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Chema Madoz (Madrid, 1958) 
construye objetos asociando 
elementos para crear una idea 
y luego retratarla. Sensibili-

dad, imaginación, sentido del humor e 
ironía son algunos de los ingredientes de 
sus impecables fotografías. En el marco 
del Festival Internacional PHotoEspaña 
2015, la Sala Comunidad de Madrid- 
Alcalá 31 presenta, a partir del 13 de 
mayo, la exposición Chema Madoz 2008-
2014. Las reglas de juego. El comisario, 
Borja Casani, ha reunido más de 120 
fotografías en blanco y negro, que en su 
mayoría se exponen al público por pri-
mera vez.  Criado en el castizo barrio 
de San Blas, y empleado de banco en su 
juventud, en 1992 tomó la decisión de 
dedicarse en cuerpo y alma  a la fotogra-
fía. Nunca se arrepentiría de su decisión 
pues desde entonces ha desarrollado una 
carrera que ha merecido distinciones 
como el Premio Nacional de Fotografía 
en 2000, ser el primer fotógrafo español 
vivo al que el Reina Sofía dedicó una re-
trospectiva, o que, en 2014, los prestigio-
sos Reencontres d’Arles le organizaran 
una cuidada antológica de su trayectoria. 

Las fotos de la exposición en la Sala Alca-
lá 31 pertenecen a su última etapa, ¿hay 
algún criterio específico en la elección de 
las obras? 
La muestra trata de hacer una selección 
del recorrido de estos años; creo que 
es un trabajo que se sigue moviendo en 
unas claves cercanas a lo que había veni-
do haciendo, aunque es evidente que con 
el paso del tiempo se van incorporando 
nuevos elementos y nuevas formas de ha-
cer o de aproximarse a los objetos, y que 
también, con la propia presencia de los 
objetos aparecen otro tipo de elementos 
sobre los que reflexionar. 

¿Son fotografías que no se han visto toda-
vía?
Bueno, entre 2008 y 2014 he ido hacien-
do exposiciones con la galería con la que 
trabajaba, Moriarty, y ahora con Elvira 
González; en estas muestras, que se cele-
braban cada dos años, se iba presentando 
una pequeña parte de lo que había hecho 
en cada período. Son imágenes que no 
están recogidas en ninguna publicación, 
aunque una parte de ellas se ha podido 
ir viendo en estas exposiciones. Por limi-
taciones de espacio, en la galería [Elvira 
González] sólo pudo verse una pequeña 

parte, así que lo que se expone en Alcalá 
31 permite hacerse una idea más de con-
junto.

¿Le gusta contar historias con sus fotogra-
fías? ¿Cada fotografía es una historia?, 
¿o hay un mensaje común en su trabajo?
Creo que cualquier imagen es un ejerci-
cio de comunicación con el espectador, 
una forma de poner en claro las propias 
ideas, las propias percepciones y a par-

tir de ahí intentar establecer un juego en 
el que prima ese ejercicio de comunica-
ción… Hay algo de narración, sí, pero si 
hablamos de narración parece que nos re-
ferimos a literatura, de fabulación… hay 
algo de eso, pero todo a partir de unas 
claves puramente visuales; yo me daría 
por satisfecho si se entendieran como un 
punto de partida para hacer una reflexión 
sobre elementos concretos unas veces y 
otras más genérica.

¿Podría ser también fotógrafo de paisajes 
o de retratos, o de otras cosas que no fue-
ran objetos?, ¿se sentiría igual de cómodo?
No lo sé, me resulta difícil verme retra-
tando personas… con el paisaje tal vez 
podría sentirme más cercano, como una 
invitación a hacer algún tipo de interven-

El Reina Sofía le 
dedicó la primera 

retrospectiva de un 
fotógrafo español vivo

La cara oculta de las cosas  
Chema Madoz atrapa el aura de los objetos en sorprendentes metáforas visuales.

Sin título, 2009 ©Chema Madoz, VEGAP, Madrid 2015
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ción y poder condicionar la lectura de la 
idea de paisaje. Creo que me siento más 
distante del retrato, pero es algo que tam-
poco me lo planteo. Trabajo con los ele-
mentos con los que me gusta trabajar, y 
con las ideas, que es lo que me interesa.

¿Se siente próximo al surrealismo?
Soy consciente de que mi trabajo se pue-
de entender desde esta perspectiva… no 
me siento especialmente cómodo cuando 
mi obra se tilda de surrealista, pero yo 
siento un poco lo mismo [dice sonrien-

do], al final las etiquetas limitan… en de-
finitiva, es como ponerse el traje de otro, 
que no se ajusta bien… Entiendo que 
pueda interpretarse así, pero no trabajo 
de forma consciente creando un tipo de 
imagen que pueda vincularse con el mo-
vimiento surrealista.

Pensar en las asociaciones de ideas nos 
puede llevar a los poetas-filósofos del Ro-
manticismo histórico, al psicoanálisis, al 
surrealismo… ¿qué importancia tienen 
para usted las asociaciones?

Tengo la sensación de que con esta forma 
de poner en relación dos elementos dis-
pares se crea la posibilidad de hacer una 
lectura más interesante; de la misma ma-
nera que antes con dos piedras surgía una 
chispa, con dos objetos surge una idea.

En 1995 el poeta Joan Brossa dijo: “Han 
tenido que pasar 70 años para conocer a 
mi hermano”, tras un encuentro con usted. 
¿Ha tenido alguna influencia Brossa en su 
manera de mirar las cosas? 
La obra de Brossa la conocí demasiado 
tarde, cuando expuso en el Reina So-
fía en 1991. Para entonces yo ya había 
empezado a trabajar con objetos y des-
cubrir su trabajo me supuso una espe-
cie de shock, porque, de pronto, tomé 
conciencia de que Brossa había estado 
cultivando durante muchos años un 
ámbito y una manera de ver las cosas a 
las que me sentía muy próximo. Él tra-
bajaba con otra perspectiva influencia-
do por el momento histórico que le tocó 
vivir. Creo que en sus obras hay una 
reflexión sobre todo lo que tiene que 
ver con la idea del poder: el ejército, la 
iglesia… y en mi caso esto se toca de 
una manera más tangencial y gira más 
en torno a una perspectiva más intimis-
ta. Recuerdo que, al principio, unos ca-
talanes me pusieron sobre su pista y me 
preguntaron si le conocía; yo no sabía 
que él hacía poesía visual y quise con-
seguir algunos poemas suyos, pero tan 
sólo encontré Poemas Civiles, y cuando 
más tarde conocí su poesía visual supe 
a qué se referían cuando me relaciona-
ban con él. 

