mundo, a mí me enseñaron que un 
mueble tenía que funcionar, que una silla 
tenía que ser cómoda, que un edificio tenía 
que envejecer con dignidad… yo vengo de 
Federico Correa y José Antonio Coderch. 
Que un edificio tenga que envejecer mal 
me intranquiliza. Pero claro, como hoy día 
antes de acabar un edificio ya lo han publi-
cado y esto genera otro encargo, ¡qué más 
da! Los políticos que lo han encargado ya 
no mandan… 

¿Podría hablar de su relación con Salvador 
Dalí?
Le conocí en una fiesta que Federico Co-

«Temo más al dolor que 
a la muerte»

El tedio
“El arte contemporáneo me interesa muy poco, me aburre mucho –asegura Óscar Tus-
quets-  Voy a alguna feria para saber por dónde van las cosas, como Art Basel, que ahora 
está también en Miami, y hay una parte de diseño artístico que me interesa: una casa en-
tera de Prouvé, que ahora está de moda, piezas vintage y actuales… me interesa más esta 
parte que el arte puro. Aunque reconozco que hay galerías en Londres que tiene unos 
Klimt o unos Picasso buenísimos… Hay tanta engañifa en arte contemporáneo… ¡que dos 
popes del arte contemporáneo sean Koons y Hirst!... gente que no toca la obra, que dan 
la idea y se la hacen otros… la verdad, me aburro mucho [sonríe].”

Caricias plagiadas, 2014
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rrea celebraba en Cadaqués cada 18 de 
julio, que era su cumpleaños y además era 
fiesta. Correa invitaba a la gente más alo-
cada que encontraba por la calle en Cada-
qués e invitó a Dalí; desconcertadamente 
Dalí fue a la fiesta y llegó muy pronto. Y 
me dijo ‘¡Ah, Tusquets!, he oído hablar 
de ti y me interesa mucho lo que haces’. 
Eso era completamente ‘sub-realista’ por-
que yo era muy joven y prácticamente no 
había hecho nada. Me invitó a su casa y 
al día siguiente mi mujer entonces, Beatriz 
de Moura, con la que fundamos Tusquets 
Editores, fuimos a Portlligat. En aquel 
momento yo era antidaliniano, por razo-
nes políticas, pero tras estar en su casa y 
haberle conocido, salí habiendo cambiado 
de opinión radicalmente.

¿Qué es lo que más le impresionó de Dalí?
Dalí tenía la obligación de divertirse siem-
pre. Recuerdo que cuando le vi a punto de 
morir había montado una escena para que 
cuando llegáramos nos divirtiéramos. Era 
imposible aburrirse con él. Nos sentába-
mos en la Rambla de Figueres y eran muy 
divertidos los comentarios que hacía de la 
gente. Nunca hablaba mal de nadie y era 
generosísimo. Era muy abierto a todo lo 
nuevo, podíamos estar hablando de la últi-
ma película de Kubrick… le gustaba estar 
con gente joven y le encantaba la arquitec-
tura y esto nos unió mucho, hasta el punto 
de hacerme patrón vitalicio de su Funda-
ción. Le interesaba tanto la arquitectura 
que la comparaba con la música, a la que 
consideraba un arte inferior destinado a 

las vísceras del estómago, mientras que la 
arquitectura era para las del cerebro. 

¿Y de Joan Miró?
Con Miró tuve una relación intensa pero 
corta, porque montamos una exposición, 
que se llamaba Miró otro, para mostrar el 
Miró pornográfico, dramático, pesimista; 
yo estaba asociado con Cristian Cirici, el 
hijo del crítico Alexandre Cirici i Pellicer 
y a través de él contactamos con Miró. Y 
Miró, que era muy pícaro, entendió que la 
exposición le iba muy bien y estuvo muy 
colaborador, incluso le pedimos que pinta-
ra la fachada y la pintó; tenía la sabiduría 
del campesino, fantástica. 

