GRANDES COLECCIONISTAS
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elfina Entrecanales de

Azcérate (Madrid, 1927)

es la primogénita del

ingeniero bilbaino José
Entrecanales Ibarra, fundador del
emporio energético Acciona (del que
ella posee un 3%) mientras que, por la
rama materna, desciende de una ilustre
familia republicana que cuenta entre
sus miembros con los fundadores de
la Institucion Libre de Ensefianza. Su
familia la envi6 a Oxford cuando tenia
solo 19 afios y, aunque entonces no lo
sabia, nunca volveria a vivir a Espana.
Afincada en el Reino Unido desde hace
mas de sesenta afios, su generosidad ha
sido distinguida por la reina Isabel que,
en 2012, coincidiendo con su Jubileo
de Diamantes, la nombré Comandante
de la Orden del Imperio Britanico, y
también por el principe Carlos que,
en 2013, le concedi6 una Medalla a la
Filantropia en las Artes.

Sencilla y muy discreta, Entrecanales
ha desarrollado una admirable labor de
mecenazgo —casi siempre en la sombra-
centrada en el apoyo al arte emergente
a través del Delfina Studio Trust y la
Delfina Foundation.

‘No soy coleccionista. Yo colecciono
artistas jno obras!” ha dicho en algtin
momento para explicar su filosofia
personal. El fruto de sus desvelos
ha sido la puesta en marcha de un
programa de residencias que ha
beneficiado a 500 artistas de todo el
mundo, incluidos prestigiosos creadores
como Mark Wallinger, Tacita Dean,
Maurizio Cattelan, Martin Creed o
los esparioles Txomin Badiola o Dario
Urzay. Timida, carismética y alérgica a
las entrevistas, a sus 88 afios, la “‘abuela
del arte contemporaneo’, proyecta una
luminosa vitalidad que contagia la
conversacién con Tendencias del Mercado
del Arte en la que evoca sus primeras
experiencias con el arte moderno,
desvela sus suefios pendientes —~por
ejemplo, conocer Iran- y habla de
su altimo proyecto, la exposicién
Entonces, por ahora, abierta hasta el 14
de noviembre, que refleja su personal
aventura en el arte.

Entonces, por ahora es el titulo de

su altimo proyecto, y gracias a esta
iniciativa artistas hoy célebres que en
sus inicios pasaron por su Fundacién
vuelven a sus raices para apoyar a una
nueva generacion de creadores. Esta
muestra es la ocasion perfecta para
hacer un balance de su “aventura’ como
mecenas del arte emergente. ;Podria

La reina Isabel 1l
ha distinguido su
mecenazgo
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compartir con nosotros algunos de sus
recuerdos mas gratificantes?

Hay tres especialmente dichosos. El
primero fue cuando visité una fabrica de
chocolate en Bermondsey y, nada mds
verla, me la imaginé como un espacio
donde albergar estudios para artistas.
iLas maquinas para hacer chocolate
todavia estaban en funcionamiento!

Sin embargo, por aquel entonces se
trataba de una zona degradada, hablo
de finales de 1990. Lo que yo vislumbré
fue su potencial. Y fijese ahora, entre
los vecinos del barrio esta el Museo de
la Moda de Londres y la nueva galeria
White Cube. El segundo recuerdo es



Obra de Margarita Manzelli. Exposicién Entonces, por ahora

cuando Mark Wallinger gané el Premio
Turner -jfue fantastico!. Mas de una
docena de artistas a los que he apoyado
durante afios han sido nominados

al premio y Mark, de hecho, no fue

el primero en ganarlo; sin embargo

ély yo tuvimos conversaciones muy
interesantes en su estudio y conecté
con su obra de forma poderosa. Y

por ultimo nunca olvidaré la emocion
de ser distinguida con la Orden del
Imperio Britanico en 2012, coincidiendo
con el Jubileo de la reina Isabel. Me
encant6 conocer al principe Carlos. jFue
encantador!.

Empecemos por el principio, ;qué

le motivé, hace mas de 40 afios, a
convertirse en mecenas de artistas?
En la década de los 70 yo tenia una
granja en un pueblecito llamado Little
Bedwin, en Wiltshire. La finca tenfa

varias casitas y le ofreci a mi buen
amigo Robert Wyatt, del grupo Soft
Machine, un lugar donde pudiera
montar su estudio de musica mientras
se recuperaba de un accidente. {Fue
muy divertido!. Al poco tiempo, un
muchacho llamado Richard Branson
vino a visitarnos, después vendrian
Pink Floyd y muchos otros. Como

el goteo de musicos que se dejaban
caer por alli era constante, los artistas
empezaron a llegar también. Al cabo
de un tiempo, mi esposo en aquel
momento y yo decidimos abrir un
espacio con estudios para artistas en

‘Monté los primeros
estudios en
una granja’
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una antigua fabrica de pantalones
vaqueros al este de Londres. Lo
llamamos el Delfina Studio Trust.
Existia tal demanda de estudios en los
afos 80, que pronto nuestro edificio se
vio desbordado y tuvimos que buscar
una nueva sede en Bermondsey -en

la antigua fabrica de chocolate que
mencioné antes. Ese inmueble contaba
con 34 estudios, una gran galeria,

y permitia alojar hasta 10 artistas
internacionales. Siempre habia una
increible demanda de espacios en
aquella época...

Me temo que las cosas no han
cambiado

Es cierto, parece que sigue existiendo
el mismo problema y a los artistas les
cuesta encontrar sitios asequibles para
vivir y trabajar en Londres. Para mi

es muy triste que se vean forzados a



marcharse de la capital. Londres corre
el riesgo de perder su dinamismo
cultural y creativo. Esa es la razén por
la que mi fundacién estd en el corazén
mismo de la ciudad y justo al lado de

la sede del gobierno. También parece
haber menos dinero ptblico para el arte
y la gente espera mas del patrocinio
privado. Me paso el dia intentando
convencer a otras personas para que
establezcan organizaciones de arte con
fondos privados o apoyen el trabajo que
yo hago.

(Qué cambios ha visto en el arte?
Supongo que la practica de los artistas
ha cambiado un poco. Atn quedan
pintores y escultores de estudio, pero
ahora hay creadores que aprovechan la
tecnologia de maneras novedosas.

Se define como una “coleccionista de
artistas, no de obras’ y es innegable
que posee un ‘ojo clinico para el
talento’. ;Qué debe tener un creador
para “seducirle”, para “captar su
atencion”?

