GRANDES COLECCIONISTAS

Poder latino

Para alguien que empezd vendiendo cuadros con sélo 9 afios no hay nada imposible.

Con su ultimo proyecto, el dominicano Gary Nader quiere hacer historia: abrir en

Miami un museo que reivindique el arte y la cultura latinoamericana.

acido en el seno de una
familia de marchantes
de origen libanés, Gary
Nader es una de las
figuras mas poderosas del mundo
del arte. Si algo no se le puede negar
a este arrojado dominicano que
empez6 a vender cuadros cuando
algunos nifios atin aprenden a leer es
su caracter visionario pues vaticiné la
revalorizacién del arte latinoamericano
hace treinta afios.

Su trayectoria como emprendedor
viene avalada por la puesta en marcha
de galerias, ferias, casas de subastas
y hasta un museo, donde exhibe su
coleccion particular, la més importante
en manos privadas de Fernando Botero,
Diego Rivera y Pablo Picasso. Desde
sus inicios, su cruzada personal ha
sido reivindicar la importancia del
arte latinoamericano. Y esa loable
causa impulsa hoy su proyecto mas
ambicioso: el Nader Latin American

Vanessa Garcia-Osuna

Art Museum (LAAM) un centro
multidisciplinar para la difusién

del arte y la cultura latinoamericana
ubicado en el Miami Dade College

y que exigird una inversién de 725
millones de euros. Con una extensién
superior a 20.000 metros cuadrados,
ademas de salas de exposiciones, este
centro contard con un teatro, una sala de
conferencias, un jardin para esculturas
monumentales, viviendas de alta gama
para coleccionistas, un restaurante de
lujo y un selecto mercado culinario.

Se erigira en el nuevo corredor del
Downtown Miami, convirtiéndose

en el eje cultural de Miami, al lado de
la Torre de la Libertad. Hay cuatro
empresas compitiendo por adjudicarse
el proyecto y Gary Nader, a través de
la corporacién, Nader + Museu I, LLP,
ha ofrecido al Miami Dade College

la mayor contribucién financiera
hecha nunca por un filantropo
latinoamericano a una institucién
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estadounidense: 108 millones de euros.
Ademas, donara su coleccion de arte
latinoamericano, un millar de obras de
mas de 250 artistas, valorada en més de
50 millones de euros.

¢(Coémo le influy6 criarse en una
familia de galeristas?

Recuerdo mi primera visita, a los 6 afios,
a la galerfa que mi tio George tenia en
Haiti. Nunca habia visto una sala tan
inmensa repleta de obras de arte. jY
desbordada de compradores!. En aquella
época Puerto Principe era el Saint Barth
actual. Atracaban los cruceros y la gente
compraba arte haitiano. Mi tio se dio
cuenta de que yo prestaba gran atencién
a las obras, y me regal6 un libro que
habia publicado sobre sus artistas. Me
quedé dos horas mirando los cuadros

y hojeando el libro, y al final del dia, ya
era capaz de reconocer cada pintura.
jHabia heredado la memoria fotografica
de mi familia!. Poco después mis padres



abrieron una sala de arte en Reptblica
Dominicana. Tan pronto acababa las
tareas escolares me iba corriendo a la
galeria y pasaba tardes enteras alli. Con
s6lo 9 afios, empecé a hacer mis pinitos
como vendedor. Ya conoce la fama
que tenemos los libaneses de buenos
vendedores [dice riendo]. Aprendi
viendo a mi padre. Nos llegaban
doscientos o trescientos clientes a la
semana y despachabamos cientos de
obras. jEra sensacional!.

A los 19 afios abre su propia galeria
Asi es, y a los 20 afios decidi
convertirme en socio (minoritario)
de la galeria familiar porque mi
padre queria darle nuevos aires.

El era promotor inmobiliario,
construia hoteles y edificios y cada
vez podia dedicarle menos tiempo

a la galeria, mientras que yo estaba
entregado en cuerpo y alma. Nuestra
sala era el “meeting point” de la

intelectualidad dominicana. Y también
de los diplomaticos, los ministros y
presidentes extranjeros que visitaban
el pais. Eso me permitié conocer a
personalidades muy interesantes.

(Recuerda alguna que le hiciera
especial ilusion?

iFueron tantas!. Por alli pasaron todos
los presidentes latinoamericanos.

Julio Iglesias, por ejemplo, venia y se
quedaba dos horas. La galeria era el
centro cultural mas estimulante del
pais, y mi papa un tipo encantador.
Todo el mundo acudia para tomarse un
cafecito o un whisky con él.

Teniendo en cuenta esta asombrosa
precocidad, usted tiene una
panoramica privilegiada para valorar
c6mo ha cambiado el mundo del arte.
Yo estudié Administracion de Empresas
(me gradué con Matricula de Honor)
siendo el primero de mi promocién. Y
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apliqué lo aprendido en la universidad
al arte. Me di cuenta de que Miami era
una plaza crucial. Me sorprendia que
una ciudad abierta al mar y tan préxima
a Latinoamérica y a Europa, un lugar
rabiosamente cosmopolita, estuviera
mas atrasada en cuestion de arte que

la Repuablica Dominicana. jAquello era
un paramo!. Yo sabia que la gente que
compraba en Sotheby’s y Christie’s
adoraba Miami. El latinoamericano la
prefiere antes que Nueva York. Y los
jovenes de mi generacién empezaron

a estudiar aqui, a disfrutar de sus
discotecas y sus playas. Siempre digo
que Miami esta llamada a convertirse en
una gran metrépolis por su ubicacién
geogréfica y porque tiene gente

venida de todo el mundo que la esta
cambiando vertiginosamente.