Usted diseñó también los bolsos con dali-
gramas de Dalí, que ahora fabrica la mar-
ca Lancel
Bueno, ha sido un asunto desagradable; 
soy miembro de la Fundación Dalí y de eso 
sufrimos mucho. Dalí firmó contratos, pre-
sionado por sus secretarios, que hacen muy 
difícil el control de su escultura; hacía unas 
piezas de cera, que yo le veía modelar, de 
3 ó 4 cm, muy bonitas, y aceptaba que se 
reprodujesen a cualquier escala y en cual-
quier material. Claro, esto para hacer una 
joya podía ser maravilloso, pero ampliado 
resultaba absolutamente kitsch. Y desde la 

Fundación nos cuesta controlar las repro-
ducciones porque los contratos están mal 
hechos. Él hizo como una broma sobre los 
iconos de Vuitton [Gala tenía maletas de 
Vuitton] con daligramas, y después de pa-
sar por varias manos llegó a un abogado de 
Figueres que me encargó hacer un diseño a 
partir de esto; a mí me parecía poco atrac-
tivo hacer bolsos con aquel estampado, me 
parecía más sugerente hacer bolsos a partir 
de imágenes de Dalí. Creo que hice unas 
propuestas muy bonitas, aunque las más 
surrealistas no llegaron a producirse nunca. 
Se hizo alguna edición de las más conven-
cionales pero se llegó a un enfrentamiento 
grave entre el productor y la Fundación, 
porque el productor no pagaba royalties a 
la Fundación, que es la propietaria; bueno, 
la propietaria de los derechos de Dalí es el 
Estado Español, pero delegados en la Fun-
dación. Hubo problemas legales serios y yo 
estaba en medio. Podía haber sido un pro-
yecto muy interesante y ha quedado como 
un proyecto comercial de firma de lujo. En 
cambio, para BD he hecho el Dali Lips, un 
sofá en forma de labios, que hicimos Dalí 
y yo para Figueres; después, partiendo de 
dibujos de Dalí para proyectos de muebles 
–Robert Descharnes tiene la reproducción 
fotográfica de todo un bloc con proyectos 
de los años 30–  o a partir de alguna pintu-
ra hemos hecho una serie de muebles muy 
interesantes. 

Como el cordero –Xai– con un cajón, a la 
manera de Dalí, que está en esta “sala-
capilla”.
Esto viene de una especie de collage de 
Dalí de una mujer junto a un rebaño de 
corderos. Fui a ver al taxidermista de 
confianza de Dalí, Deyrolle, una famosa 
tienda en París, que es como un museo de 
ciencias naturales, y podrán hacer veinte 
corderos. Se acuerdan todavía de Dalí, 
que les compraba leones y jirafas, además 
el director de la tienda es un Rahola, de la 
familia Rahola de Cadaqués, y ha sido una 
experiencia muy interesante. Era como el 
taxidermista de la Plaça Reial de Barce-
lona, son muy buenos. Dalí iba a Deyro-
lle y compraba una jirafa para que se la 
llevaran al Hotel Meurice, llegaba allí la 
jirafa y luego Gala tenía que pagarla y eso 
le molestaba mucho [sonríe]. Tienen un 
recuerdo muy bueno de Dalí. Son piezas 
únicas porque cada cordero es distinto.

Con la perspectiva histórica, ¿qué impor-
tancia cree que ha tenido la Gauche Divine?
Nos divertimos mucho, arriesgamos mucho 
y dejamos algunas cositas para la historia.

Marga Perera

Hasta el 31 de enero 2015
Galería Ignacio de Lassaletta

Rambla de Catalunya 47 
08007 Barcelona 

«Dalí era generoso y 
nunca hablaba mal de 

nadie»
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Ángela de la Cruz (A Coruña, 
1965) presenta estos días su 
segunda exposición indivi-
dual,  Traspaso, en la Galería 

Helga de Alvear. A finales de los ochen-
ta, y tras licenciarse en Filosofía y Le-
tras en la Universidad de Santiago de 
Compostela, marchó a Londres, donde 
estudió en el Chelsea College of Art y 
más tarde en Goldsmiths College y Slade 
School of Art, y ya se quedó a vivir en 
la capital inglesa, donde sigue viviendo 
y trabajando en la actualidad. Su expe-
riencia más memorable en arte, dice la 
artista, fue “la exposición en el Museo 
de Arte Contemporáneo (MARCO) de 
Vigo, pues era la primera exposición in-
dividual que hacía en un museo en Espa-
ña”. Fue en 2004. Más tarde, su trayecto-
ria artística destacó con la exposición en 
el Camden Arts Center, titulada After, y 
por la que ese mismo año 2010 fue nomi-
nada al Premio Turner. Ser finalista del 
prestigioso y polémico premio marcó un 
punto de inflexión en la carrera de la ar-
tista, que considera que “la nominación 
al Premio Turner me ha hecho más co-
nocida y valorada internacionalmente”.
La vida de Ángela de la Cruz (en 2005 
sufrió un derrame cerebral que la dejó 
postrada en una silla de ruedas y la apar-
tó cuatro años del mundillo artístico) ha 
condicionado totalmente su obra, por 
lo que tiene mucho de  autobiográfica: 
“casi todo el mundo que trabaja dentro 
de un proceso creativo habla de lo que 
vive, lo que ha vivido o lo que le gustaría 
vivir. Toda la obra que uno crea es un 
poco autobiográfica, ya que expresa una 
visión personal de las cosas”.Por tanto, 