¿Cuáles han sido sus principales referen-
tes, tanto artísticos como literarios? 
Son amplísimos y me cuesta mucho dar 
una serie de nombres que se puedan en-
tender como definitivos y que marquen 
una forma de ver o de entender. Creo 
que la mirada se va conformando a lo 
largo del tiempo, a partir de trabajos de 
artistas que vas descubriendo y que van 
abriendo pequeñas puertas, que no se re-
flejan en aspectos formales de tu propio 
trabajo pero que ayudan a comprender 
la realidad o el ejercicio artístico desde 
una perspectiva distinta. Podría hablar 
de fotógrafos clásicos, como André Ker-
tész, cuyo descubrimiento fue una gran 
sorpresa; también hay trabajos que me 
interesan muchísimo, como los de Dua-
ne Michals, Ralph Gibson… o los pri-
meros trabajos en fotografía que hizo el 
artista conceptual Jean Dibbets… y así 
podríamos ir ampliando la nómina. En 
literatura, sin descubrir grandes secretos, 
vas accediendo a Borges, Bioy Casares, 
Georges Perec… que van formando un 
cuerpo con todo aquello que bulle por la 
propia cabeza.

Imaginación al poder 
La obra de Madoz no se adhiere a ninguna tendencia particular, aunque se ha señalado 
la notable influencia del movimiento surrealista. Extremadamente riguroso a nivel gráfico, 
sus composiciones en blanco y negro de objetos banales o cotidianos que él mismo crea 
o transforma en su estudio hablan de un mundo imaginario que cuestiona radicalmente 
nuestro sentido de la percepción.

Sin título, 2012 ©Chema Madoz, VEGAP, Madrid 2015



«No tener sede nos 
permite ser más 

dinámicos»

Los mundos improbables 
La trayectoria de Chema Madoz comienza en 1990, 
tras pasar por el Centro de Enseñanza de la Imagen. 
La Real Sociedad Fotográfica de Madrid expone la 
primera muestra individual del autor en el año 1985 
y en 1988 la Sala Minerva del Círculo de Bellas Artes 
de Madrid inaugura su programación de fotografía 
con una exposición de sus obras. Es a partir de los 
años 90 cuando comienza a desarrollar el concepto 
de objetos, tema constante en su fotografía desde 
entonces. “Por Madoz sabemos de cuántas vidas 
diferentes le hubieran podido aguardar a un fósforo 
o a una escalera si su destino no hubiera sido el de 
servir finalmente a nuestra necesidad de fuego o de 
vencer la gravedad”, describe el filósofo e historiador 
del arte Luis Arenas. “Todos esos mundos de Madoz 
son mundos improbables, ciertamente, pero no 
imposibles: ahí están ante nosotros para demostrarnos 
su realidad”. A partir de entonces recibe diversos 
reconocimientos como el Premio Kodak en 1990 y la 
Bolsa de Creación Artística de la Fundación Cultural 
Banesto en 1993. La editorial Art-Plus edita en 
1995 su primera monografía: el libro Chema Madoz 
(1985 - 1995). Y en 1999 el Centro Gallego de Arte 
Contemporáneo de Santiago de Compostela realiza 
una exposición individual de sus trabajos. Será ese 
mismo año cuando el Museo Nacional Centro de 
Arte Reina Sofía le dedica la exposición individual 
Objetos 1990 - 1999, que constituyó la primera 
muestra retrospectiva que este museo dedicaba a un 
fotógrafo español vivo. En el año 2000 se le concede 
el Premio Nacional de Fotografía.

«No pongo títulos 
a las obras para 

no condicionar al 
espectador»

Un día, Toni Catany me dijo: “ven a mi 
estudio y lo entenderás todo”. Su estudio, 
en la sala noble de un piso de un edificio de 
1902 de Barcelona, conservaba la decora-
ción y el sabor de la época, pero no había 
casi ningún objeto… unas conchas, unos 
frutos secos, alguna flor a punto de mar-
chitarse… y la cámara, claro. Parecía 
mentira que de aquel escenario pudieran 
salir sus espléndidas fotografías. ¿Cómo 
es su estudio, tiene muchos objetos?
A veces pienso que tiene poco de estudio 
fotográfico [dice sonriendo]. Es un sitio 
en el que se van acumulando objetos reali-
zados y objetos que están ahí como mate-
rial de trabajo que en cualquier momento 
van a ser utilizados. Es un espacio amplio 
en el que todos los objetos andan por las 
estanterías, algunos de ellos conservados 
como aparecen en las fotografías; hay 
una pequeña zona con herramientas para 
hacer bricolaje o ensamblaje de los obje-
tos, y tiene muy poquito de lo que pode-
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mos entender como estudio fotográfico 
porque sólo tiene un foco y la cámara con 
un trípode… Tiene algo de chamarilería, 
algo de rastro, de acumulación… pero 
con un cierto orden [sonríe]. Me resulta 
un espacio cálido para la creación.

¿Qué relación tiene con los objetos?, ¿son 
encontrados, comprados…?
Pues hay de todo… hay objetos encon-
trados, recuperados y también compra-
dos… en el rastro, en los chinos o en 
El Corte Inglés; cualquier procedencia 
es válida si el objeto tiene interés y voy 
rescatándolos de los lugares más impen-
sables, el que manda es el propio objeto 
más que el lugar donde se encuentra. 

Cuando tiene un objeto, ¿surge con él una 
idea y necesita buscar otro?, ¿o es cuando 
tiene dos objetos que surge una idea por 
asociación? ¿Podría explicar un poco el 
proceso?
Depende mucho, a veces la idea es pre-
via y necesito buscar elementos concretos 
para trabajar en ella, y en otras ocasio-
nes es todo lo contrario. Es muy habitual 
que vaya al mercado o al rastro buscando 
algo concreto que necesito para trabajar 
en una idea y al final no acabo de encon-
trar lo que busco y me vuelvo con algo 
que no sé muy bien por qué he cogido. 
Entiendo que hay algo que me está lla-
mando la atención y que me invita a tra-
bajar con ello aunque en ese momento to-
davía no soy muy consciente de qué es lo 
que me atrae. En estos casos son objetos 
que están por aquí, por el estudio y con 
los que generalmente acabo trabajando. 

Hay ocasiones en que con algún objeto se 
trabaja una idea y a partir de ese mismo 
objeto surgen varias ideas distintas... se 
trata de un proceso muy abierto.