¢Coémo lleg6 usted a Miami?
En mi pais yo ganaba mas dinero con
la galeria que el propio presidente del



Joaquin Torres Garcfa, Sin titulo

gobierno. A los 22 afios ya habia vendido
todo lo vendible, tenia millones en el
banco, habia triunfado, pero sentia que
la isla no me ofrecia alicientes. A eso se
uni6 una circunstancia personal, tuve
que traer a mi hija a Estados Unidos en
busca de atencién médica especializada.

(Qué opind su familia?

Cuando le conté a mi padre que queria
abrir una galerfa en Miami me dijo:
“;por qué ahi? jes un desierto!. Vete a
Paris o Londres.” Le expliqué que esas
ciudades ya estaban hechas y que yo
deseaba ser parte de una que creciera
conmigo. Sabiamente, mi padre
pronostico: “te va a llevar veinte afios”,
a lo que yo repliqué: “Si, pero va a ser
muy divertido”. Y en efecto, los dos
primeros afios fueron complicados.

¢Coémo empezd?
Decidi abrir una “dealer shop” es decir

no tienes galeria propia sino que acttias
como intermediario presentando

las obras en diferentes espacios, y
trabajando mucho con Sotheby’s y
Christie’s. Desde una época temprana
yo habia descubierto que Matta,

Lam, Botero y Torres Garcia, los

cuatro artistas latinoamericanos mas
importantes, habian vivido en Parfs,
salvo Torres Garcia, que lo hizo en
Barcelona. Entonces decidi trasladarme
a Europa para ver qué podia encontrar
de ellos. Mi llegada a Madrid me causé
una desilusion total.

(Qué le decepciond?

Pensaba que en la “madre patria” los
artistas latinoamericanos tendrian una
presencia notable, y lo tinico que encontré
fue un pequeiio dibujo de Torres Garcia.
Cada vez que preguntaba por algunos

de estos creadores me decian, “si quieres
algo de ellos tienes que ir a Paris.”
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¢Se marché entonces a Paris?

Si, a la semana. Era 1986 y en

aquella época, la ciudad contaba con
doscientas galerias, de hecho se editaba
una agenda llamada Guide de Galeries,
de cien paginas, que incluia un listado
de artistas detallando en qué galeria
estaban. Me pasaba en la calle doce
horas diarias, rastreando, investigando
y comprando obras. Me traje a Miami
dos Lam, dos Matta y dos Botero.
Paradéjicamente, pese a ser el artista
cubano maés reconocido del mundo, los
cubanos de Miami no conocian a Lam;
de Botero habia oido hablar alguno
que otro; de Matta pensaban que era
francés; y de Torres Garcia decfan que
era dificil de entender. En fin, fueron
unos principios duros.

Pero su motivacién nunca flaquea...
No, aunque los obstaculos eran grandes.
La gente no entendia y me miraban
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Fernando Botero, Mujer con manzana

pensando: “este muchacho me esta
pidiendo 150.000 délares por un cuadro.
jEsta loco!”. Entonces yo argumentaba
que era una obra significativa de Lam
que en el futuro costaria millones,
porque sus contemporaneos, Picasso,
Matisse y Chagall ya se cotizaban en
decenas de millones de ddlares en

esa época. Y era imposible que estos
grandes artistas latinoamericanos
estuvieran tan devaluados.

Hablenos de su faceta como
coleccionista

A veces me emociona mas comprar
un artista que esta en el ecuador de
su carrera que un gran maestro. Mi
coleccién es muy extensa, tengo obra
importante de Matta, Lam, Tamayo,
Botero, Torres Garcia, Siqueiros...
Colecciono desde hace treinta afios con
el propésito de exponerla en el museo
que estamos construyendo. Cuando
se inaugure sera el centro cultural
latinoamericano de referencia en el
mundo. El museo ya tiene mas de mil
obras y estamos en negociaciones con
el Miami Dade College y si aceptan
nuestra propuesta, el proceso se
pondra en marcha en unos tres afios.
El museo, y este es un aspecto a tener
en cuenta, no hablara s6lo de arte

sino de la cultura latinoamericana

en su globalidad. Ademas de
exposiciones se celebraran eventos
para promocionar la gastronomia, la
danza, la musica y el teatro. Lo mejor
que los latinoamericanos hemos dado
al mundo, ademas de las mujeres mas
lindas [dice con un guifio] es nuestra
cultura, nuestro arte.

Tengo entendido que en su equipo
esta Emilio Estefan

Asi es, Emilio es mi mejor amigo,
cuenta en su haber con 23 premios
Grammy y ha producido grandes
espectaculos, entre ellos, el exitoso
musical On your feet.

¢(Ha descuidado Espaia su labor
como puente entre las dos orillas del
Atlantico?