lo cotidiano tiene una gran importancia 
en su obra: “me inspiro constantemente 
de lo que voy viendo cada día. Hablo de 
lo que me fascina y de lo que me preocu-
pa”. De la Cruz se centra en los colores 
monocromos y en Traspaso predomina el 
azul. Para ella tiene mucha importancia 
el color: “utilizo colores que me gustan 
y que me traen memorias. Me inspiran 
también colores que estén de moda, que 
veo en el cine, en el arte…”. No hay lí-
mite para ella entre pintura y escultura, 
“depende de la necesidad de la obra y de 
lo que quiero expresar, utilizo el medio 
más apropiado para mi tipo de lenguaje”. 
La artista desvincula la pared del lienzo, 
de manera que las paredes de la galería 
sirven de punto de apoyo a las obras, y 
la pintura en el suelo se presenta como 
escultura. Una parte del proceso de su 
obra consiste en la manipulación; sus 
pinturas parecen haber sido destrozadas 
y sin embargo busca un cuidado acabado 
de cada una de ellas, doblándolas con la 
máxima perfección y orden. También el 
reciclaje forma parte de su obra: “reciclo 
todo tipo de objetos que me convienen 
en el momento en el que hago una obra, 
y que están en mi entorno o tengo acce-
sibilidad”.Con frecuencia hay una cierta 
intención de invadir el espacio con una 
obra: “mi obra es muy conceptual, a ve-
ces el concepto de la obra requiere una 
invasión del espacio dentro de la misma 

o hacia el exterior”. Entre las obras que 
presenta en la Galería Helga de Alvear, 
los Nothing son lienzos reducidos a su 
mínima expresión, como pequeñas esfe-
ras a punto de desplegarse. Los Roll son 
lienzos enrollados que descansan sobre 
la pared, y la obra de mayores dimensio-
nes, Drop, está marcada por las huellas 
de la silla de ruedas de la artista. Por su 
necesidad de asistentes para la realiza-
ción de su obra, se considera una artista 
conceptual dirigiendo la ejecución.Ade-
más de lienzos con voluntad de escultu-
ras, presenta los Throw, esculturas con 
voluntad de pinturas. Para Ángela de la 
Cruz en su obra hay algo de escatológico 
y sexual: “todo, dice, a mí siempre me ha 
interesado la picaresca española y fran-
cesa. Pero también me han influenciado 
movimientos, desde el surrealismo hasta 
el cine erótico, la literatura... Siempre 
me ha fascinado lo escatológico, prác-
ticamente toda mi obra es brillante y 
con apariencia húmeda, ya que con ello 
trato de que mi obra sea un poco esca-
tológica y a la vez sexual”. Ángela de la 
Cruz también es coleccionista, “a veces 
compro obra de artistas jóvenes para 
ayudarles y porque además me encanta. 
También depende un poco del dinero 
que tenga en ese momento, pero compro 
de vez en cuando”. Me encanta Londres, 
aunque es un poco cara. No volvería a 
vivir en España. Me gusta mucho ir de 
vacaciones, pero la política en España 
está demasiado involucrada en el mundo 
del arte y en estos momentos, además, no 
está siendo muy amable con nosotros”.

Margarita Cot

Establecida en Londres desde los años 80 y única artista española nominada al Premio 
Turner, Angela de la Cruz es un espíritu libre y rebelde. 

Indomable Angela 

ENTREVISTA

«Me encanta comprar 
obra de artistas 

jóvenes»
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«Intento que mi obra
sea un poco escatológica

y a la vez sexual»Ángela de la Cruz. Foto: Ione Salazar
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Myriam Seco (Sevilla, 1967), 
después de haberse doctora-
do, en 1995, en el Instituto 
de Egiptología de la Uni-

versidad de Tübingen, pasó de las aulas al 
apasionante trabajo de campo; su primera 
excavación en Egipto fue con un equipo 
alemán y desde entonces fue ganándose 
el prestigio internacional como egiptóloga. 
Joven y mujer, su conocimiento de la len-
gua árabe le ayudó a superar los obstáculos 
del duro trabajo en las excavaciones ar-
queológicas egipcias. En la actualidad, diri-
ge la excavación y restauración del templo 
funerario de Tutmosis III en Luxor, uno de 
los más importantes del Imperio Nuevo, un 
privilegio y un verdadero reconocimiento 
para Myriam Seco, por estar entre los me-
jores egiptólogos del mundo.