¿Es crítico con usted mismo a la hora de 
presentar cada una de sus fotografías al 
público?
Lo intento… [sonríe], no sé en qué me-
dida lo consigo, pero trato de hacer una 
depuración de todo lo que voy generando. 
Voy tomando fotografías y convivo con 
ellas un tiempo, intento no dejarme arras-
trar por la primera impresión y ver así 
cómo respiran con el paso del tiempo. En-
tre unas exposiciones y otras hay un mar-
gen más que suficiente para verlo. Existe 

el peligro de dejarse cegar por el destello 
de una primera visión de una fotografía, 
por eso me gusta dejarlas para ver si de al-
guna forma van impactando, sugiriendo… 
en definitiva, van ganando o van perdien-
do… Y si alguna fotografía me suena a un 
ejercicio ya realizado, que me lleva a una 
imagen anterior, la descarto, para poder ir 
ampliando…  Independientemente de que 
estoy trabajando con unos códigos muy 
cercanos, intento siempre que las imáge-
nes hablen de algo a lo que hasta ese mo-
mento no me había aproximado.

En muchas de sus fotografías se percibe un 
sentido del humor. ¿Qué importancia tiene 
para usted el sentido del humor para la 
vida cotidiana?
¡Mucha!, creo que el humor y la ironía 
se acaban filtrando en el propio trabajo 
pero no es algo que yo pretenda; es más 

bien una forma de ver o de entender… 
Si dejamos el trabajo a un lado, creo que 
el sentido del humor tiene un papel muy 
importante en el día a día. Es algo que 
siempre me ha interesado.

¿Qué premio ha tenido más repercusión en 
su carrera?
El Premio Nacional de Fotografía, espe-
cialmente por el momento en que vino, 
que me cogió totalmente fuera de juego. 
Hasta poco antes había hecho contadas 
exposiciones en galerías y creo que fue 
por la exposición que se hizo en el Reina 
Sofía; el Premio Nacional de Fotografía 
se había creado unos pocos años antes 
y no se me había pasado por la cabeza 
que se me pudiera considerar como una 
opción. Había habido años y años de 
fotógrafos que habían estado trabajan-
do en fotografía y era como un poco de 
reconocimiento a todo ese trabajo. Per-
sonalmente, creo que marcó un punto de 
inflexión en mi carrera.

¿Cuántos ejemplares hace de cada foto-
grafía? 
Depende, de cada imagen existe un for-
mato y sólo uno; si el formato es grande 
hago 7 ejemplares; si es intermedio, 15, y 
si es pequeño, 25.

Cuando se trata de ediciones de fotografía, 
¿qué seguridad tienen los coleccionistas de 
que no se van a producir más ejemplares?
[Sonríe]… Creo que vender una serie 
de fotografías con una edición y luego 
ampliarla es tirar piedras sobre el pro-
pio tejado. Si uno quiere mantenerse en 
el mercado y tener credibilidad eso es 
lo último que debería hacer. Se podrían 
vender unas fotos más pero con ello se 
perdería la confianza de los coleccionis-
tas. Antes, en el caso de los grabados, 
se arañaban las planchas para que no se 
pudieran volver a imprimir, pero actual-
mente, con toda la tecnología digital de 
reproducción, no se puede demostrar de 
ninguna manera que no se va a tener la 
posibilidad de hacer más reproducciones, 
esa opción siempre va a existir; entonces, 
se trata de una cuestión de confianza, y 
cuando se tiene una trayectoria larga y 
durante años se han respetado las claves, 
la confianza se conserva.

¿No pone títulos a sus imágenes?
No pongo títulos, no, creo que lo que se 
está contando ya lo cuenta la imagen. Po-
ner palabras me parecería un ejercicio algo 
banal. La imagen sola permite una lectura 
más ambigua, y no lo veo como algo nece-
sario. También es como un voto de confian-
za al espectador, al que no doy una clave 
de lo que dice la imagen y en qué dirección 
tiene que entenderla.

Marga Perera

Sin título, 2012 ©Chema Madoz, VEGAP, Madrid 2015
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Coleccionar dibujo requiere un compromiso total porque obliga a vivir 
en penumbra para que la luz no dañe las obras. Daniel y Florence Guerlain

asumen con gusto el sacrificio.

Herederos de los célebres 
perfumistas Daniel y Flo-
rence Guerlain han for-
mado, a lo largo de quince 

años, una extraordinaria colección de 
dibujo contemporáneo de más de dos-
cientos artistas de 38 nacionalidades 
diferentes. En 2012, donaron generosa-
mente mil doscientos dibujos al Centre 
Pompidou (conservando para sí 350), y 
este legado ha convertido al museo pa-
risino en referente mundial para el arte 
contemporáneo sobre papel. En 2006 
los dos apasionados mecenas crearon el 
Prix de dessin contemporain de la Fondation 
Daniel et Florence Guerlain, dotado con 
15.000 euros para el ganador, y 5.000 
euros para los dos finalistas. Desde su 
creación, el galardón, que se entrega en 
el mes de marzo durante el Salon du 
dessin de París, ha distinguido el tra-
bajo de Silvia Bächli, Sandra Vásquez 
de la Horra, Catharina van Eetvelde, 
Marcel van Eeden, Jorinde Voigt y 
Susan Hefuna. Este año el afortunado 
ha sido el artista sueco Jockum Nords-
tröm. 

Como miembros de una dinastía de “par-
fumeurs”, ¿tiene su colección algún víncu-
lo con el universo del perfume?
Daniel Guerlain (DG): Sí y no. Mi 
abuelo, Jacques Guerlain, era un gran 
coleccionista de arte impresionista y du-
rante mi infancia crecí rodeado de las 
obras de arte que atesoraba en su casa. 
Es probable que por eso yo coleccione 
arte contemporáneo.
Florence Guerlain (FG):  Al igual que él 
también coleccionamos el arte de nuestro 
tiempo.

¿Cómo surgió la idea de establecer el Pre-
mio Guerlain de Dibujo Contemporáneo?
DG: Creamos la Fundación en 1996 en 
un pueblecito en el que la familia Guer-
lain tiene una residencia desde hace cua-
tro generaciones, Les Mesnuls. Durante 
ocho años organizamos allí múltiples ex-
posiciones, conferencias y talleres de obra 
gráfica. Al cabo de un tiempo, nos dimos 
cuenta de que no acudía suficiente público 
porque estaba demasiado lejos de París.
FG: Por ello en 2004 decidimos cerrar 

la parte pública de la Fundación y crear 
un premio de dibujo distinto a todos los 
existentes. En 2006 lanzamos el premio 
que desde el primer momento tuvo una 
excelente acogida. Ya vamos por su oc-
tava edición.  
DG: Dibujar es muy importante para mí 
porque soy paisajista y considero que el 
dibujo es el medio natural del arte. Pienso 
que es la traslación inmediata de la idea 
al papel y posee la intimidad del gesto 
primero. 