Me temo que si. Cuando yo llegué a
Madrid hace treinta afios, me desalent6
el panorama. Me sorprendi6 que

no hubiera una mayor interaccion
con Latinoamérica pese a los

vinculos histéricos que nos unen. Es
decepcionante que las cosas no hayan
cambiado demasiado. Madrid deberia
tener un centro cultural permanente,
un lugar donde hacer intercambios de
ideas, de exposiciones.... Est4 la Casa
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de América, si, pero es absolutamente
irrelevante. Cuando abramos

nuestro museo, la percepcién sobre

el arte latinoamericano va a cambiar
radicalmente.

Ademas de coleccionar autores
consagrados también apuesta por los
jovenes

Yo apuesto por ellos a titulo personal.
Hay que diferenciar entre lo que entra
en un museo y lo que uno puede hacer
en su esfera particular. No puedes
exponer artistas emergentes en museos
porque adn no se lo merecen. Primero
deben hacer curriculo teniendo
presencia en bienales, galerias y
museos pequefios. Lamentablemente
el 90% de los creadores jovenes
desaparecen, es una realidad
irrefutable. Los museos deben apoyar a
los que ya tienen una trayectoria a sus
espaldas, a los noveles deben darles su
oportunidad las galerfas.

No es raro encontrar recién
licenciados con precios exorbitantes.
iEs esperpéntico! Es fruto de la
ignorancia de los coleccionistas y una
perversion del mercado. Lo que estos
compradores tienen en las manos

no vale nada, porque el tipo dejoé de



Diego Rivera, Retrato de Carmelita Avilés

pintar o lo que hace es muy malo.
Yo diferencio entre coleccionista e
inversor.

(Cree que hay una excesiva
mercantilizacion del arte?

Por supuesto, pero es una burbuja que
cuando explote perjudicara a mucha
gente. Es una estrategia orquestada
entre varios galeristas, coleccionistas

y casas de subastas. {Es asqueroso! Yo
no me presto a esas infamias. El arte
no es un negocio. Hay que disfrutarlo
por su valor intelectual. Tal vez

tengas la suerte de poder adquirir
algo interesante que se revalorizara
pero a menudo compras algo hoy y
mafiana no vale nada. La forma en que
el mercado maneja a ciertos artistas
que tienen en su curriculo apenas dos
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exposiciones, y por los que se piden
300.000 délares, es una broma de mal
gusto. El coleccionista que se cree su
propia mentira es un ser ridiculo.

Usted abri6 una casa de subastas...
Yo vendo arte en subastas y tengo una
casa de subastas, por eso no puedo
participar en Art Basel. Eso si, mis
subastas son ventas “comisariadas”.
No expongo a un artista comercial
porque vaya a venderse. No cuelgo
mil cuadros, sino sélo un centenar y
de autores cuyo precio sé que no va

a desplomarse. No soy Sotheby’s ni
Christie’s, la gente no le compra a una
corporacion, le compra a Gary Nader,
y tengo que mantener mi ética y mi
credibilidad. Si yo le vendo algo a un
coleccionista que mafiana no vale nada,
mi prestigio esta en entredicho.

También monté una feria de arte

Se llamé Contemporanea y fue una
respuesta a Art Basel Miami en 2001.
Sam Keller me llamé y me preguntoé:
“Gary, ;hacemos la feria o no?”.
Acababan de producirse los atentados
del 11-S. Yo le dije: “Sam, los artistas
no van a enviar sus obras, ni tampoco
los museos y las galerias. Tu primera
edicién va a ser un fiasco. Debes
cancelarlo porque estamos en octubre
y el mundo se ha detenido.” Sam
objeté que ya lo habian anunciado en
todos los periédicos y que las galerias
estaban listas. Le adverti que la gente
tendria miedo a viajar. Basel Miami se
pospuso un afio. Cuando Sam volvié a
llamarme me dijo que habia decidido
seguir mi consejo y que me agradecia
el asesoramiento. Como ya sabia, me
dijo que yo no podria participar en

la feria de manera directa, pero que
estaban abiertos a explorar otras vias
de colaboracién. Le pregunté por las
galerias participantes y cudl fue mi
sorpresa cuando vi que solo habian
seleccionado una latinoamericana. Le
dije que esto era un insulto pues Miami
era la ciudad latinoamericana més
importante del mundo. El argument6
que era la tinica que habia sido escogida
por el comité de seleccién y que ahi no
podia hacerse nada. Entonces le dije que
yo procederia de la manera que creyera
oportuna. Llamé a Agustin Arteaga,
que habia dirigido el Museo Tamayo de
México y lo mandé por quince paises
latinoamericanos con una peticién:
“Traeme 50 artistas latinoamericanos.
Les voy a regalar un stand a cada

uno para hacer una feria.” Alquilé el



Convention Centre y para abreviar la
historia, recibimos 11.000 visitantes

y se vendieron obras por valor de 40
millones de ddlares. Al afio siguiente,
Art Basel Miami tenia 25 galerias
latinoamericanas.

(Por qué no participa en Arco?