 ¿Cómo nació su pasión por Egipto?
Desde muy pequeña me atrajo la Historia 
del Próximo Oriente. Recuerdo que cuan-
do tenía 6 ó 7 años ya quería ser arqueólo-
ga. Cuando entré en la Universidad para 
hacer la carrera de Geografía e Historia 
me decidí por la especialidad de Historia 
Antigua y, ya desde el principio, lo que 
más me gustó fue el mundo egipcio. Pero 
como en España no existe la carrera de 
Egiptología siempre tuve claro que quería 
irme al extranjero para completar mis es-
tudios. Por esta razón me dediqué a estu-
diar idiomas. Años más tarde el destino me 
llevaría a Alemania.

¿Cómo fue su primer contacto con Egipto 
como arqueóloga?
Inolvidable. Mi primera excavación fue en 
el Egipto Central con un equipo alemán 
en un yacimiento llamado Sharuna. Nun-
ca olvidaré mi llegada a aquel lugar. Lle-
gué a la excavación cuando la campaña ya 
había empezado. El viaje fue muy intere-
sante. Un egiptólogo egipcio se ocupó de 
acompañarme en el viaje de El Cairo al ya-
cimiento. Fuimos en un autobús de línea 
que iba completamente lleno. La mayor 
parte de las ventanas estaban sin cristales; 
no tenía puerta; la carretera pasaba por 
todos los pueblos y el bus paró en muchos 
sitios. Tardamos más de cinco horas en 
llegar. Luego tuvimos que cruzar el Nilo 
en un transbordador lleno de vacas y ove-
jas.  Creo que era la única extranjera que 

Myriam Seco ha unido su nombre al de Tutmosis III, el gran faraón guerrero, en un 
apasionante proyecto arqueológico que la ha encumbrado como una de las egiptólogas 

más renombradas del mundo.

Una española
en la corte del faraón 

«Desde niña supe que 
quería ser arqueóloga»
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aquellas gentes habían visto en años. Fue 
una experiencia impactante. Durante mi 
época de estudios en Alemania soñaba con 
el Egipto Antiguo, pero no tenía ni idea de 
cómo era el Egipto actual. Eso ocurrió en 
el año 1996. En aquella época había mu-
chísimas medidas de seguridad en el Egip-
to Central; no se podía viajar libremente. 
La casa de excavación estaba vigilada por 
policías y no podíamos salir sin acompaña-
miento policial. En el trabajo era lo mismo: 
estábamos  excavando en las cuadrículas 
con la policía alrededor. Cuando vienes de 
fuera y ves esta situación, te puede llegar 
a parecer muy peligrosa, aunque en reali-
dad no es para tanto.

¿Podría hablar de sus descubrimientos en 
sus trabajos arqueológicos submarinos?
Mi primer contacto con la arqueología 
submarina fue en el Mar Rojo, cuando 
trabajaba con el INA (Centro Náutico de 
Arqueología Submarina de Texas). Exca-
vamos un pecio hundido a 37 metros de 
profundidad con un cargamento de porce-
lana china. Fue un privilegio trabajar en 
un lugar como aquel, rodeado de arreci-
fes de corales y peces de todas clases. Era 
como estar en un documental del mundo 
submarino. De allí pasé a trabajar a Ale-
jandría, que no presentaba un entorno 
marino tan bonito, pero era mucho más in-
teresante desde el punto de vista arqueo-
lógico. Allí aprendí muchísimo y se me 
abrieron las puertas para otros proyectos. 
Como por ejemplo, el del rescate de un pe-
cio fenicio del siglo V a. C, hundido a unos 
pocos kilómetros de la ciudad de Tiro, en 

El Líbano. El barco transportaba un car-
gamento de estatuas de terracota y estaba 
siendo saqueado desde el 2002. Pudimos 
trabajar desde el año 2006 al 2011 y recu-
peramos más de 300 estatuas de terracota 
que hemos catalogado y restaurado. Nos 
encantaría poder hacer una exposición 
con estas piezas.