Mundos de papel

Jockum Nordström, For the King and the Country. Galleri Magnus Karlsson, Estocolmo
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El premio ha contribuido al reconocimien-
to del dibujo. ¿Sigue el mercado percibién-
dolo como un arte secundario?
FG: No, hoy todos reconocen el dibujo 
como un arte principal. La prueba la tie-
ne en que actualmente puede encontrar 
gabinetes de dibujo en la mayoría de las 
galerías.
DG: Es un arte protagonista, no secun-
dario y está adquiriendo gran relevancia.

En 2012 realizaron una donación histórica 
al Pompidou. ¿Qué les motivó a hacerla? 
FG: Entregamos 1.200 dibujos al depar-
tamento de artes gráficas porque no que-
ríamos que nuestra colección se desper-
digara. 
DG: No queríamos venderla y que se 
fragmentara. Deseábamos que permane-
ciera unida para que pudiera ser mostra-
da en un espacio público. La colección 
de mi abuelo se dispersó y desapareció, 
y nosotros no queríamos eso para nuestra 
colección de dibujo. La mejor manera de 
evitarlo era donarla a un museo que pu-
diera cuidar de ella.

¿Compran por instinto o racionalmente? 
¿Coinciden siempre en sus elecciones? 
FG y DG: Los dos hemos comprado 
por instinto, pero ahora tal vez nuestras 
decisiones sean mucho más racionales 
para mantener el espíritu de la colec-
ción. 
DG: La mayoría de las veces estamos 
de acuerdo aunque a veces debatimos. 
Puntualmente, si nos gustan distintas 
obras de un mismo artista, compramos 
las dos. Compartimos la misma visión 
del arte. Pusimos en marcha juntos la 
Fundación y antes de eso creamos tam-
bién juntos nuestra colección. Lo com-
partimos todo.

Trazando líneas finas con un lápiz, pin-
tando fluidas acuarelas y construyendo 

exquisitos collages, Jockum Nordström 
cuenta historias en las que los recuerdos de 
su Estocolmo natal se mezclan con los suyos 
propios para combinar pasado y presente. 
El artista, premiado en la octava edición del 
Premio Guerlain de Dibujo Contemporáneo, 
es un apasionado del siglo XVIII europeo, 
de la Revolución Francesa y la arquitectura 
de este período, que está bien representada 
en la capital sueca. “Siempre me he sentido 
atraído por los tiempos pretéritos, incluso 
cuando era un niño y empezaba a dibujar. Y 
a pesar de que mis dibujos dan la impre-
sión de hablar de siglos anteriores, para mí, 
evocan el presente”. Tanto es así que, en 
su opinión, incluso una arquitectura o un 
animal, pueden hablar de los seres humanos 
y sus pasiones. De ahí las múltiples escenas 
eróticas -de pie, reclinados, en cuclillas…- en 
las que representa a los hombres, las muje-
res y la jerarquización en nuestra sociedad. 
“Siendo como soy un contador de historias, 
sería un mentiroso si no abordara lo que 
ocupa una gran parte de nuestras vidas.” Su 
estilo puede recordar al de Henry Darger, 
cuyo sentido de la acuarela y la línea admira 
particularmente: “Su uso del color era muy 
fuerte y creo que fue un excelente pintor 
abstracto, al igual que Henri Matisse, cuyos 
recortes de papel del Moderna Museet me 
dejaron huella.” 
Jockum Nordström nació en 1963 en Esto-
colmo, donde vive y trabaja. Estudió en la 

Facultad de Artes, Artesanía y Diseño, y sus 
obras se encuentran en colecciones como la 
del MoMA de Nueva York, el Museo Ham-
mer de Los Ángeles, el Moderna Museet de 
Estocolmo, y el Centro Pompidou de París. 
Está representado por las galerías Magnus 
Karlsson, Anthony Meier, Zeno X y David 
Zwirner.

En sus dibujos parece conectar su propia au-
tobiografía con la historia, especialmente con 
la de su país. También vemos muchas naves 
y carabelas que evocan tiempos de guerra y 
colonias…
Siempre me ha interesado lo que exis-
tía antes de que yo naciera. Cuando era 
pequeño tenía la impresión de que ya había 
vivido antes, aunque suene extraño, y que 
de alguna manera estaba conectado a esa 
época anterior, incluso más de lo que lo 
estoy a la actual. Ver un trozo viejo de 
madera, una montaña o la propia naturaleza 
me da la sensación de un tiempo muy lejano. 
Además creo que el arte no esta destinado 
únicamente para los vivos sino también para 
quienes se marcharon antes…

¿Cuándo empezó a dibujar?
Diría que con dos o tres años. Solía dibujar 
un montón, sobre todo con mis hermanos, 
pero cuando ellos se hicieron mayores 
dejaron de hacerlo mientras que yo seguí. En 
un momento dado quise hacerme marinero 
y eso me hizo soñar, pero entonces conocí 
a alguien que me advirtió que la vida de 

Jockum Nordström
El reconocido artista sueco ha sido el último ganador 

del Premio Guerlain de Dibujo Contemporáneo.
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¿Compran obras de artistas emergentes 
que no están representados por galerías?
FG: Ocasionalmente. Estamos en el pa-
tronato de una asociación llamada “Pre-
mier Regard”. Ellos sólo exponen artistas 
que no tienen galería y nosotros hemos 
adquirido piezas de algunos artistas ahí. 
El comisario del departamento de Artes 
Gráficas del Pompidou, Jonas Storsve, 
eligió algunos de estos dibujos para la do-
nación, por lo que ahora están en la colec-
ción del museo.

La ceremonia de entrega de su premio se 
celebra cada año en el Salon du dessin de 
París. ¿Cuáles son sus recuerdos más en-
trañables de la feria? 
FG: En una ocasión me enamoré de un 
dibujo de Gustave Doré, Le Corbeau et la 
mort, que era una ilustración de un poema 
de Edgar Allan-Poe, y Daniel decidió re-
galármelo como una sorpresa. 
Y este año hemos adquirido un trabajo de 
Luc-Olivier Merson titulado Jeune femme 
allongée que es muy bello.
DG: Normalmente compramos obras en 
las que aparece la figura humana; raras 
veces adquirimos obra abstracta.