No hago ferias porque a mi galeria no
le interesa. Las ferias son pasarelas

de moda y si un galerista tiene a ese
artista tan fabuloso al que todo el
mundo desea, jpor qué tiene que
exhibirlo en una feria, si ya lo tiene
todo vendido?. Ahora, sin embargo,
empezaré a hacerlas para dar a
conocer el museo porque son buenas
plataformas de promocién. No quiero
parecer pretencioso pero si he tenido
éxito es porque trabajo de forma cabal.
Cuando empecé en este negocio iba

a Art Basel, a Fiac, a Tefaf y Arco.
Alli podias ver y disfrutar. No era la
locura actual de fiestas y champagne,
del “yo compré esto, ;qué compraste
ta?”. ;Como puede ser que en veinte
afios hayamos pasado de 6 o 7 ferias
a 800?. ;Sabe cuantos stand hay que
llenar? Y hay que llenarlos con algo.
;Qué hacen los galeristas? Exponen
artistas irrelevantes e insostenibles.

Si visitas los cuatro primeros pasillos
de cualquiera de las mejores ferias
verdas arte maravilloso pero lo que
esta detras es para salir corriendo.
Todas exhiben la misma basura porque
tienen que llenar los stands. ;Cémo
puede ser que en los diez dltimos
afios hayan salido 50.000 artistas?

Le sugiero que eche un vistazo al
catalogo de Art Basel de hace diez
afnos y compruebe que el 70-80% de los
artistas emergentes que aparecian se
han esfumado. Es algo que se puede
verificar estadisticamente. Las ferias se
han convertido en pura charlataneria
de la que yo no quiero ser participe.
Hay galerias importantes que acuden
y exponen obras extraordinarias pero
en un certamen no puede haber 300
stands, es ridiculo.

¢Es el signo de los tiempos?

Asi es. Pero para que alguien sea
capaz de apreciar el valor intrinseco
de una obra de arte debe estar
formado, por eso es primordial
ensefiar a los nifios para que tengan su
propio criterio. Yo he visitado quince
apartamentos de jévenes millonarios
neoyorkinos y parece que se pusieron
de acuerdo para comprar lo mismo.
Todos tienen a los mismos artistas, no

Yo vaticiné la revalorizacién del arte
latinoamericano hace treinta afios —
asegura Gary Nader-. Todos los museos
importantes del mundo exponen a
nuestros maestros: el de Shanghai
acaba de presentar una exposicion
sobre Botero que ya han visitado mds
de dos millones de personas; el MoMA
programé una de Torres Garcia [que
ahora estd en la Fundacién Telefénica
de Madrid]; el Reina Sofia tiene en estos
momentos una de Wifredo Lam, que
viene del Pompidou y luego itinerard

a la Tate; y se estd contemplando una
muestra de Matta en el Guggenheim.
Hace diez afios eran contadas las
galerfas internacionales que trabajaban
con artistas latinoamericanos. Hoy no
hay una de renombre que no tenga

a varios en su némina. Y los museos
también estdn coleccionando a nuestros
artistas.”

hay originalidad. Cuando un cliente
me pregunta “;qué me recomienda
comprar Sr. Nader? Le digo que
adquiera s6lo una cosa, pero que le
emocione. Uno no debe influir a la
gente para que adquiera algo que no
le gusta solo porque tiene un nombre
o va a valer més en el futuro.

Hay artistas convertidos en marcas

La historia se encargara de ponerlos
en su sitio, aunque ni usted ni yo
lleguemos a verlo. jUn Basquiat no
puede valer lo mismo que un Van
Gogh! Un famoso coleccionista declaré
que las casas actuales combinan mejor
con arte contemporaneo y moderno.
¢Coémo puede decirse semejante
estupidez?. ;Coémo puede ser que los
artistas de la tltima década valgan mas
que los maestros del Renacimiento?.
iEs demencial!.

Jeff Koons vale mas que Velazquez
Exacto, un Koons vale mas que un
Velazquez y ni siquiera lo hace él. El
arte se ha convertido en un negocio. Y
(sabe qué pasa?. La gente adinerada
ha invertido su dinero en autores que
carecen de valor histérico, pero van

a proteger su inversién. Hay artistas
actuales que si valen lo que se paga por
ellos, como Gerhard Richter. Pero esos
que ponen tres palabras en un cuadro
y piden 50 millones de délares juegan
con la ignorancia del publico. Pero
cada uno hace con su dinero lo que
quiere.
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(Coémo influyen en esto los
coleccionistas?

Algunos han formado su coleccién
comprando lo que les ha dicho su
asesor y hacen museos con cosas que
dan risa. Yo soy de la vieja guardia,
quiza ellos estén en la nueva guardia
y lo Gnico que les interese sea ver
nombres. All4 ellos. A mis hijos les

he ensefiado a que no me pregunten
nunca el precio de un cuadro. Les
traigo a la galeria y les pido que me
cuenten qué les gusta y por qué.
Cuando quieren saber cuanto vale, les
digo que es algo secundario. Yo tengo
cuadros de 20.000 ddlares mejores que
otros que me costaron 300.000.

/Qué artistas le han dejado mas
huella?

Roberto Matta y Fernando Botero.

El primero es, para mi, el artista mas
infravalorado del mundo. Es el pintor
que influencié a los grandes maestros
abstractos americanos y su valor de
mercado es una infima parte que el
de los otros. Esto es lo que estamos
tratando de cambiar. Y el segundo

es Botero, con quien mantengo una
estrecha amistad desde hace veinte
afios. Ha tenido que pelear fuerte
porque muchos criticos han desdefiado
su obra.