El templo de Tutmosis III estuvo olvidado 
desde los años 30, cubierto por la arena, 
¿cómo fueron las prospecciones para redes-
cubrirlo?, ¿podría hablar de sus mejores 
experiencias?
Cuando empecé a trabajar en él, en el 
año 2008, se apreciaban las estructuras 
arquitectónicas cubiertas por la arena. 
La situación era muy excitante ya que no 
sabía el estado en que se encontrarían al 
excavarlas, pero al mismo tiempo tenía el 
convencimiento de que saldrían informa-
ciones interesantes. Esto da mucho juego 
y permite que el arqueólogo se imagine 
qué sorpresas alberga el templo. Durante 
los primeros días de la primera campaña 
encontramos un almacén que los investi-
gadores anteriores habían construido en 
el año 1906 y que había quedado cubier-
to por la arena y, por lo tanto, olvidado.   

Sabemos que Tutmosis III fue uno de los 
más grandes faraones de Egipto, ¿cuáles 
son los hallazgos más importantes que co-
rroboran su grandeza?
Las Crónicas de sus campañas militares 
inscritas en las paredes del templo de 
Amón de Karnak constituyen la fuente 
principal. También hay una serie de este-
las que informan sobre las victorias conse-
guidas por este faraón en lejanas tierras. 
Hay que tener en cuenta que Tutmosis 
III no fue solamente un conquistador, 
sino que organizó la administración de un 
imperio que perduraría a lo largo de tres 
siglos. Evidencias de ello se encuentran en 
tumbas y estelas de algunos de sus hom-
bres de confianza.

¿Qué información se ha conseguido hasta 
el momento actual de la excavación y qué 
expectativas tiene usted sobre probables 
descubrimientos?
Tenemos algunos datos nuevos sobre el 
entorno de Tutmosis III y sobre la im-
portancia que este templo llegó a tener. 
Dado el estado de destrucción en el que 
se encuentran algunos sectores, hemos 
podido excavar niveles de la época cons-
tructiva. Esto nos da informaciones inte-
resantes sobre el modo de construcción y 
las técnicas que utilizaban. Por ejemplo, 
hemos encontrado dos balsas de apaga-
do de cal en el primer patio. Así sabemos 
que las paredes del muro perimetral esta-
ban encaladas. Estas partes del momen-
to constructivo se cubrían con el suelo 
del templo una vez finalizada esta eta-
pa. También sabemos que una parte del 

Seco dirige el equipo 
que desde 2008 rescata 
del olvido este tesoro 
histórico y artístico
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templo estaba en activo durante la época 
ramésida. Hemos encontrado un comple-
jo arquitectónico de la época de Ramsés 
II. Dos dinteles del mismo muestran a un 
sacerdote llamado Khonsu adorando los 
cartuchos reales con el nombre de Tut-
mosis III. Además, hemos hallado tum-
bas del Imperio Medio y del Segundo 
Período Intermedio anteriores a la cons-
trucción del templo. También sabemos 
que en época tardía, cuando el templo 
ya estaba destruido, también se constru-
yeron algunas tumbas, de las cuales sólo 
hemos excavado una. El resto lo hemos 
dejado para un futuro.

¿Han encontrado ya el embarcadero del 
templo?
Aún no. Este es uno de los objetivos de la 
campaña actual. Ya hicimos prospeccio-
nes con georradar en el año 2011, pero no 
dieron resultados. Durante esta campaña 
haremos nuevas prospecciones con técni-
cas diferentes, pues sería muy interesante 
encontrar dicho embarcadero.

 ¿Cómo será el futuro del yacimiento cuan-
do esté todo catalogado?; se ha hablado de 
un museo al aire libre, ¿cómo se va a pre-
servar el templo y los objetos hallados?
Uno de nuestros grandes objetivos es la 
musealización del yacimiento para hacer-
lo visitable. Este es uno de los retos que 
hacen tan atractivo el proyecto. Tenemos 
los vestigios de un templo con miles de 
fragmentos que, expuestos adecuada-
mente, pueden ayudar a recuperar parte 
del edificio y permitir al público entender 

la funcionalidad que éste tenía. Se con-
servan estructuras monumentales hechas 
en adobe que estamos restaurando y que 
indican la grandiosidad que el templo 
tuvo. En un futuro podremos combinar 
los materiales que tenemos y con la ayu-
da de las nuevas tecnologías pretende-
mos obtener los mejores resultados para 
informar y mostrar la funcionalidad del 
monumento.

La carretera actual atraviesa el patio del 
templo, ¿está previsto que se restituya el es-
pacio del templo?
De momento no, pero es una carretera 
que no sólo atraviesa el templo de Tutmo-
sis III, sino también pasa por encima de 
partes de otros templos, como los de Ame-
nofis III, Amenofis II y Ramsés II. Antes 
de la revolución ya se habló de un 
cambio de su trazado, pero todo 
esto quedó paralizado. Nunca se 
sabe cuando volverá a reabrirse 
el tema. 