Bueno, he sido muy afortunada de tener
un equipo fantéstico a mi alrededor.
Supongo que, en ese sentido, soy buena
escogiendo a las personas adecuadas. En
realidad, es el equipo y varios comités
de seleccién quienes eligen a los artistas;
principalmente mediante convocatorias
abiertas, pero a veces también a través
de una invitacion directa. Relacionarme
con los artistas es mi manera de disfrutar
y vivir el arte. Para mi, es una cuestion
de conectar con la persona y sus
necesidades. Tiendo a inclinarme hacia
los artistas cuyo trabajo refleja algtn tipo
de viaje personal.

Valorando tanto la relacion personal
con los artistas ;hasta donde se
implica con los residentes?

Ellos me consideran su abuela y,
cuando lo necesitan, yo les ofrezco
amor incondicional. Hablo con ellos
para conocer sus historias personales y
profesionales y lo que les impulsa; tal
vez, en contrapartida, ellos me inspiran
a hacer lo que hago. Aprendo mucho,

y me gusta ser capaz de brindarles la
oportunidad de compartir sus ideas con
el mundo.




AARON CEZAR
Director de la Delfina Foundation

‘Queremos crear una
‘familia’ de artistas’

Mas de 600 artistas han pasado por la Delfina Foundation. ;Tienen un hilo
comun?

A lo largo de veinte afios el Delfina Studio Trust ha apoyado a mds de 400 artistas,
de los que han salido una docena de nominados al Turner. Y mds de 200 artistas
han cruzado las puertas de nuestra Fundacion en los Ultimos ocho afios. Como
tratamos de apoyar a artistas de trayectorias y disciplinas diversas, no hay un hilo
conductor entre ellos, pero lo cierto es que nos atraen los creadores que son
conscientes del mundo que les rodea y tratan de plasmarlo en su préctica artistica.
Solemos apostar por artistas que estdn en una etapa clave de su carrera, en la

que sabemos que nuestra residencia marcard un “punto de inflexién” que les hard
avanzar adn mds. Queremos que nuestras residencias sean experiencias definitorias
en una carrera y creo que hemos tenido éxito. Por ejemplo, hay |9 artistas que
participan en la Bienal de Venecia vinculados a Delfina. En la Bienal de Estambul, hay
8 artistas, | comisario y | escritor. Tres artistas nuestros estan en la Bienal de Lyon.
Y probablemente no haya una bienal importante que no incluya al menos un artista
de Delfina.

{Como definiria la filosofia de la Fundacién y de su fundadora?

La nocién de familia es fundamental. Nuestras instalaciones, ubicadas en dos casas
reformadas, no solo son espacios para la investigacién, sino también un hogar.
Seleccionamos cuidadosamente a nuestros residentes y asociados a través de
solicitudes, nominaciones e invitaciones directas. El objetivo es crear una “‘familia”
que quiera vivir y trabajar junta durante tres meses. Un ejemplo de nuestra
hospitalidad son los ‘almuerzos familiares’ quincenales. En estas reuniones intimas
reunimos a nuestros artistas, clientes y personal -nuestra ‘familia de adeptos’, como
la llamamos-, con otros profesionales del arte, desde coleccionistas a comisarios. Y,
como cualquier familia, entendemos que una generacién debe ayudar a la proxima.
Nuestra actual exposicién Entonces, por ahora cuenta con |8 artistas, entre ellos,
cuatro nominados y un ganador del Premio Turner (Tacita Dean, Jane y Louise
Wilson, Mark Titchner y Mark Wallinger), que han donado piezas para apoyar a sus

jévenes colegas.

Lleva siete anos trabajando con Delfina, ;cudles son sus mejores recuerdos?

Hemos hecho viajes memorables por todo el mundo visitando zonas en guerra,
bienales, ruinas, estudios de artistas y ferias, pero mis mejores recuerdos son

los de sus fiestas de cumpleafios. Aunque es modesta sobre sus logros, esta
increiblemente orgullosa de su edad. En 2009 celebramos su 82° cumpleafios en
Damasco, con su familia y amigos del mundo del arte. Para su 85° cumpleafios,
mas de 20 artistas asistieron a las celebraciones organizadas en Espafia. Y todos
esperamos con ilusion su 90° cumpleafios en 20171

En 2005 viajo6 a Siria con Mark Muller.
:Qué significé ese viaje para usted?
Aquella fue mi primera experiencia en
Oriente Medio, y la recuerdo como algo
increible. Mark Muller, buen amigo
mio, es abogado de derechos humanos
y, en realidad, le acompaiié por razones
personales. El British Council organizé
una fiesta en mi honor invitando a
todos los artistas locales. Fue fascinante
escucharles hablar acerca de sus
experiencias vitales, sus frustraciones

por la carencia de infraestructuras
creativas, y la falta de movilidad a
la que todos ellos se enfrentan. Fue
durante ese viaje cuando empecé a
madurar la idea de crear la Delfina

‘Sueio con viajar a
Iran jy cumplir 100
anos?
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Foundation. En 2007, inauguramos

el edificio y nuestro foco de interés
inicial fue el intercambio artistico entre
creadores de Reino Unido y Oriente
Medio.

Usted es espaiiola, pero ha vivido casi
toda su vida en Reino Unido. ;Qué
queda de sus raices? ;Esta al tanto de
nuestra escena artistica?

Soy la cabeza de una familia de 105
personas, y la mayoria viven en Espafia.
Ellos vienen a verme y viceversa.

Debo decir que no sé lo suficiente
sobre la escena artistica espafiola. Sin
embargo, el Delfina Studio Trust ha
invitado a muchos artistas espafoles a
Londres, y la Delfina Foundation se ha
asociado con varias organizaciones del
pais como la Casa Arabe (Madrid), el
MUSAC (Le6n), la Alhambra y el Hay
Festival cuando organizaron eventos
de literatura en Segovia y Granada.
También hemos trabajado con varios
artistas espafioles de esta generacién
como Eugenio Ampudia, Ixone Sadaba
e Ismael Iglesias.

¢Ha hecho algtn proyecto especifico
en nuestro pais?

Creé un espacio de residencias en
Manilva (Mélaga) en la década de los
90, que estaba conectado con el Delfina
Studio Trust. Durante varios afios
alojamos a artistas visuales y pusimos
en escena 6peras, contando con talentos
locales, nifios y artesanos.

¢Fue su padre, José Entrecanales, quien
le inculc6 el amor por el arte?