El mercado del arte actual es muy com-
plejo (galerías, ferias, museos, espacios 
expositivos, Internet...) ¿Cuentan con un 
asesor artístico?
FG: No, nunca hemos tenido un asesor. 
Sin embargo la selección de artistas para 
el premio de dibujo nos permite descubrir 
a muchos creadores, algunos muy conoci-

marinero era muy aburrida así que decidí 
estudiar arte. Cuando dibujas sin parar, el 
dibujo acaba por convertirse en parte de tu 
identidad y de tu vida. Más adelante quise 
convertirme en carpintero, porque me 
encantan las construcciones, pero como 
soy alérgico a muchos materiales tuve que 
continuar con mis lápices.

¿Es cierto que es alérgico al óleo y que esto 
determinó que su práctica artística se limitara 
al papel, el lápiz, la acuarela o el gouache?
¡Absolutamente!. Me di cuenta en la escuela. 
Resulta que soy alérgico a todo tipo de pin-
tura. Esa es la razón de que retomara el di-
bujo en Bellas Artes. En realidad fue un gran 
alivio pues este medio responde exacta-
mente a lo que yo quiero expresar. Además 
dibujar es algo ligero y solo necesitas unos 
lápices. Adoro las cosas sencillas, lo opuesto 
a los pesados sistemas de producción que 
algunas de mis piezas podrían ocasionar.

¿Cuenta una historia general o parte de la 
imaginación?
Es necesario tener una idea para empezar, 
algo así como el fuego primigenio, pero 
luego hay que improvisar. De hecho el 
primer pensamiento no siempre es el mejor. 
A veces voy en una dirección y de repente 
siento que me estoy equivocando y cambio 
de rumbo. Además una obra está construi-
da a base de múltiples capas psicológicas. 
Aunque al final solo expongo 20 obras al 
año, produzco muchas más. Cuando hago 
recortes, puedo acumular cientos de papeles 
por los suelos y el proceso puede durar se-
manas. En el caso de los recortes, me agarro 
a mis tijeras antes de dibujar y no detallo las 
figuras que he hecho antes.

Sus recortes recuerdan a Matisse
Es un gran artista que me gusta mucho. De 
hecho cuando era más joven hice recortes 
en diferentes materiales y cuando tuve la 
oportunidad de ver sus obras en el museo 
de Estocolmo observé que cada hoja había 
sido pintada a mano. Esto me permitió ver lo 
que pensaba sobre los ritmos y los colores y 
fue muy inspirador para mi. Otro artista que 
citaría es Lucas Cranach porque admiro su 
técnica tanto como su imaginación. Su obra 
es muy precisa sin ser aburrida.

Los papeles pegados y la manera en que 
construye cosas parece una consecuencia de 
esta relación con la construcción…
La primera vez que hice una escultura de 
esta manera fue después de un dibujo que 
no me salió demasiado bien, sin embargo me 
gustaba la casa que había puesto en medio 
del folio y tuve ganas de construir lo que 
estaba dibujando. Me sentí bien y seguí in-
vestigando. Por consiguiente, la construcción 
derivó del dibujo. Tengo muchas obras sobre 

arquitectura, edificios de San Petersburgo, de 
Inglaterra en los años 60, teatros europeos, 
es una biblioteca muy variada. Además, me 
crié en un suburbio al sur de Estocolmo que 
todavía era un terreno salvaje cuando llegué 
con mis padres. En el sitio donde jugábamos 
los niños solía ver una especie de esqueleto. 
Era fascinante y creo que pueden detectarse 
fragmentos de todas esas vivencias en mis 
obras. El tiempo parece doblarse, el pasado 
y el presente se tocan. Por ejemplo, en 
muchos de mis dibujos podemos descu-
brir referencias a San Petersburgo donde 
interrelaciono la historia de mis amigos que 
deseaban volver a vivir en la ciudad cuando 
fueran adolescentes. Yo en cambio prefería 
el campo. Por eso he reescrito una visión 
ligeramente aburrida de la ciudad. Ahora que 
he vuelto a vivir en la naturaleza doy largos 
paseos por el bosque y también me gusta 
fijarme en los insectos. Además tengo una 
tortuga que tiene 25 años y me crié rodeado 
de gatos. ¡Esa es la razón de que incluya 
tantos animales en mis dibujos!.

A veces se dice que usted vive en un mundo 
de papel
Así es, y es aún más cierto cuando mi estu-
dio está lleno de papeles por todas partes y 
yo estoy haciendo recortes. Cuando quiero 
algo no soy capaz de dejarlo. Me puedo 
centrar en lo mismo durante años. Empecé 
los collages en 2000 y fue un descanso para 
mis ojos; me planteé retomar la pintura y 
profundizar en estos formatos, así que hice 
pequeños cambios que me permitieron 
volver al color y cambié la escala. Quizá deje 
el dibujo temporalmente para centrarme 
en los collages; así los dibujos que haga más 
adelante tendrán más de collage. Un mundo 
te lleva al otro y los collages conectan mejor 
con las historias abstractas que puedes leer 
de varias maneras.

La literatura y la música son campos que 
también le enriquecen
Es cierto, aunque puedo pasar meses sin 
leer me gusta Nina Berberova, porque su 
escritura es como un poema dentro de una 
novela. También he leído mucho a Margueri-
te Duras, cuyo sentido de la deconstrucción 
admiro. Ella suele hablar mucho de su familia 
y adoro la manera en que repite un suceso 
varias veces algo que, de alguna forma,  tiene 
algo de musical. Ahora mismo estoy leyendo 
una biografía de Luis Buñuel y varios libros 
de Albert Camus. En cuanto a la música, 
toqué mucho de joven, así que conozco 
bien los instrumentos y su forma de emitir 
sonidos. A menudo escucho a Charles Azna-
vour y, por ejemplo, mire este dibujo [dice 
señalando uno], lo hice durante un período 
en que en mi cabeza sonaba Igor Stravinsky.

Marie Maertens

Jockum Nordström, I’m a failure. Colección 
Florence y Daniel Guerlain. Cortesía Galleri Magnus 
Karlsson



dos y otros menos, y nos sirve para afinar 
nuestra mirada.  
DG: Estamos muy involucrados con el 
Centro Pompidou, el Premio Marcel 
Duchamp, nuestra Fundación, “Pre-
mier Regard”, FRAC (Fonds régional 
d’art contemporain) y también organi-
zamos viajes para coleccionistas al ex-
tranjero, a América y Asia. No hemos 
viajado todavía a España, pero debería-
mos ir.