¿Se ha hecho algún descubrimien-
to sobre la relación de Tutmosis 
III con la reina Hatshepsut?; se 
ha desmentido que Tutmosis des-
truyera y se apropiara de los mo-
numentos de la reina, ¿cuál es el 
actual estado de la cuestión?

Aun cuando queda mucho camino por 
recorrer, hemos encontrado indicios de 
que el templo comenzó a construirse en 
tiempos de la denominada corregencia 
entre Hatshepsut y Tutmosis III. Una 
vez terminadas las excavaciones, en un 
futuro, confiamos en poder aportar datos 
concretos sobre las fases de construcción 
en un período tan fascinante. En torno  a 
la relación de ambos personajes todavía 
existen numerosas lagunas informati-
vas. Y en cuanto a la damnatio que sufrió 
Hatshepsut, es un tema que genera con-
troversia y que únicamente futuros ha-
llazgos pueden ayudar a clarificar.

Desde los primeros momentos el proyecto 
del templo de Tutmosis III ha estado apo-
yado por la Embajada de España en El 
Cairo con la financiación de la Fundación 
Botín, Banco Santander y Cemex. ¿Hay 
algún tipo de compensación por parte de 
Egipto?
Tenemos un proyecto de cooperación con 
el Ministerio de Antigüedades Egipcio, 

ellos ponen inspectores y espe-
cialistas que trabajan con noso-
tros. Pero todo el aporte econó-
mico es por parte de financiación 
privada española. También es 
muy importante el apoyo institu-
cional que tenemos en el país por 
parte de la Embajada de España 
en Egipto.

M.P
Fotos: Manuel González Bustos

http://thutmosisiiitempleproject.org

Tutmosis III fue un gran 
estratega que llevó el 

imperio a su cénit 
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Los mitómanos creen que los ob-
jetos atrapan el espíritu de las 
celebridades que los poseyeron. 
O al menos eso piensan coleccio-

nistas de memorabilia como la actriz Deb-
bie Reynolds quien aseguraba: “Cada traje 
conserva el aura de la estrella que lo lleva-
ba en la gran pantalla. ¿Se puede pensar 
en El Mago de Oz sin los chapines rubí de 
Dorothy?. ¿O en La tentación vive arriba sin 
el vestido vaporoso de Marilyn en la esce-
na del metro?. Yo no puedo. Por eso me 
compré doce trajes de Marilyn –confesó a 
esta cronista en una entrevista- Todos esos 
complementos son tan famosos como las 
propias estrellas que los llevaron. Hay ma-
gia en cada hilo, en cada botón y en cada 
lazo. Muchos de estos artículos maravillo-
sos capturan ese momento especial de una 
película que nos conmovió profundamen-
te. Para mí, el recuerdo de aquel momento 
pervive en cada una de estas piezas.” La 
protagonista de Cantando bajo la lluvia ate-
soró la más valiosa colección de recuerdos 
de Hollywood hasta que, en 2011, acosada 
por las deudas, se vio obligada a subastar-
la.  Reynolds había acumulado cerca de 
3.500 trajes, 20.000 fotografías y miles de 
carteles, junto con infinidad de accesorios, 
cámaras vintage y bocetos originales reali-
zados por los diseñadores de vestuario. La 
subasta, organizada por la casa de subas-
tas Profiles in History en varias sesiones, 
recaudó casi 30 millones de euros. El lote 
estelar fue el vestido blanco plisado que 
Marilyn llevó en La tentación vive arriba por 
el que se pagaron 3,7 millones de euros.

Arthur Miller escribió: “Marilyn fue 

una poetisa callejera que habría querido 
recitar sus versos a una multitud ávida de 
arrancarle la ropa”. Esos voraces admi-
radores se disputan aún hoy todo lo que 
tenga que ver con la estrella y eso explica 
que no pase un mes sin que salga a pujas 
algún fetiche relacionado con ella. El pa-
sado 16 de diciembre, en Christie’s Lon-
dres, se ofreció un exótico conjunto de dos 
piezas que Marilyn llevó para un reportaje 
fotográfico con Richard Avedon publica-
do por la revista Life en 1958. Era uno de 
los escasos trajes que la estrella conservó 
como recuerdo de uno de los momentos 
más felices de su carrera; su precio de sali-
da era de 380.000 a 630.000 euros.  