Las paredes de nuestra casa estaban
llenas de cuadros de impresionistas
espafioles, asi que mi amor por el arte
contemporaneo florecié mas tarde.

Admirada y reconocida en todo el
mundo ;le queda algtn suefio por
cumplir?

Ser bisabuela, llegar a los 100 afios y
viajar a Irdn, algo que llevo deseando
largo tiempo. Cuando vaya, tendré a
un montén de antiguos residentes que
cuidaran de mi, serd muy bonito, jcomo
estar en familia!.



ENTREVISTA

Belleza salvaje

Los animales han sido un tema tradicional en la historia del arte, pero no tanto en el arte contempordneo. Walton Ford,

considerado un cruce entre Audubon y El Bosco, ha creado un fantdstico bestiario en el que difumina las lineas entre la

historia humana y la animal. Sus acuarelas monumentales permiten sentir el roce de las plumas de un pdjaro o el cdlido

aliento de un felino salvaje a punto de saltarnos a la yugular.

reci en los suburbios
estadounidenses, muy lejos
de la naturaleza salvaje del
pais. En mi entorno, todas
las tierras se cultivaban, se construian
o eran ocupadas por campos de golf.
Una vez al afo, vefa la pelicula de King
Kong en la television, y me imaginaba
la selva y ese mundo increible en el que
la naturaleza es tan peligrosa. Cuando
mis padres me llevaron a visitar el
Museo Americano de Historia Natural
de Nueva York, tuve la sensacién,
gracias a sus espectaculares dioramas
de animales de peluche, de adentrarme
en un medio salvaje y exético. Yo me
crié en Nueva York, pero mis padres
procedian de antiguas familias surefas,
para las que la pesca y la caza eran parte
de la cultura. En realidad la plantaciéon
era muy parecida a la campifa inglesa:

Vanessa Garcia-Osuna

habia muchos caballos y se practicaba
la caza del zorro con jaurias de perros.
De pequerio asisti a cacerias y la idea
de matar para comer no me resultaba
ajena, no era algo que me chocara o
me turbara. Desarrollé una pasién
por los parajes naturales extremos, y
dibujé escenas violentas de animales
que peleaban. A los nueve afios, por
ejemplo, dibujé una jauria de perros
que atacan a un oso; jatin sabiendo
que no era la forma correcta de cazar
un oso!. Ademas, mi madre me llevo

‘Quiero desarrollar
una historia de
la cultura de los

animales salvajes’
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al Metropolitan a descubrir las obras
maestras de la pintura. Me enamoré de
ese cuadro de Brueghel en el que los
campesinos duermen la siesta por la
tarde, y también del Juicio Final de Van
Eyck, una horrible vision del infierno
en la que los monstruos devoran a los
pecadores.”

Conjugando la monumentalidad
con la precisién de un miniaturista,
las acuarelas de Walton Ford (Nueva
York, 1960) evocan los bellos grabados
zooldgicos editados en el siglo XIX.
Pero junto a esta referencia a la estética
cientifica, la fauna del artista americano
bebe también de fuentes como el cémic
americano de los afios 60 y 70. Su
simbolismo y humor feroz emparenta
también con los surrealistas al tiempo
que coquetea con los criterios del kitsch.
Por los temas que aborda, su obra se
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Walton Ford,

Rhyndacus, 2014 ©
Christopher Burke Studio
/ Cortesia Walton Ford y
Paul Kasmin Gallery

inscribe en una corriente cultural muy
actual que cuestiona las fronteras entre
el hombre y el animal. Las obras de
Ford son codiciadas por una legién de
admiradores que incluye a celebridades
como el actor Leonardo di Caprio o

los Rolling Stones, que le encargaron
disefiar su famoso logo.

Tendencias del Mercado del Arte ha
tenido la oportunidad de entrevistar a
Ford con motivo de su exposicién en
el Museo de la Caza y la Naturaleza
de Paris, situado en el corazon del
histérico barrio del Marais. Este
curioso museo, cuyas colecciones
- mas de cuatro mil obras de arte
antiguo, moderno y contemporaneo- se
despliegan en sendos hétels particuliers
de los siglos XVII y XVIII, acoge la
primera muestra del artista en Francia
que estard abierta hasta el préximo 16
de enero.

“No me interesan las mascotas
que eligen vivir en compaiiia de
los humanos -dice Ford- Me atraen
aquellos animales que han decidido
guardar la distancia con nosotros.
Aquellos que cuando nos ven llegar,
huyen o se nos echan encima para
devorarnos, pero que no aceptan
vivir en nuestras ciudades y hogares
ni compartir nuestra comida. Son las
bestias salvajes, y son mds numerosas
que los animales domeésticos, pero los
hombres y sus mascotas invaden el
planeta.”

Su personal estilo ha sido definido
como ‘un cruce entre John James
Audubon y El Bosco’, pero también le
han llamado “el menos moderno de

Cambio de planes

“Me costd terminar la escuela secundaria porque fui un mal estudiante, aunque era bueno
en dibujo, asi que me matriculé en la Escuela de Disefio de Rhode Island. Lo que me
ayudd, mds que las ensefianzas de los profesores, fue ver a otros artistas jévenes llenos
de talento, ambiciosos, y que trabajaban sin cesar. De hecho, yo querfa estudiar cine y
como ya sabia dibujar y pintar, no crefa que la escuela fuera a aportarme gran cosa para
conseguir mi plan. Yo era muy arrogante entonces. Asi que elegf el teatro y el cine, pero
no estaba muy dotado. El dltimo curso me fui a estudiar al extranjero, a Roma, y allf
descubri el ciclo de frescos de Giotto sobre la vida de San Francisco de Asis. Jamas habia
visto nada tan increible. La forma secuencial de la pintura me recordd los comic o los
storyboards de las peliculas. Yo no sabfa nada de la Iglesia Catdlica ni de San Francisco,
pero me quedé en la iglesia para dibujar estos frescos, para estudiar las composiciones.
Cuando regresé a Estados Unidos y me dieron mi titulo, me molestd. Me di cuenta

de que no era un buen director ni un actor especialmente dotado, pero querfa contar
historias en un momento en que nadie estaba interesado por la pintura en el estilo

de principios del Renacimiento. En aquel momento, el movimiento neo-expresionista
dominaba el East Village con artistas como Basquiat. Se hablaba mucho del final de la
figuracion, e incluso se preguntaba si todavia era posible ser un pintor figurativo.”

los artistas modernos”. ;Cudles son sus
referentes?