También es un renombrado
coleccionista

Hizo una donacién al Banco de la
Reptblica de un millar de obras, la
mas grande que haya hecho nunca un
latinoamericano. Yo le acompaiié en la
ceremonia de entrega, con el presidente
de Colombia, y le pregunté: “Maestro,
¢por qué dona ésta coleccion? Ahi

hay cientos de millones de délares”.
Su respuesta me dejé sin palabras:
“Porque si haces una donacién y no te
duele no es una donacién.” Es cierto.
Si haces una donacién de 500.000
doélares a un hospital pero en tu cuenta
sigues teniendo billones, entonces, no
significa nada. Més tarde, hablando
sobre la donacién, me confesé: “;Sabes
lo més doloroso? No es el aspecto
econémico. Es haber convivido
décadas con estas obras maravillosas

y ahora tener las paredes vacias”.
Espero que el Miami Dade College
entienda que la donacién de nuestra
coleccién familiar es el resultado de
una pasion, algo que tiene que ver con
los sentimientos. Deshacerse de estas
obras por el placer de compartirlas con
los demaés es una sensacion inigualable.
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ENTREVISTA

Construir
con la materia

La galeria Marlborough Fine Art de Londres presenta una gran individual de Manolo Valdés.

Tras diez afios de ausencia en las salas de la capital britdnica, el artista espafiol reaparece con una exposicion

de trabgjos en papel, pintura y escultura que repasan lo mds destacado de su obra reciente.

on una exitosa carrera a

sus espaldas, respetado por

prestigiosos coleccionistas

y criticos de todo el mundo,
Manolo Valdés (Valencia, 1942) es hoy
un artista imprescindible. Sus grandes
pinturas y esculturas habitan espacios
publicos y museos de las principales
capitales occidentales, formando
parte de una inmensa produccion
que con los afios ha ido creciendo en
popularidad. Construir con la materia
desvelando el sentido plastico de la
imagen artistica, revela la reflexién en
torno al significado mismo de un arte
donde se solapan alta y baja cultura, la
gran historia y la estética mass media.
Entre la tradicion y la posmodernidad
del pop, fluctaa la obra de este autor
esencial para explicar algunos episodios
fundamentales del arte espariol
contemporaneo.

Amalia Garcia Rubi

Su actual exposicion en la
Marlborough Fine Art de Londres

se celebra después de diez aiios de
silencio expositivo londinense ;Qué
destacaria de esta individual?

Si, asi es, desde hace tiempo no
expongo en Londres. Los trabajos
que llevo estdn hechos durante

el altimo afio y representan una
continuidad de mi discurso habitual,
con alguna pequefia evolucion del
lenguaje. La principal novedad es
que la primera mitad de la muestra
son esculturas y la segunda mitad,
pinturas, ambas unidas por el mismo
hilo argumental: a partir de una
imagen tomada de algtn artista
admirado, hago una relectura para
crear mi propia obra.

Lleva trabajando con Marlborough
desde 1991, ;fue esta galeria la que
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le abri6 las puertas al mercado
americano?

Al trabajar con una galeria que esta
radicada en Nueva York, y yo mismo
vivir en esa ciudad, se produce un
entendimiento mutuo fluido que

lleva aparejada una buena relaciéon
comercial de mi obra. La galeria es la
encargada de establecer esos vinculos
con el mercado. La experiencia en estos
veinticinco afios ha sido muy positiva.

Su trayectoria internacional se remonta
a 1965 en Italia, luego expone en
Colonia en 1971, Paris en 1973, Oporto
en 1977, 1a Bienal de Venecia en los 90,
etc, ;Triunfo antes fuera que dentro de
Espaiia?

Los artistas espafioles han tenido desde
siempre mucha presencia en la escena
internacional. En mi caso, cuando
llegué a Nueva York, ofa comentarios
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sobre la importancia que mi obra estaba
adquiriendo, sin embargo, yo iba a los
museos, al MoMA, veia a Picasso, a
Mir¢, a Dali... y rapidamente entendia
que la posicién que ocupaba mi obra en
el mundo era muy modesta.

Es valenciano de nacimiento y primera
formacion. Su madre fue una gran
aficionada al dibujo. ;Cémo recuerda
aquel tiempo de adolescente?

Muy feliz y activo. Mis padres, en

un acto de verdadera generosidad

para la época, apoyaron siempre mis
inclinaciones creativas, de forma que yo
nunca tuve ningtn problema a la hora
de formarme como pintor, sino todo lo
contrario. Incluso me animaron a ir a
Paris, cuando dejé la Escuela de Bellas
Artes, con apenas 16 afios.

Estudi6 dos afios en la Universidad

de San Carlos de Valencia, a finales
de los 50, una época especialmente
complicada para el arte contemporaneo
;como recuerda aquel tiempo?

La Escuela de Bellas Artes de Valencia
estaba bastante anclada en el pasado,
con unos programas de ensefianza
poco avanzados, por eso decidi dejarla.
Cuando llegué a Paris para seguir
formandome y vi cémo aprendian los
alumnos de las escuelas, entendi el
concepto de libertad y de autenticidad
en el arte. Todo era una fuente de
informacién muy rica para mi.