¿Les gusta tratar a los artistas? ¿Sienten 
curiosidad por conocer su personalidad?  
En principio no. Somos muy cuidadosos 
al respecto, a veces un artista nos cae 
muy bien y luego descubrimos que, por 
desgracia, su trabajo no es tan bueno. O 
al revés. Visitamos los estudios de los ar-
tistas seleccionados por nuestro premio 
acompañados por el resto del jurado pero 
no forjamos necesariamente una relación 
de amistad. Aunque tenemos muy buenos 
recuerdos de algunos artistas, como por 
ejemplo Jaume Plensa, a quien conoce-
mos desde hace tiempo y de quien tene-
mos una escultura.

¿Investigan en profundidad sobre un ar-
tista?
DG: Somos seis miembros en el jurado 
del premio, todos proponemos artistas y 
trabajamos conjuntamente. Algunas veces 
acudimos a ferias para descubrir artistas.
FG: Le pondré un ejemplo: en cierta 
ocasión, un miembro del jurado insistió 
en que conociéramos la obra de un artis-
ta y aquel año le dijimos que no porque 
no nos gustaba. Al año siguiente volvió 
a la carga y decidimos echar un vistazo 
a su trabajo. Comenzamos a seguirle la 
pista de manera especial tras ver unos 
dibujos maravillosos suyos en Art Basel. 
Tardamos cerca de cuatro años pero, al 

final, seleccionamos su obra y ganó el 
premio.  

¿Cómo ven el futuro de su colección?
DG: El futuro de la colección está unido 
al nuestro, y luego ya veremos. En tanto 
que podamos continuar seguiremos co-
leccionando. Vivimos con nuestra colec-
ción, necesitamos rodearnos de obras de 
arte para ser felices.
FG: La parte que queda de nuestra co-
lección será donada al museo dentro de 
algunos años. Por el momento y mientras 

podamos seguiremos comprando (aun-
que quizás no con tanta intensidad).

Y por último, ¿qué artistas españoles hay 
en su colección?
FG: Tenemos obras de Juan Uslé, José 
María Sicilia, Javier Pérez, Jaume Plen-
sa, Eduardo Arroyo y Miquel Barceló.
DG: Pero no tenemos ningún Picasso.
FG: Ni tampoco un Velázquez… [dicen 
sonriendo]

Beatriz Aymat

Jockum Nordström, Home for Thanksgiving. Colección Florence y Daniel Guerlain. Cortesía Galleri Magnus 
Karlsson, Estocolmo
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En la pintura de Abraham 
Lacalle se encuentran 

constantes referencias a los 
grandes movimientos artísticos y 

literarios del siglo XX.

Pintor de 
batallas

Abraham Lacalle. Foto: Rafael Zamora



25



26

Formado en Sevilla, Abraham 
Lacalle (Almería, 1962) es he-
redero de la tradición pictórica 
española de los años 80; tras 

los vivos y amables colores de su pintu-
ra, asoma la crítica social, las dificultades 
del ser humano y la soledad. La Galería 
Marlborough de Madrid expone Tiempo de 
guerra, su obra reciente en la que pueden 
verse tres lienzos de grandes dimensiones, 
el mayor de ellos Un iconoclasta anda suelto 
(300 x 800 cm), que han formado parte de 
la exposición recientemente celebrada en 
el CAC de Málaga. 

¿Cuál es su primera experiencia memora-
ble con el arte?
Mis primeros contactos se produjeron 
curioseando en enciclopedias de arte. 
Libros que estaban en las estanterías, 
supongo que simplemente para rellenar 
o decorar. Un libro en una estantería es 
siempre una posibilidad. Posteriormente 
viajé a Barcelona, tendría diez años, mi 
padre me llevó al Museo Picasso y me 
compró el catálogo, que se convirtió en 
mi enciclopedia para pintar. Yo vivía en 
Almería y rara vez podía ver pintura en 
directo, por lo que mi formación primera 

está centrada en las reproducciones de 
los libros. 

Ahora está escribiendo el texto para el 
catálogo de su exposición, ¿cuáles son los 
puntos fuertes de su reflexión?
Estoy escribiendo sobre cada cuadro. Una 
especie de guía cuadro a cuadro. Esto no se 
hace habitualmente y me parece interesan-
te. Siempre me impresionaron los prefacios 
a modo de explicación que hacía J. Conrad 
en cada libro. Malcom Lowry, después de 
que su editor rechazara el manuscrito de 
Bajo el volcán, le escribió una extensa carta 

justificando su novela 
capítulo a capítulo. Son 
documentos fascinantes 
que nos ayudan a en-
tender, no la obra, sino 
la forma de trabajar del 
autor. 

En el Tríptico de Mála-
ga usted hace referencia 
a unas ‘batallas’, ¿po-
dría hablar de ellas?
En Málaga lo planteé 
como un tríptico que de-
bería ir desde lo personal 
hasta lo más universal 
pasando por el contexto 
más cercano.  Esos tres 
cuadros vienen ahora a 
Marlborough, acompa-
ñados de una serie de 
lienzos que reflexionan 
sobre el mismo tema. 
Se trata de una relación 
muy simple. Creo que 
asociar la realidad que 
estamos viviendo a un 
campo de batalla puede 
ser hasta un lugar co-
mún. Esto, desde luego, 
no quiere decir que “la 
guerra” haya terminado. 
Lo cierto es que desde el 

ámbito más cercano hasta lo que conocemos 
por los medios de comunicación y nos afecta 
pero no nos toca, se asemeja mucho a un lu-
gar devastado. Un desierto, un bosque arra-
sado y la jungla por destruir forman la trama 
que soporta el relato.  Ayer mismo conoci-
mos la noticia de la muerte de, al menos, se-
tecientas personas en el Mediterráneo. ¿Al-
guien puede decir que estos acontecimientos 
no pertenecen a una situación de guerra?

¿Tiene algo de apocalíptico el mensaje de 
estas batallas?, ¿dónde ve usted la esperan-
za?
Sólo me refiero a la actualidad. Soy inca-
paz de hacer un pronóstico pero sí intuyo 
un futuro incierto, algo apocalíptico. Qui-
zás con la “conciencia” se pueda conseguir 
un poco más de equilibrio, pero se trata de 
un asunto complejísimo.    