Mi obra tiene un estilo
deliberadamente anacrénico, como
usted apunta. Me fijo en creadores
como Audubon y en otros artistas

de la historia natural como Edward
Lear y Jacques Barraband asi como

en El Bosco, Brueghel y los primeros
pintores del Renacimiento. Aunque

mi trabajo no abre nuevos caminos
estilisticos, admiro a artistas
contemporédneos como Charles Ray,
Chris Ofili, Neo Rauch, Peter Doig,
Kara Walker, Marlene Dumas y Louise
Bourgeois. Me he sentido también
profundamente influenciado por
artistas del comic alternativo de los
afios 60 y 70 como Robert Crumb asi
como las primeras peliculas de fantasia
y terror como King Kong.

¢.Coémo conquistaron su imaginario
estos animales tan humanos?

El antropomorfismo es una de las
estrategias que utilizo en mis pinturas,
pero, en realidad, la meta de mi trabajo
es desarrollar una especie de historia
de la cultura de los animales salvajes.
Algunas de las narrativas se plantean
desde el punto de vista del animal y
otras son puntos de vista totalmente
humanos. Llevo dibujando animales

‘Utilizo técnicas
tradicionales
para contar cosas
nuevas’
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desde que puedo recordar. El primer
dibujo que hice, y que atn conservo, fue
un circo con elefantes, jirafas, cebras,
etc. Lo pinté cuando tenia cinco afios.

Sus obras cuestionan las fronteras
entre el hombre y el animal. ;Cémo

es su conexion con los animales? ;Le
gusta estudiarlos en vivo?

Mi estudio de los animales esta
vinculado principalmente a mis visitas
a los museos de historia natural. Y

en mi estudio atesoro una amplia
biblioteca de historia natural. Ha
habido épocas en mi vida en las que he
pasado mucho tiempo en la naturaleza
con breves interacciones con los
animales salvajes. Pero el trabajo

que hago en el estudio se basa en la
investigacion.

Su obra combina un insélito
detallismo con formatos
monumentales. ;Qué importancia
tiene la escala?

Pinto mis animales a tamafio natural.
He tomado como referencia a artistas
de historia natural como Audubon.

En su obra Aves de América de formato
monumental, pint6 todas las aves de
América del Norte a escala natural. Esto
crea una intimidad entre el espectador y
el animal y una especie de shock.

Solo pinta a la acuarela y graba
aguafuertes, ;por qué?

Las técnicas que utilizo son
tradicionales de la historia natural, pero
queria emplearlas para contar historias
que nunca antes hubieran sido contadas
por las fuentes que me inspiraron.



Mundo en extincion

“Siento que estoy en un territorio que nadie ocupa. Hay mucho que decir sobre el lugar
que habita el animal en la imaginacion humana, y este es un tema relevante hoy en dfa.
Muchos de los animales salvajes que he pintado sélo sobreviven en la imaginacién de

los hombres. Apenas quedan 3.200 tigres en estado salvaje, y sélo 800 gorilas en las
montafas. El mundo es un lugar en el que, cada vez mds, todo lo salvaje estd en peligro.
Hoy en dfa ir a los lugares donde podemos encontrarnos con un animal peligroso son
una opcidén del eco-turismo. Los animales salvajes auténticos, las fieras que despiertan el
miedo atdvico que exploro en mi obra, estdn desapareciendo poco a poco. En Monster
of God, el escritor David Quammen sefialé que muchas leyendas y obras literarias -
historias como Beowulf - recogen relatos de lucha contra los animales salvajes y evocan
el terror que éstas inspiran. Los primeros temas que el hombre pintd en sus cuevas
fueron bisontes, osos, leones y otros animales a gran escala, y eso es lo que yo hago
hoy. Es un impulso primitivo que pervive en nuestra cultura, ya sea en la literatura o en
peliculas populares como Tiburén o Parque Jurdsico. Tenemos que reflexionar sobre ello
en un momento en que estamos destruyendo a estos animales a un ritmo vertiginoso. La
monografia que publiqué [editada por Taschen] tomaba su nombre, Pancha Tantra, del
primer libro de fdbulas sobre animales escrito en sanscrito, mucho antes de los griegos y
de las fabulas de Esopo. Esa es mi forma, pomposa, de decir que mi trabajo forma parte
de una larga tradicién y que, a través de las historias de animales, trato de alcanzar una

verdad universal.”

Hablenos de su proceso de trabajo

En un afo puedo hacer unas seis

obras grandes y varios trabajos mas
pequeios. Trabajo despacio y a solas.
Cada obra exige una increfble cantidad
de investigacién y preparacion.

Casi todas sus obras deben su
concepcion inicial a un fragmento
de texto. ;Qué lecturas avivan su
imaginacién?

Una que no deja de inspirarme es
Vida campestre y trucos del trampeo, un
libro escrito hacia 1880 para los nifios
estadounidenses que querian ganarse
un dinerillo extra atrapando animales
utilizados para peleteria y aves para

la diversién y la venta. Esta repleto

de ilustraciones que ensefian trampas
tortuosas, a veces sadicas, y se acompana
de un texto alegremente brutal que
me parece infinitamente fascinante.

Y acabo de descubrir un libro infantil
descatalogado, un clasico de 1935, que
estoy a punto de encargar. Se trata de
El pequeiio chimpancé y el nifio humano y
hace un estudio comparativo entre las
emociones y la inteligencia del nifio y
el mono. Fue escrito por una cientifica
rusa, N.N Kobhts, y contiene infinidad
de fotografias y dibujos de la elegante
sefiora Kohts y sus “objetos de estudio’.
Ese es el tipo de cosas que me paso la
vida buscando.

;Cuales han sido sus viajes mas
memorables?
Precisamente acabo de regresar de

mi primer viaje a Rusia. He tenido

la oportunidad de visitar numerosos
museos de historia natural, que
parecian estar congelados en el tiempo.
Ha sido increible estar en un sitio que
esta cambiando a tal velocidad. Podias
percibir una sensacién parecida a la del
Tercer Hombre.

Usted tiene una legion de
coleccionistas y esta representado por
la galeria Paul Kasmin que exhibe sus
obras en ferias como Art Basel y Tefaf
Maastricht. ;Siente la presion del
mercado de alguna forma?

Lo tnico que quiero es que el mercado
del arte me proporcione suficiente
dinero para que mis proyectos puedan
llevarse a cabo. Tengo algunos planes
ambiciosos en mente asi que las
consideraciones mercantiles entran
dentro de los asuntos practicos de mi
estudio por esa misma razoén.