¢Dirigi6 entonces su aprendizaje hacia
el informalismo matérico, cercano a la
orbita de grupos como El Paso?
Cuando eres muy joven y estés
empezando, no tienes todavia un
discurso propio y te limitas a seguir

los academicismos en boga. Lo
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académico en aquel momento era el
arte informal y yo me cefifa a repetir
férmulas de aquellos que estaban en
la vanguardia. En lugar de mirar a los
artistas del pasado, me fijaba en los
pintores clésicos del arte brut como
Dubuffet y Fautrier, en Francia, y del
expresionismo en Espafia, como Saura
y Millares.

Celebr6 su primera individual en 1962
en la galeria Nebli de Madrid ;verdad?
Si, ya entonces pude montar mi propio
estudio porque consideré que estaba

lo suficientemente preparado para
aceptar ofertas de exposiciones. Una de
ellas fue la de Nebli, galeria pequefia
pero puntera donde acudia Fernando
Zo6bel apoyando el arte mas joven, y
cuya galerista, Amparo Marti, fue la
encargada de dirigir sus programas
partiendo de una reforma de la antigua
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tienda- libreria destinada ahora a sala
de exposiciones.

En los 60 surge en Valencia un ntcleo
de artistas que retoman la pintura
narrativa. Los criticos de arte Tomas
Llorens y Aguilera Cerni apoyan

las iniciativas de colectivos nuevos,
Estampa Popular, Equipo Realidad...
¢Coémo fue su participacién en este
ambiente?

Bueno, yo tomé partido con bastante
entusiasmo a través de pequefias
plataformas como la revista Arte Vivo,
dirigida por Vicente Aguilera Cerni.
Mis compafieros valencianos tenian las
mismas inquietudes que yo, queriamos
hacer un arte contestatario frente al
contexto socio-politico. Ademas,

nos propusimos salir del ambiente
académico que imperaba entonces.
Nos reuniamos a menudo con Tomaés
Llorens, debatiamos sobre la situacion
del arte, si habia crisis o no, etc. De ahi
sali6 un pequefio movimiento apoyado
por artistas mayores como Sempere,
Saura o Lucio Muifioz. La gente de

la generacién anterior nos animoé en
nuestro propdsito. No encontramos en
ellos oposicién, sino todo lo contrario.

En 1964 funda, junto a Solbes y
Toledo, el grupo Equipo Crénica,
donde abordan la pintura desde
posturas comprometidas frente al
régimen franquista, haciendo cierta
figuracién pop...;como se dieron a
conocer en un ambiente hostil como la
dictadura?

Al principio tuvimos bastantes trabas
por parte de la administracién para
poder expresarnos con libertad. En
Espafa se daba una realidad anémala,
con un sistema antidemocrético que
creaba muchos problemas a la hora de
exponer. Ello nos determiné a buscar
escenarios fuera. Expusimos en Paris, en
Italia, y en definitiva pudimos escapar
de aquel ambiente poco propicio a lo
nuevo, al tiempo que difundiamos en
otros paises lo que se estaba haciendo
en la vanguardia del arte espafol.

Ya entonces, ademas de la pintura y la
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escultura en papel maché, trabajaba
con técnicas de aguafuerte y collage.
¢El grabado es algo que ha cultivado
siempre?

Nunca emplee el grabado con un
sentido dnico de divulgacién ideolégica.
Para mi era y es una herramienta mads,
tan Gtil como la pintura, el dibujo o la
escultura. Empecé haciendo grabado
porque me divertia mucho. Recuerdo
una anécdota con Lucio Muiioz. El me
invit6 a dar un curso en el Circulo de
Bellas Artes, donde entonces se pagaban
unos honorarios muy bajos. Me dijo,
con cierta sorna: “pero no te preocupes
por eso, vas a tener una compensacion
que es poder grabar”. Al cabo del
tiempo se lo agradeci porque a partir de
ese dia me tomé el grabado mucho mas
en serio.

En 1981 se produce un nuevo cambio
en su andadura, con la prematura
muerte de su compaiiero Rafael
Solbes. ;Surge entonces un nuevo
Manolo Valdés?

La desaparicion de Solbes fue muy
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impactante porque, ademas de
perder a un amigo, me quedé sin
Equipo Croénica a una edad temprana.
Premonitoriamente, la periodista
Paloma Chamorro me habia preguntado
en televisién qué haria en caso de

que Equipo Crénica se disolviera y
yo le contesté que si esto llegaba a
suceder me convertiria en un pintor
dominguero. Nunca se me pas6 por
la imaginacién semejante situacién y
cuando ocurri6 de verdad me quedé
totalmente bloqueado. Me fui al
estudio sin la intenciéon de hacer nada
nuevo. Tuve que aprender a trabajar
en solitario porque el modo de hacer
colectivo no tiene nada que ver con la
creacion individual. Tenfa que tomar
las decisiones por mi mismo, algo
dificil para quien siempre ha estado
acostumbrado a compartir los criterios.

En realidad, continué pintando por una
cuestion de necesidad personal pero sin
saber muy bien cémo iba a desarrollar
mi obra.

Recién emprendido este camino en
solitario, en 1982, celebra una primera
individual en la galeria Maeght de
Barcelona...