Marilyn también envenena los sueños 
de David Gainsborough-Roberts, quien 
acaba de exponer su formidable colección 
en Christie’s South Kensington. “En 1989 
adquirí el vestido rojo de lentejuelas que 
Marilyn Monroe había lucido en Cómo 
casarse con un millonario y mi vida cambió 
por completo –recuerda Gainsborough-
Roberts-. Ofrecí 16.000 libras y la prensa 
enloqueció al escuchar la suma. Me mar-
ché corriendo y cuando llegué a mi casa de 
Jersey al día siguiente, mi madre me pre-
guntó ‘¿pero qué has hecho? ¡El teléfono 
no ha dejado de sonar!’.  Yo le respondí 

‘Créeme, en siete días nadie se acordará’. 
Me equivocaba. El teléfono no ha parado 
desde entonces.” 

Estos días han coincidido varias subas-
tas y exposiciones dedicadas a la rubia 
más adorada del cine.  Los días 5 y 6 del 
pasado mes de diciembre la casa de su-
bastas Julien’s Auctions de Beverly Hills 
licitó Los archivos perdidos de Marilyn Mon-
roe, una colección de objetos personales 
que ofrecen una mirada indiscreta a la 
vida privada de la diosa de la gran pan-
talla. Este archivo, que la actriz entregó a 
su mentor y albacea Lee Strasberg y que 
más tarde éste regaló a un amigo, incluía 
cartas de amor, fotografías, artículos per-
sonales, documentación y otros objetos de 
interés de los que Marilyn Monroe nunca 
quiso desprenderse en vida. Despunta-
ban dos cartas de amor que le escribieron 
sus maridos Arthur Miller y Joe DiMa-
ggio; el primero le expresaba su amor en 
una misiva -vendida por 35.300 euros- y 
trataba de infundir ánimo a una desespe-
ranzada Marilyn, mientras que el segun-
do, en una epístola escrita justo después 
de la rueda de prensa en la que la actriz 
anunció su divorcio inminente, le suplica 
que regrese a su lado y le promete amor 
eterno, que se remató en 63.000 euros. 
Otros lotes que consiguieron sumas nota-
bles fueron un abrigo de seda con el que 
la actriz se fotografió a menudo, que se 
entregó por 140.000 euros; un vestido de 
cóctel en terciopelo negro –adjudicado en 
45.200 euros- y una capa para ópera por 
la que se pagaron 75.700 euros. Además, 
el bello tríptico de retratos firmados por 

La nostalgia y la pasión son el motor del coleccionismo de memorabilia, un segmento 
cuyo mercado no deja de crecer y que tiene en Marilyn Monroe a su gran símbolo.

Cazadores de sueños

REPORTAJE

Por un vestido de 
Marilyn se pagaron 

en subasta 3,7 millones 
de euros



Marilyn Monroe, 1962 
©Bert Stern. Cortesía Galerie  

de l’Instant, París
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Todo lo 
relacionado 

con Marilyn se 
cotiza al alza

Marilyn Monroe, 1962 
©Bert Stern, cortesía Galerie  

de l’Instant, París
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Cecil Beaton escaló hasta los 31.000 euros 
mientras que un collar de cuentas negras 
voló hasta los 30.300 euros. 

Un mercado pujante
“El mercado de la memorabilia ha creci-
do sustancialmente, en gran medida por-
que los inversores ven este tipo de objetos 
como una inversión sólida –dice Martin 
Nolan, director ejecutivo de Julien’s Auc-
tions-. En cada subasta aumenta el núme-
ro de interesados que buscan diversificar 
su cartera de inversiones.  A esto hay que 
sumar que gracias a Internet ahora tie-
nen acceso a nuestros catálogos también 
los mercados ruso y asiático, lo que se ha 
traducido en un aumento del interés y los 
precios de estos coleccionables. Los obje-
tos de celebridades han demostrado que 
pueden ser una excelente inversión. Todo 
lo relacionado con Michael Jackson, El-
vis Presley y Marilyn Monroe dispara la 
demanda.  En 1999 Christie’s vendió dos 
pares de zapatos de Marilyn por 3.000 
dólares; hace poco el comprador nos los 
trajo para que los subastáramos y vendi-
mos un par por 15.000 dólares y el otro 
por 17.000. La inversión inicial de 3.000 
dólares fructificó hasta los 32.000.”  

Las estrellas de la industria del entrete-
nimiento de fama planetaria cuentan con 
una demanda insaciable. “Nuestra sala 
vendió la chaqueta que Michael Jackson 
llevaba en el vídeo de Thriller por 1,4 mi-
llones de euros –recuerda entusiasmado 
Martin Nolan- Y hace poco rematamos en 

500.000 euros una guitarra Rickenbacker 
que George Harrison tocó cuando aún era 
miembro de Los Beatles.” 