;Colecciona algo?

Tengo un interés relativo por
coleccionar, aunque me permito
ciertos caprichos. Poseo algunos
grabados de historia natural, algunas
estampas de William Hogarth, una
notable coleccién de libros... nada

‘Creo unas
seis obras grandes
al ano’
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saper valioso ni recopilado de forma
exhaustiva.

La veintena de obras que se

exhiben en el Museo de la Cazayla
Naturaleza condensan quince afios

de carrera. ;Ve alguna evolucion? ;Le
interesaria explorar nuevos soportes o
técnicas?

Mi obra ha cambiado de alguna forma
que, tal vez, yo sea el tinico en percibir.
Ahora mismo tengo ideas para hacer
una gran instalacién y también una
novela grafica, pero no quiero hablar
demasiado de estos proyectos hasta que
no estén algo mas avanzados.

;Qué podria contar de las piezas
concebidas especificamente para esta
muestra parisina?

Son diez obras que evocan un episodio
ocurrido en la Francia del siglo

XVIII. Agresiones de animales que se
achacaron a una criatura imaginaria que
paso a ser conocida como la Bestia de
Gévaudan. Aquellos ataques a jévenes
pastorcillas, obra sin lugar a dudas

de los lobos, se incorporaron con el
tiempo al folclore francés. Mis pinturas
exploran la histeria que rode6 el suceso.
Se ha publicado un estupendo catalogo
coeditado por Flammarion en el que
expongo mis tesis pero, resumiendo,
he descubierto que los ataques de los
animales coincidieron con los conflictos
entre el campesinado y la aristocracia
surgidos en visperas de la Revolucion
Francesa.






ENTREVISTA

Arte al limite

Isidoro Valcdrcel Medina, uno de los pioneros del arte conceptual en Espafia, para quien la vida ya es un arte, acaba de ser

galardonado con el prestigioso Premio Veldzquez por “una sélida y coherente trayectoria de medio siglo.”

sidoro Valcércel Medina
(Murcia, 1937), después de
haber cursado estudios de
Arquitectura y Bellas Artes
en Madrid, empez6 su carrera
como pintor en los afios del
informalismo, pero progresivamente
fue evolucionando hacia la
desmaterializacién. Después de una
estancia en Nueva York en 1968 se
dio cuenta de que su obra estaba
perfectamente en consonancia con
lo que se estaba haciendo alli. Con
environments y performances, su
concepto del arte se fue concretando
en la creacion de lugares y de
situaciones con espiritu artistico. Su
participacién en los Encuentros de
Pamplona, festival de vanguardia
internacional de arte conceptual en
los dltimos afios del franquismo, en
el verano de 1972, marc6 un punto
de inflexién en su trabajo. Aunque
ha sido un artista independiente que
ha tratado de no caer en las redes del
sistema y de mantenerse al margen
de lo institucional, los museos no le
han dejado de lado: en 2002 hizo una
exposicion en la Fundacié Tapies de
Barcelona y le siguieron el Macba
(2006), el Reina Sofia (2009), el Musac
(2015). Fue también galardonado
con el Premio Nacional de Artes
Plasticas en 2007 y el Premio Arte
y Mecenazgo en 2011. Los premios
son una prueba de que a pesar de la
actitud personal de los artistas, el
sistema acaba por integrarlos.

Acaba de recibir el Premio Velazquez,
;qué ha significado para usted?

Pues es una alegria, sobre todo porque

me ha llegado sin haberlo solicitado, y

eso es muy alentador.

Marga Perera
Foto: Ifiaki Domingo. Cortesfa Ivorypress

(Cree que aceptar el Premio podria
ser contradictorio con su actitud de
tratar de mantenerse al margen de lo
institucional?

No, no creo que sea contradictorio
porque, repito, no es una cosa a la que
yo haya optado sino que me ha llegado
de fuera y por lo tanto no tengo nada en
contra; mi trayectoria ha sido la que es
y va a seguir siendo la misma con o sin
el Premio.

A lo largo de su trabajo usted ha
tratado de definir en qué consiste ser
artista, ;podria explicarnoslo?

En primer lugar, creo que la condicién
de artista es algo que estéd a disposicion
de todo el mundo; lo que ocurre

es que las componendas sociales e
histéricas han restringido este territorio
enormemente y lo han dejado para una
inmensa minoria... eso para empezar,
y luego también es cierto que el arte

se ha asociado con ciertas aptitudes
profesionales y ese no es el caso, el arte
no es una aptitud que se desarrolla sino
una actitud que se toma.

¢Coémo definiria su actitud como
artista?

Consiste esencialmente en observar

el medio en el que estamos y ver
aquello que sugiere la necesidad de
una intervencién, generalmente y si es

‘El publico es
prioritario, pero no
puedo sacrificar mi

obra’
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posible, para mejorar el &mbito, y en
ese caso hay la obligacién de actuar; la
cuestion del artista es precisamente ese
compromiso que tiene con el medio en
el que esta y siempre para una mejora.

;Podria poner algtn ejemplo en el que
usted haya podido incidir para mejorar
el medio?

No lo sé [dice sonriendo], yo sé que la
intencion es esa, pero si el resultado ha
sido tal no lo sé. No me compete a mi

el decirlo, no hago el seguimiento. Yo
recibo opiniones sobre lo bien que esta
tal cosa y yo lo acepto, pero no me llega
la informacién a tanto como para poder
decir si es asi. Hay cosas con las que
estoy mas conforme y cosas con las que
no, por supuesto.

¢Cual es su concepto del arte?

El arte actualmente esta embarcado en
problemas de productividad, con una
pequefia obsesion con las cuestiones
derivadas del mercado y eso limita

las opciones creativas porque gran
parte del arte que se produce es con
vistas a la comercializacién; me parece
bien para quien quiera hacerlo pero
personalmente me parece erréneo
porque el arte no tiene nada que ver
con su comercializacién. No puedo
decir mas, que no me gusta del todo
la orientacién que estd tomando el
arte desde hace mucho tiempo, pero
también es cierto que para los que

no quieran actuar por ahi queda
muchisimo terreno.

De todas formas, si no se hubieran
producido objetos no tendriamos el
arte griego, por ejemplo, ni el de otras
culturas antiguas.