12th –18th June 2015
Preview 11th June
Albert Memorial West Lawn, 
Kensington Gardens, London

Tel: +44 (0)20 7389 6555  
www.haughton.com

Hilos de pensamiento
“Tengo muchísimos referentes literarios- explica Abraham Lacalle- centrándonos en la 
exposición de la Marlborough, diría que los temas muchas veces vienen de la lectura. En 
este caso libros como La carretera de Cormac McCarthy, un viaje a través de un paisaje 
absolutamente apocalíptico. También En el corazón de las tinieblas de J. Conrad, otro 
viaje, pero esta vez al núcleo del infierno o lo que es lo mismo a la autodestrucción. En 
los libros se pueden encontrar imágenes, hilos de pensamientos, ideas para conducir los 
propios argumentos y sobre todo son un estímulo al deseo de contar cosas, reflexionar 
sobre ellas y plantear preguntas. En cuanto a la pintura de la exposición, he intentado 
replantear mi trabajo; en este punto intento abordar cuestiones que abarcan todas las 
funciones que siempre he intentado que formaran parte del propio hecho de pintar. Pri-
mero, creo que era necesario volver a pensar en cuáles son mis referentes y por supuesto 
en cuáles son los de la pintura que se está haciendo en este momento. También y de 
forma paralela, el relato tenía que ser una reflexión acerca de la realidad que estamos 
viviendo. Para esto he utilizado referencias que tienen que ver con la pintura de final del 
XIX, las pre-vanguardias. El expresionismo alemán ha sido fundamental para tratar el tema 
de los campos de batalla.”

Ventana, 2015.



Usted hace referencia a la dificultad del 
ser humano de luchar honestamente por 
sus ideales. ¿Cuáles cree que son –o que 
deberían ser– esos ideales?
Aquí se establece una paradoja. El indi-
viduo, el que maneja “los ideales”, es el 
centro del problema. De él viene el peli-
gro. Por ejemplo, un gobierno tiene que 
velar por ganarse a las masas –hasta en el 
campo de fútbol– y liquidar al individuo 
o, en lo posible, hacer caso omiso de él. 
No tiene otra posibilidad. Es  bien cono-
cida la metástasis del “yo” occidental.

¿Cómo ve la situación social en la actua-
lidad?
Nuestra actualidad, en Europa, está 
dominada por el Bundesbank, esto sig-
nifica que estamos en una economía re-
gida por el capital especulativo. Esa es 
la realidad económica (que creo es la 
que se impone), haciendo del nuestro un 
mundo uniforme donde se está agotando 
la diferencia, un mundo movido por cri-
terios no ya económicos sino financieros 
(me refiero al capital especulativo, no 
al que producen los medios de trabajo); 
donde se va a procesos ciegos como la 
mundialización, en los que cooperan 
todas las organizaciones como el FMI, 
sostenidas por las nuevas tecnologías e 

industrias de la comunicación. Estamos 
en un balneario en decadencia rodeado 
por un mundo en plena batalla. Es un 
tema de difícil solución porque tiende a 
reforzar todos los elementos propios de 
la confrontación. Hablo de las fronteras 
y del miedo.

¿Hasta qué punto le parece eficaz la críti-
ca social a través de la pintura?
La pintura es una profesión y, aunque 
parezca que llevando un contenido social 
lucha por obtener un lugar dentro del 
“compromiso”, en realidad hace lo mismo 
que cualquier otra profesión. Pensar en 
la eficacia no creo que sirva de mucho. 
Hay que pensar en hacer el trabajo lo 
mejor posible. En realidad es tan sencillo 
como ocuparse de una forma de “ganarse 
la vida”.

¿Cómo ve la situación social del artista en 
la actualidad?
El artista occidental tiene una buena si-

tuación en la actualidad. Hay platafor-
mas muy amplias para desarrollar su tra-
bajo. Tanto en el mundo privado como en 
el institucional. También hay un amplio 
mercado con multitud de posibilidades 
que incluyen todas las disciplinas, desde 
el videoarte hasta la pintura, incluyendo 
formas que niegan en esencia cualquier 
relación con el mercado y las institucio-
nes.

¿Hay elementos autobiográficos en su 
obra?
También he utilizado elementos auto-
biográficos, por la situación que estamos 
viviendo ahora mismo. De alguna mane-
ra en nuestro país hemos alcanzado una 
situación que recuerda a los años seten-
ta. Política, social y culturalmente están 
sin resolver problemas enquistados en 
una transición fallida. Da la sensación 
que tendremos que volver a vivir nuestra 
propia modernidad y esto es reconstruir 
un lugar destruido, en ruinas.

M.Perera

Del 7 de mayo al 20 de junio
Galería Marlborough

Orfila, 5. Madrid
Precios: de 5.000 a 100.000 euros
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«Nuestra actualidad 
está dominada por el 

Bundesbank»
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Patrick y Ondine Mestdagh, 
especialistas en armas, joyas 
y etnografía de los continen-
tes no europeos, tienen su 

galería de arte tribal en el corazón del 
Sablon, el histórico barrio de Bruselas 
donde se concentran anticuarios y salas 
de arte. Patrick Mestdagh es miembro 
del comité organizador de Bruneaf, la 
emblemática feria de arte tribal belga 
fundada por Pierre Loos que celebra su 
vigesimoquinto aniversario del 10 al 14 

de junio reuniendo a medio centenar de 
galerías, entre ellas, las españolas Arte y 
Ritual de Ana y Antonio Casanovas, Án-
gel Martín, Guilhem Montagut y David 
Serra. En esta entrevista el anticuario 
avanza sus propuestas más interesantes 
para la cita bruselense y evoca sus ini-
cios en el fascinante universo de las artes 
primeras.

Su padre Henry es coleccionista y los pa-
dres de su esposa Ondine son anticuarios, 

¿cuáles son los mejores consejos que han 
recibido sobre arte?
Nuestras trayectorias son muy diferen-
tes. Ondine se crió en el seno de una fa-
milia de anticuarios. A menudo digo que 
ella “cayó dentro de pequeña”. Tenemos 
una foto suya en el Mercado del Sablon 
acompañando a su padre, ¡debía tener 7 
años! Ha adquirido un bagaje impresio-
nante. Mi padre, sin embargo, empezó 
muy tarde a coleccionar. Mis tres her-
manos y yo éramos revoltosos, pero me 
apoyó desde el primer día. ¿Su mejor 
consejo? ¡Atreverse, lanzarse y siempre 
seguir adelante!.

Usted se ha especializado en armas, jo-
yas y etnografía de los continentes no eu-
ropeos, ¿cómo nació su interés por estas 
áreas?
Mi encuentro con Robert Hales, exper-
to londinense en armas orientales, fue, 
sin duda, determinante. Salí de su gale-
ría como un niño sale de una tienda de 
juguetes ¡maravillado y lleno de sueños! 
Ondine y yo nos conocimos más tarde, y 
a partir de ahí ampliamos nuestra selec-
ción de objetos, incorporando de forma 
especial las joyas etnográficas, un campo 
que nos ha abierto el camino a otros paí-
ses, como Japón.
 