Si, la galeria Maeght me tenia un
aprecio especial desde los afios de
Equipo Croénica porque expusimos en
varias ocasiones alli. Esta exposicion

del 82 tenia una parte sustancial de

obra anterior, realizada con Solbes,
aunque introduje algo de lo que estaba
empezando a hacer por mi cuenta. Poco
a poco el trabajo auténomo fue tomando
mas presencia en una evolucién natural,
sin desafecto ni comparaciones, y tanto
el puiblico como los galeristas me fueron
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identificando con esta nueva manera de
construir, de hacer arte.

Su obra de las altimas dos décadas

se caracteriza por una presencia cada
vez mayor de la figura agrandada,

las cabezas sobre todo, basadas

en imagenes emblematicas de la
historia del arte, Matisse, Velazquez,
Rembrandt. ;Qué supone el arte de los
museos para Manolo Valdés?

Soy un apasionado de los grandes
maestros. Suelo mirar la realidad a
través de la pintura, y su presencia en
la historia. A mi me gustan los girasoles
porque los ha pintado Van Gogh y
miro un cielo y veo a Constable...

Otras veces es al revés, contemplo los
cuadros de artistas a los que admiro y
me encuentro con la realidad, y siento
el impulso de hacer una relectura de
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Cuando Matisse murié en 1954, Picasso, entristecido
por la pérdida de su amigo y “rival”, afirmd: “siempre VILA CASAS TORROELLA
nos quedardn sus odaliscas”. Afos antes, y con esa
ironfa cdustica tan picassiana, no dudaba en reconocer
los habituales “hurtos’ de tales imdgenes para crear sus
propias obras. Henri Matisse también se enorgullecia

de pintar odaliscas, como tiempo atrds habian hecho
sus compatriotas franceses Ingres y Delacroix. Manolo
Valdés echa mano de fragmentos de cuadros pintados
por otros, y lo hace en virtud de su natural pertenencia
al universo del arte, y también porque se considera
receptor de las ensefianzas e ideas que habitualmente
“lee” en las obras de los museos. Manolo Valdés es

un amante de la historia de la pintura, un “sisador’” de
iconos emblemdticos reconvertidos en cosas nuevas.

Sus mujeres con sombrero, sus evas durerianas, sus
meninas, jacquelines y damas del quattrocento, sus papas
y reyes velazquefios, han sustituido el aceite de linaza y
las mezclas del dleo por retales de arpillera, alambres,
maderas, collages y todo tipo de pigmentos a partir de
los cuales construir, dibujar y pintar retratos y cabezas
informalmente reconocibles. Bustos en todas las escalas
posibles, siluetas de perfil o de frente, en tres dimensiones
o sobre el plano, llenan un repertorio iconogréfico
cargado de asombrosa originalidad en un personal juego
de simulaciones.

aquello desde mi sentimiento de lo
pictdrico, de lo plastico. Cuando me
apropio de una cabeza de Matisse

e introduzco todas estas texturas y
materiales distintos a la obra original,
estoy dando mi propia vision del
motivo, y lo transformo de manera
radical, cambio de escala, pigmentos,
etc. Siempre mantengo una actitud
abierta a las influencias, que adapto a
mis gustos artisticos.

La escultura para espacios publicos
como las cabezas de la T4 de Barajas
o la enorme Dama de Elche expuesta
en Broadway, es algo relativamente
reciente en su actividad, ;como aborda
el trabajo a gran escala?

Hubo un tiempo en que se pensaba
que la obra de encargo menoscababa
la independencia creativa del artista.
Yo no estoy de acuerdo con esta idea
porque existen obras especificas
maravillosas. Todo depende de las
exigencias culturales y artisticas de la
propuesta. Si la obra estd por debajo
de tus expectativas, entonces no
interesa, pero si el proyecto vale la
pena, el encargo puede ser fascinante.
Los espacios abiertos condicionan el
trabajo del escultor. Por ejemplo, la

exposicién que inauguro el préximo Museo Palau Solterra
otofio en la Place Vend6éme de Paris, Fotografia Contemporanea

Església 10 - Torroella Montgri
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supone aproximarse a un lugar con
unas caracteristicas urbanas concretas.
Hay que tener siempre presente como
el paseante se va a encontrar con la
obra. Para mi son retos que suponen un
estudio casi sociolégico dependiendo de
la ubicacién de las esculturas, porque el
tipo de personas que van a interactuar
con las piezas, son muy diferentes
segun el barrio y la ciudad dénde se
instalen.

¢(Como hace frente a estas macro
esculturas que entrafian una
complejidad técnica afiadida?

El arte no es como la medicina o el
derecho, que requieren unas teorias

y unas leyes sesudas s6lo posibles de
aprender en las universidades. En la
plastica, tras un aprendizaje académico
basico, puedes perfectamente ir
absorbiendo conocimientos por tu
cuenta, observando a los que saben,
haciendo uso de la intuicién para
formarte a partir de la obra de los
grandes, abriendo la mente a las
innovaciones de otros artistas coetdneos
sin perder tu identidad...

Como coleccionista ;qué tipo de arte
le gusta adquirir? ;Qué opinion tiene
sobre el mercado del arte actual?