Evidentemente, estos objetos no tienen



la funcién de actuar como objetos,
sino de simbolizar; también es cierto
que un botijo puede simbolizar la
idea de la sed, pero un botijo esta
claramente realizado con finalidad
utilitaria... un busto también esta
realizado con la idea de recordar
al retratado, pero primordialmente
también con la idea de generar una
cosa que se dice que pertenece al
territorio del arte.

;Ha intentado vivir de su arte?

No es que me haya negado a ello, sino
que simplemente he sido consciente
de que si yo hacia lo que queria no
producia para vivir.

:(Qué es para usted el compromiso
social?, ;como lo canaliza a través de
su arte?

El compromiso social es, primero,
personal; es decir, si uno cumple con
su compromiso intimo o personal

estd cumpliendo con la parte del
compromiso social que le corresponde;
otra cosa es que ese compromiso social
sea errado, segiin un cierto criterio,

y en ese caso no esta produciendo

una actividad creativa innovadora,
cambiadora del ambito.

:.Con qué cree que deberia estar

comprometido el arte?
El arte, si realmente cumple con ese
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Valcarcel Medina ha realizado peliculas,
piezas sonoras, acciones, proyectos

de arquitectura y libros que funcionan
como ejemplos y marcas de situaciones.
Tanto su trayectoria histérica como sus
intervenciones mds recientes revelan
una actitud comprometida y ajena a la
dindmica del mercado del arte. En 2015
se estrena en el Festival Punto de Vista
de Pamplona el documental No escribiré
arte con mayuscula, dedicado a su vida
y obra. Su obra ha ido evolucionando
desde propuestas objetuales
susceptibles de llegar a ser mercancias
artisticas hasta una desmaterializacion
que favorece la aparicién de una actitud
que transforma la conciencia de la
percepcién no tanto en obra de arte
sino en experiencia de arte. Esta actitud
es la que le permite interrelacionar

la vida con el arte, y el arte con una
reflexion critica y provocadora de la
realidad.

compromiso creativo del que hablaba,
inevitablemente estd cumpliendo

una funcién social, politica, incluso
econdmica si se me apura... econdmica
en el sentido de no ser vendible [sonrie];
es decir, no hay arte no politico,

eso es imposible; tampoco hay arte

sin repercusion social, también es
imposible, porque las obras cargadas de
compromiso transmiten por si mismas
estas opciones.

:/Qué significo en su trayectoria
participar en los Encuentros de
Pamplona?

Para mi significaron un esclarecimiento
de las perspectivas, es decir,
personalmente se me abrieron los ojos a
muchas cosas y sali y de la categoria de
artista profesionalizado a la de artista
sencillamente: no como una persona
que tiene la profesion de artista, sino
como una persona que es un artista,
como podria serlo cualquier otro.

A veces su obra no resulta muy
accesible, ;ha pensado como conecta
con el publico?

A mi me interesa muchisimo el publico,
es una preocupacion prioritaria, pero



no puedo sacrificar mi

obra por esta pretension

y dejar de expresar lo que
creo que debo; por eso
procuro hacerlo de forma
accesible, pero a veces no
me sale, o sea, no es que

yo renuncie al mensaje

que quiero transmitir para
que sea comprendido;

mi obra es un intento de
compatibilizar ambas cosas:
primero hago las cosas para
mi, segin mi criterio, y
después procuro que sean
inteligibles, pero nunca
sacrificaria lo primero.

(Qué es lo que usted
pretende transmitir con su
obra?

No sé exactamente qué
transmite pero si sé lo

que pretendo transmitir;

es algo muy sencillo, casi
suena a perogrullada: un sefior que
hace aquello que cree que debe hacer;
luego las sutilezas o desviaciones ya
son muchas... pero en esencia es lo que
estdbamos hablando: hay que cumplir
con el compromiso con uno mismo y
ojala que guste a las personas.

En alguna ocasién ha dicho que su arte
es aburrido

Bueno, no exactamente en el sentido

en que utilizamos la palabra aburrido,
pero si estoy de acuerdo en que es un
arte sin adornos, que no tiene folklore a
su alrededor; como cuenta lo que tiene
que contar de la forma pretendidamente
mas directa y escueta, en ese sentido, al
no tener adornos, puede correr el riesgo
de resultar aburrido.

Usted ha comparado los museos con
los parques de atracciones, jen qué
sentido?

Bueno, también podria haber
comparado los museos con mausoleos
[dice sonriendo]. Es en el sentido en
que el museo deberia ser un foco de
actividad y en cambio generalmente
es un foco de contemplacién; es un
poco triste si se mira con la 6ptica de

A continuacion (un relato en doce jornadas: lugares, sonidos y palabras), 1970. Museo
Nacional Centro de Arte Reina Soffa. Foto: Joaquin Cortés/Roman Lores

que un edificio puede ser maravilloso
para poder hacer cosas en lugar de sélo
ensefiarlas... bueno, es una postura
que se puede debatir pero es lo que yo
experimento. Uno entra en un museo

y puede pensar que ahi nunca se hace
nada, estoy hablando de una forma
muy abstracta, porque claro, en el
museo hay muchas cosas para ver.

¢Coémo es su relacion con los jovenes?
Nos llevamos bien, nos respetamos

y nos entendemos bastante

bien; generalmente no hay un
distanciamiento como cabria suponer
por la gran diferencia de edad...
tenemos un lenguaje muy semejante.

/Qué proyectos tiene ahora?

En estos momentos estoy haciendo una
versién del diccionario de la lengua: se
llama Diccionario personal de la lengua
espariola, llevo mas de un afo con ello
pero ya estoy proximo al final; es un

‘El mio es
un arte sin adornos’
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diccionario en el que tengo
clasificadas las palabras que
me son cercanas, que me
gustan y que me significan
algo y voy dejando para

la cola aquellas que me

son menos atractivas y al
final quedan aquellas que
ni siquiera conozco, de

las que puedo prescindir
perfectamente; en este
trabajo hay un cierto juego
de ordenacién y por eso se
llama diccionario personal,
porque cada persona podria
hacer el suyo.

;Piensa publicarlo?
Si, si... lo voy a publicar.

Como libro fisico, ;no sera
una obra efimera?

iNo, no! [dice sonriendo].
Sélo faltaria que fuera
efimera. Otra cosa es que
los posibles lectores digan: {“bueno, ya
estd bien”!... y se convierta en efimera.

En 2009, usted propuso un paseo diario
hasta el Palacio de Cristal como parte
de su exposicion en el Centro de Arte
Reina Sofia. ;Cree que es arte ir a dar
un paseo?