¿Proceden sus objetos en su mayoría de co-
lecciones occidentales? 
Buscar objetos que respondan a nues-
tros criterios estéticos es la parte más 
emocionante, pero también la más difícil 
de nuestra profesión. Nos mantenemos 
atentos a las oportunidades que se pre-
sentan manteniendo intacta la voluntad 
de sorprender a nuestros clientes.

Los dos son grandes viajeros; ¿quedan 
todavía regiones tribales en Asia poco co-
nocidas por los coleccionistas? ¿Se pueden 
encontrar objetos en sus países de origen? 
¿Están protegidos por las leyes de sus paí-
ses para la salvaguarda del patrimonio?
Viajar nos permite, según el destino, 
encontrar objetos o sumergirnos en 
un universo diferente para tratar de 
comprenderlo. Nuestro último viaje a 
la Isla de Pascua iba en esa dirección. 
Nuestro propósito era vivir una inmer-
sión absoluta para comprender y apre-
ciar mejor el arte de la Isla de Pascua 
¡sin tratar de adquirirlo! Aunque mu-
chos lugares se han “vaciado” de sus 
tesoros, todavía quedan infinidad de 

Una cajita hindú que compró en Portobello Road fue la 
espita de su pasión por el arte de las culturas lejanas. Hoy 
el anticuario belga Patrick Mestdagh es un referente 

en arte tribal.

Horizontes lejanos

ENTREVISTA

«Buscar piezas es la 
parte más bonita y 

difícil de mi profesión»
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Arte para todos
“Un evento como Bruneaf nos brinda la oportunidad de presentar nuestras últimas 
adquisiciones. Ondine y yo optamos por una amplia selección, tanto en términos de 
orígenes como de precio. Además de las espadas Fang de Gabón antes mencionadas, 
también habrá mazas oceánicas, objetos de Japón y, por supuesto, algunas sorpresas –
desvela Mestdagh- En cuanto a los precios, somos de los que piensan que todo visitante 
debería poder encontrar algo de acuerdo a su presupuesto, y aunque a veces es un 
verdadero reto, nos esforzamos en ofrecer piezas con el sello de nuestra galería por 
debajo de los 1.000 euros.”

cosas por descubrir en muchos países. 
Cada uno tiene su propia legislación 
por lo que recomiendo informarse an-
tes de cada viaje.

¿En qué cultura se pueden encontrar los ob-
jetos más asequibles?
¡Todas las culturas están llenas de ob-
jetos absolutamente asequibles!. Tome-
mos como ejemplo los Fang de Gabón: 
el coleccionista pensará en relicarios, 
esculturas o máscaras... objetos que hoy 

Rara e importante maza del 
tipo U’u en madera de palo 
fierro, Islas Marquesas, siglo 

XVIII
Procedencia: Adquirido en 

Londres en la década de 1920, 
Colnaghi o Spinks   
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ya son inaccesibles para la mayoría, sin 
embargo Ondine y yo presentamos en 
Bruneaf un conjunto de hermosas es-
padas cortas cuyos precios no superan 
los 5.000 euros, una cifra que nos parece 
muy razonable. 
 
En 1994, con ocasión de su primera par-
ticipación en Bruneaf, su galería dio un 
giro hacia África, ¿qué culturas y objetos 
les atraen?
Es ahí donde nuestra profesión es apasio-
nante, ¡incluso emocionante!. Cada día 
puede ser sinónimo de descubrimiento, 
de flechazo. 1994 fue el año de nuestra 
primera participación en Bruneaf y la-
mentablemente nos faltaban objetos 

africanos y oceánicos. Veintiún años des-
pués, aunque el arte de África y Oceanía 
sigue siendo uno de nuestros ejes, nos 
hemos abierto a nuevos horizontes, como 
Japón y  Mongolia, por ejemplo.
 
Ondine hace joyería. ¿A qué precio se pue-
den comprar joyas en su galería?
El padre de Ondine fue un hombre ex-
traordinario. Anticuario reconocido, tam-
bién fue uno de los primeros en promover 
el diseño italiano en Bélgica, hace más de 
40 años. Pero sobre todo, ¡era artista! 
superdotado, polifacético e insaciable. Es 
evidente que Ondine ha heredado esto al 
crecer en una casa de artistas, artistas en 
plural ya que mi suegra, una notable es-

tilista, también ha contribuido. Esta he-
rencia se deja sentir en su facilidad crea-
dora, su inventiva y su éxito. Su espacio 
está en el segundo piso de nuestra nueva 
galería. Su rango de precios comienza en 
600 euros.
 
¿Se acuerda de la primera pieza que com-
pró?
Sí, ¡por supuesto!. Una caja de betel hin-
dú de metal, donde se colocaba la cal y 
las nueces de areca. La compré en Por-
tobello Road, en Londres, por el equiva-
lente a 25 euros. Quizás debería haberla 
conservado, pero ya sabemos el dicho: los 
objetos nos sobreviven.
 
¿Cuáles son las mejores piezas que ha pre-
sentado en su galería?
Cada pieza tiene su propia belleza e 
historia, que compartimos brevemente. 
Para nosotros, un Lopah Petawaran (cu-
chillo indonesio) es tan hermoso como 
un raro escudo Luo de Tanzania. Este 
año la exposición Tesoros belgas, organi-
zada por Bruneaf con motivo de su 25ª 
edición, nos permitirá reencontrarnos 
con el segundo remo de la Isla de Pascua 
que vendimos hace varios años. También 
podremos redescubrir una tapa Mangbetu 
de diseño sorprendente y una bella maza 
U’u de las Islas Marquesas.

¿Ha vendido alguna vez un objeto que hu-
biera preferido conservar?
Resulta difícil conservar un objeto que 
entra en la galería. Si nos quedáramos los 
más bellos, los más importantes, estaría-
mos devaluando nuestra propia actividad 
como marchantes. Es ponerse palos en 
las ruedas… Así que hay que tomarlo con 
filosofía: los objetos nos sobreviven. En 
el prefacio de un catálogo que escribí dije 
que los objetos eran los verdaderos colec-
cionistas: ¡coleccionistas de coleccionis-
tas! Para mí, esto sigue siendo cierto.

¿Cómo ha evolucionado el interés de los co-
leccionistas?
El interés por las artes primeras va en au-
mento. Efecto de la moda, sin duda, pero 
no solamente eso. La apertura y la hipe-
ractividad del Musée du Quai Branly de 
París son beneficiosas y han hecho que 
surjan nuevos coleccionistas. 

M. Perera

www.bruneaf.be
www.belgica-turismo.es

«El interés por las 
artes primeras va en 

aumento»

3. Raro escudo Zulu de 
piel de cebra, Sudáfrica, 

siglo XIX
Procedencia: Colección 

privada, Inglaterra