“El mercado de iconos como Marilyn 
Monroe y Los Beatles es potente y pre-
vemos que sus precios no dejen de crecer 
–asegura Caitlin Graham, especialista en 
Cultura Pop de Christie’s- La memorabi-
lia de James Bond es una de las que des-
pierta más interés; en 2012 nuestra empre-
sa celebró los 50 Años de James Bond con 
una subasta benéfica que generó 2 millo-
nes de euros. En diciembre de 2013 vendi-
mos una guitarra eléctrica que Bob Dylan 
tocó en el Festival Folk de Newport en 
1965 por 775.000 euros; y no olvidemos 
los 965.000 euros pagados en 1999 por el 
sensual vestido que Marilyn Monroe llevó 
para entonar el famoso “Happy Birthday 
Mr President”.

De la vitalidad de este mercado dan fe 
los datos de la subasta TCM Presenta… No 
hay ningún sitio como Hollywood celebrada 
por Bonhams en Nueva York el pasado 
24 de noviembre: el 90% de los lotes ad-
judicados y 7 millones de euros recauda-
dos. En una sala atestada de cámaras de 
televisión y centenares de interesados pu-
jando frenéticamente por teléfono e In-
ternet, el lote más codiciado fue el piano 
del Rick’s Café de la película Casablanca 
en el que Sam tocaba As Time Goes By. 
Cuando el subastador dejó caer el mar-
tillo para adjudicarlo en 2,7 millones de 
euros a un rico cinéfilo, la sala prorrum-
pió en aplausos.  

Retrato de Cecil Beaton. Cortesía Julien’s Auctions

Ella es única 
La Galerie de L’Instant de París acoge 
hasta el 25 de febrero la exposición 
Inolvidable Marilyn que reúne una 
veintena de retratos de la actriz tomados 
por sus fotógrafos predilectos. Los 
precios de estas imágenes icónicas van 
de los 300 a los 5.000 euros. Desfilan 
ante nuestros ojos las mil y una caras de 
Marilyn: la aspirante a actriz que sonríe 
ilusionada a la cámara de André De 
Dienes; la estrella a la que Sam Shaw 
capturó absorta leyendo el periódico 
en un parque; la seductora que lanza 
un voluptuoso beso al reportero 
neoyorkino Weegee;  la icónica envuelta 
en muselinas para Philippe Halsman; la 
que posó para su amigo y representante 
Milton Greene llevando un tutú o la 
que Bert Stern inmortalizó dos semanas 
antes de morir, desnuda e insinuante, 
jugando con velos transparentes en la 
mítica ‘Última Sesión.  “He organizado 
esta exposición porque soy una gran 
admiradora de Marilyn y me encanta 
estar rodeada de imágenes suyas –nos 
explica Julia Gragnon, propietaria de 
la galería parisina- El público podrá 
descubrir imágenes muy distintas de la 
actriz, algo tremendamente sugestivo 
para el amante de la fotografía. Mi 
preferida es una de Bert Stern en la 
que lleva un vestido negro y tiene un 
aspecto un poco triste o melancólico; 
me gusta porque no es la típica imagen 
suya y también porque viste un precioso 
Dior, ¡y yo adoro la moda!. Lo que 
convierte a Marilyn en inolvidable es 
que desde su muerte ninguna otra 
celebridad ha vuelto a emocionar 
tanto al público, las estrellas de hoy en 
día sueñan con poseer su impacto e 
influencia, pero nadie es tan ‘icónico’ 
como ella, a pesar de que muchas hayan 
intentado copiarla. Creo que su mezcla 
de sexualidad, inocencia, elegancia 
y tristeza es sencillamente única. Es 
nuestra tercera exposición sobre Marilyn 
y es sorprendente comprobar que 
atrae a diferentes generaciones. En mi 
galería entran desde chicos de dieciséis 
años a gente de mi generación -tengo 
40 años- que sigue adorándola, y por 
supuesto, los mayores… El comprador 
no tiene un perfil típico. Esta mañana, 
por ejemplo, un joven de unos treinta 
años ha adquirido uno de los retratos 
como regalo de Navidad para su novia, 
y el día de la inauguración, entre los 
compradores, había un periodista, una 
anciana dama y un diseñador de moda. 
Marilyn se vende muy bien y la gente 
no ha dejado de amarla. Sigue siendo la 
estrella más grande, ¡incluso cincuenta y 

dos años después de su desaparición!.” 
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