Esta en riesgo de serlo porque hay algo
fundamental y es que en cualquier
momento de la vida, y por supuesto
también dando un paseo, hay que ir con
la antena extendida: a ver qué pasa a

mi alrededor porque es casi seguro que
de ahi capto algo que me hace cambiar
en la vida y como consecuencia me
puede servir incluso para una actividad
creativa. Por ejemplo, yo vivo en Madrid
y el viaje en metro es de las cosas mas
insinuantes que puedan existir...

¢El metro... artistico?

Si, si... se puede convertir en artistico.
Hace dos o tres dias me encontré con
una persona desconocida que me saludé
en la calle y me dijo: “soy un transetnte,
encantado de conocerle, queria
felicitarle”. Si eso no es una obra de
arte... Y me quedé sin conocerle, claro,
s6lo queria felicitarme por el Premio.



GRANDES COLECCIONISTAS

Seduccion inesperada

Patrono de la Tate y jurado del premio Turner, el banquero George Loudon ha sido hasta hace quince afios uno de los
coleccionistas de arte contempordneo mds influyentes del mundo. Tras acumular mds de 700 obras de artistas de renombre,
decidié alejarse del arte actual encandilado por los objetos cientificos cuyas historias y esmerada factura le han cautivado.

on fama de ser uno de los
coleccionistas mas perspicaces
de la escena contemporanea,
jurado del Premio Turner
y patrono de la Tate, el banquero de
origen holandés George Loudon, se
hizo un nombre por “gastar pequenas
cantidades de dinero en artistas jovenes
prometedores”. Su olfato le hizo apoyar
en sus inicios a figuras como Basquiat,
Damien Hirst o Angela Bulloch. Nada
hacia presagiar que una inocente
visita al tranquilo Museo de Historia
Natural de la Universidad de Harvard
iba a cambiarle la vida. Paseando por
sus silenciosas salas, se detuvo ante
unas flores de cristal creadas por los
hermanos Blaschka. Aquella visién le
subyugoé (mas adelante la calificarfa de
“epifania”) y en un rapto de inspiracion
tomo una decisién inesperada:
abandonar el arte contemporaneo en
favor de las curiosidades cientificas
victorianas.

El fruto de sus desvelos ha sido
recopilado en el libro Object Lessons:
The Visualisation of Nineteenth-Century
Life Sciences, editado por Ridington.
La Coleccién Loudon confirma el
adagio de Mark Twain de que la
realidad puede ser mas extrafia que la
ficcion. Las casi 200 piezas que atesora
son un insélito repertorio de objetos
-especimenes botanicos, modelos de
anatomia, libros e ilustraciones- de
las ciencias naturales del siglo XIX.
Al principio eran objetos creados
por artistas y artesanos siguiendo
tradiciones antiguas pero, con el paso
del tiempo, comenzaron a fabricarse
a escala industrial para museos,
escuelas y universidades, perdiendo
en el camino parte de su belleza.

Hoy, su residencia londinense es una

Raquel Garcia-Osuna
Fotos: © Rosamund Purcell

“camara de las maravillas” en la que se
solapan creaciones de Damien Hirst y
Georgina Starr con huevos de pajaros-
elefante, granadas gigantes esculpidas
en cera, modelos en cristal de medusas
marinas y aberraciones de la naturaleza
como una pareja de cerditos siameses o
un gatito de dos cabezas. Para explicar
su filosoffa personal, Loudon recurre

a una maxima de Marcel Proust: “El
auténtico viaje de descubrimiento no
consiste en ver nuevos paisajes, sino en
tener nuevos o0jos.”

Loudon es patrono
de la Tate y jurado
del Premio Turner
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Su coleccién es una basqueda de la
belleza, la magia y lo milagroso, asi
como una interseccién de la ciencia

y el arte. ;Qué le llevé a coleccionar
curiosidades victorianas? ;Cémo
empez6 todo? En su libro dice

que “esta coleccion parece ser la
consecuencia natural de veinticinco
afios de coleccionar arte emergente.”
En efecto, fui coleccionista de arte
contemporédneo durante mucho tiempo
y pude observar que algunos artistas
se mostraban muy interesados por la
ciencia. Asi que comencé a leer sobre
ciencia (en particular, sobre ciencias de
la vida) y a visitar museos de historia

y ciencias naturales. De esto haré

unos quince afios. En aquella época
solia dejarme caer con regularidad

por Boston aprovechando que mi hija
y su esposo estaban en Harvard. Y

fue en el Museo de Historia Natural

de la Universidad donde descubri

los modelos botdnicos en vidrio de
Blaschka. Fue una revelacion. Me hizo
darme cuenta de que en el siglo XIX se
habian creado objetos para transmitir el
saber cientifico que eran estéticamente
hermosos, auténticas obras de arte, o
casi. A partir de aquel instante, comencé
a buscar en los almacenes de museos
de Europa y Norteamérica. En paralelo
descubri las ilustraciones cientificas
que me parecieron muy bellas; me
refiero, por ejemplo, a los dibujos del
doctor Ramoén y Cajal (de quien por
desgracia no tengo ningan trabajo en mi
coleccion).

El siglo XIX fue testigo de un increible
desarrollo de la ciencia. ;Qué objetos
de su coleccién expresarian el
asombro ante lo nuevo que se estaba
descubriendo en aquella época?



Modelo en cristal de medusa ‘carabela portuguesa’, siglo XIX, Alemania
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Modelos botdnicos en papel maché, [866-1927, Alemania

Creo que los modelos Blaschka son

los mejores ejemplares de criaturas
recientemente descubiertas en los
océanos que se exhiben hoy en dia.
Aunque hayan perdido su propdsito
didéctico originario han adquirido

una nueva belleza (a ojos de sus
admiradores). También citaria las
ilustraciones sobre el fondo del ojo
hechas en la década de 1860, cuando por
primera vez fue técnicamente posible
dirigir un delgado haz de luz al ojo y ver
el interior del globo ocular a través de un
complejo sistema de lentes. El resultado
es una obra de arte abstracto fascinante.
Los avances en materia de telescopios y
microscopios permitieron la observacién
de fenémenos que pasmaron al ptblico
en aquel momento.

Lynne Cooke, conservadora de la
National Gallery de Washington,
dice que usted es “un pionero en
identificar un nuevo campo estético”.
/Qué parametros tiene en cuenta al
coleccionar este tipo de objetos?

Me he guiado sélo por su atractivo
estético o visual. La imagen o el objeto
debia ser un instrumento de transmision
de conocimiento o informacién sobre
una clase cientifica (en su sentido mas
amplio), pero lo esencial era que me
cautivara. Asi que, evidentemente,

no todo el material didactico del siglo
XIX cumple mis requisitos. A menudo
son objetos que fueron fabricados
toscamente.

Como bien dice, el material que
colecciona ha perdido su propésito
original y ahora esta abierto a

nuevos significados visuales. ;Por
qué cree que ha atraido a los artistas
contemporaneos?

Los artistas estan siempre en busca de
inspiracion, ya sea visual o intelectual.
En este sentido, su mirada, en cierta
manera, ha pasado por alto la ciencia.
Es dificil saber qué piensan los artistas
cuando crean sus obras. Y no pretendo
decir que existan muchos creadores
interesados en este tipo de material.
Pero lo cierto es que fueron ellos
quienes me dieron una pista acerca de
qué buscar.

:/Qué objetos de su coleccion son los
mas extravagantes?

Los objetos més raros son los modelos
de Leopold y Rudolf Blaschka. Fueron
concebidos para ser expuestos en
museos de historia natural y
universidades, y no aparecen en el
mercado (excepto en mi caso). Ademas,
en la mayoria de los museos estan
ocultos en los almacenes. Me fascina

‘Algunos objetos
cientificos son
genuinas obras de
arte’
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un modelo chino de lectura del rostro,
que dice mucho acerca de la cultura
tradicional china y su evolucion en los
altimos cien afios.

/Qué pieza tiene una historia especial?
Sin duda, los informes meteorol6gicos
de George Simpson en los que relata el
malogrado intento de Robert Scott por
llegar al Polo Sur en 1913. A pesar de
que preparo el viaje meticulosamente,
las condiciones atmosféricas fueron
mucho peores de lo que habia previsto.
Ese fue uno de los factores que
contribuyeron al fracaso de la expedicion
que se sald6 con las muertes del propio
Scott y su equipo. Todo esto qued6
registrado en graficos y mapas del
tiempo que, si no se conoce la historia
que tienen detrds, parecen un sinsentido.

¢Existe un mercado para estas
curiosidades?

Los libros ilustrados pueden encontrarse
facilmente en librerias anticuarias. Tan
solo hay que buscar. Los modelos y
objetos tridimensionales son mucho mas
dificiles de hallar. No existe un comercio
organizado para ellos. A veces aparecen
en una subasta o en una de esas tiendas
que venden ‘curiosités’. Pero, como
coleccionista, uno ha desarrollado una
red de comerciantes y amigos en museos
y universidades de todo el mundo. Asi
que mi coleccion proviene de fuentes
que abarcan desde California hasta
Tokio.



Modelo para lectura de rostro, siglo XIX, China

Empez6 a coleccionar a finales de los
afos 70. ;Como recuerda sus primeras
experiencias? ;Por qué ha dejado de
comprar arte contemporaneo?

Siempre me intereso6 coleccionar. Formé
mi primera coleccién, de herramientas
de carpinteria, a los 8 afios de edad.
Nunca usé estos utensilios, eran solo
para mirar. Més tarde coleccioné
grabados, arte chino y, por ultimo, arte
contemporédneo. Después de un cuarto
de siglo coleccionando artistas jovenes,
me sentia abrumado por la parte
administrativa que conlleva poseer
tantas obras (tengo unas 700 de 251
artistas), pero también estaba un tanto
descontento por la forma en que el arte
contemporéneo se estaba convirtiendo
en una actividad social, con museos
cada vez mas grandes, galerias mas

grandes y obras mas grandes. La
intimidad de mis primeros dias es ahora
mas dificil de encontrar.

Comenzo adquiriendo trabajos de
jovenes que ahora son estrellas, como
Jean-Michel Basquiat. ;Qué artistas le
han impactado mas?

Cuando coleccionaba artistas jévenes
nunca senti demasiado interés en
conocerlos. Mi experiencia me ensefié
que, o bien hablaban demasiado sobre su
obra (que en mi opinién deberia hablar
por si misma) o estaban poco interesados
en conocer a coleccionistas. Asi que, en
ese sentido, lo que me impresionaba era
el arte en si mismo, no tanto el artista.

La obra de Basquiat la compré en Nueva
York a un amigo suyo, dos afios antes de
que Basquiat siquiera tuviera galeria. No
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El espejo del alma

“Tras la instauracion del comunismo en
China en 1949, el material relacionado
con la lectura del rostro, que era un
método de adivinacidn, estaba mal visto
por considerarse parte del ‘antiguo
orden’. Por consiguiente, este tipo de
objetos ya no se encuentran en el pafs
—explica Loudon-. Mi amigo Ying Sheng
Yang me conté que, en 1986, antes de
mudarse a Inglaterra se desplazé hasta
una remota aldea del norte de China
para despedirse de su abuela. El y otros
pasajeros que viajaban en un pequefio
tren quedaron varados en una estaciéon
rural y alli conocieron a un adivino que
afirmaba ser capaz de revelar aspectos
de la vida de una persona leyendo su
cara. Para ello empleaba una cabeza

de madera cubierta de palabras y

hacia combinaciones de vocablos que,
juntos, formaban un cédigo que debia
interpretarse. Por ejemplo, el drea
debajo del ojo izquierdo, se refiere

al hijo mayor, al mediano y al menor,
mientras que la zona inferior hace
referencia a los hermanos y sobrinos.
En el centro del labio superior estd

el nicleo del ser humano y, por esta
razdén, los chinos lo aprietan cuando
alguien se desmaya, es como una
especie de botdn de arranque. El

alma reside en la mitad de la frente
-conocida como “la puerta del cielo”, y
el mentdn simboliza el hogar ancestral.”

llegué a conocerle en persona, pero supe
desde el principio que tenia algo.

¢Cual cree que sera el futuro de su
coleccién?

;Cual es el futuro de colecciones como
la mia? Es una pregunta dificil. Cuando
empiezas a preocuparte por esta
cuestién, dejas de coleccionar. Muchos
coleccionistas no pueden pensar en
nada mejor que la construccién de su
propio museo. Creo que, dentro de
cincuenta afios, probablemente no
tengan esa misma idea. Asi que mis
colecciones probablemente seguiran el
mismo camino que otras transitaron
antes: pasaran a manos de mis
herederos quienes tendran que decidir
qué hacer con los “cachivaches” que el
abuelo ha coleccionado.