Mi economia es muy modesta para
coleccionar a gran escala. La primera
obra que adquiri fue un grabado, en
mi viaje a Paris de 1958. Me gustan

todo tipo de piezas, desde esculturas
primitivas hasta arte del siglo XX.
Siento debilidad por coleccionar, lo
cual no implica una obsesién por

la propiedad porque creo que lo
mejor del arte estd en los museos.
Aunque confieso que poseer un
pequeiio “renoir” me proporciona
mucha satisfaccion. El mercado del
arte en la actualidad es muy amplio.
Ahora es mucho maés variado y
accesible porque cada vez se consume
mas cultura, y tanto la oferta

como la demanda han aumentado
enormemente respecto al tiempo

en que yo empezaba a coleccionar.
Quiza el mercado ha sufrido

épocas de cotizaciones excesivas
pero lo cierto es que, si uno quiere
coleccionar por placer, hoy puede
hacerlo con bastante facilidad.

Desde los afios 90 reside en Nueva
York, ;qué le llevé alli y por qué
decidi6é quedarse?

Fue un poco por casualidad. La vida te
lleva a sitios inesperados. Yo empecé
yendo a Nueva York como turista,
porque me gustaba visitar sus museos.
Debido a la lejania, me pasaba dias de
inactividad y entonces decidi abrir un
pequeiio estudio para poder pintar.
Poco a poco fui pasando més tiempo
en el taller de Nueva York que en el de
Madrid y de repente esos periodos se
fueron extendiendo hasta convertirse en
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un cuarto de siglo. ;Cémo ha sido? Pues
ni yo mismo lo sé...

Su labor de apoyo al arte “emergente”,
es algo habitual...

Bueno, yo no quiero presentarme en
absoluto como un artista que hace

una labor de padrinazgo. Es mas una
cuestion de simpatia natural hacia
quienes, desde la sinceridad, considero
que realizan un buen trabajo. Sobre
todo porque en su dia yo también tuve
el apoyo de otros artistas mayores.

Y mas adelante, cuando llegué a
Nueva York, habia grandes figuras
consagradas en mi galerfa que no
dudaron en tenderme la mano. Me
considero por ello muy afortunado.

¢Cual considera que es el papel del
artista en la sociedad actual?

Alguien capaz de hacer algo diferente
con su trabajo, algo que tiene un cierto
poder curativo. Pienso que el arte en
todas sus manifestaciones creativas
otorga al individuo una alegria de vivir
y hace a la sociedad mas reflexiva. Yo
me siento muy orgulloso y desde luego,
muy contento de poder contribuir en
parte a esa realidad. Cuando salgo

de casa todas las mafanas hacia mi
estudio, me invade un sentimiento

de poder casi infinito. Otra cosa es la
vuelta al final de la jornada porque,
claro, todo depende de lo que se haya
cocido alli ese dia [risas].
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Mas de 1500 lotes de joyas, relojes, piedras precicsas, monedas, esculluras,
plata, marfil, muebles, objetos de decoracion y coleccion, obra gradfica,
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< Pulsera esclava disefio
floral en platino cuajada de
diamantes tallas baguette y
rosa de Amberes con roseton
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GRANDES COLECCIONISTAS

Inti Ligabue junto a parte de su coleccién de arte tribal en una de las estancias del Palazzo Erizzo
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La saga continua

Conocer y dar a conocer es la divisa del empresario italiano Inti Ligabue que ha reunido

una excepcional coleccion de arte tradicional de Africa y Oceania.

ijo del gran empresario y

paleontélogo veneciano

Giancarlo Ligabue, fallecido

hace poco mas de un afio,
Inti Ligabue ha heredado la insaciable
curiosidad y capacidad de maravillarse
ante las diferentes manifestaciones
artisticas que ha ido creando el hombre
alo largo del tiempo que caracterizaron
a su padre en otra de sus facetas: la de
coleccionista de arte. Preservando la
coherencia de la coleccion familiar, Inti
Ligabue ha sabido encontrarse como
coleccionista, afirmando una sensibilidad
particular por el arte tradicional de
Africa y Oceania. Esta es la historia de
una btsqueda incesante por honrar, a
través del arte, unos vinculos paterno-
filiales, al tiempo que la expresién de
una genuina fascinacién por el genio
humano.

Creci6 en un hogar repleto de
fabulosas piezas de arqueologia
clasica, oriental y precolombina; de
cuadros toscanos del Trecento, del
Renacimiento, del Settecento; de

Elena Martinez-Jacquet

Fotos © Archivio Fondazione Giancarlo Ligabue

piezas etnograficas... jUn paraiso
para cualquier amante del arte! Sin
embargo, no fue hasta hace poco,
acercandose a la treintena, que

se ha adentrado en la senda del
coleccionismo de obras de arte. ;Cual
ha sido el detonante?

En efecto, durante toda mi infancia

y primera juventud, los objetos de
arte que mi padre introducia en el
Palazzo Erizzo fueron testimonios

de su fascinacién por todas las
manifestaciones de la creatividad

del hombre, asi como recuerdos
relacionados con las numerosisimas
expediciones que realizé con el
Centro Studi Ricerche Ligabue
(CSRL), que fund6 en 1973,y a

las que, en algunos casos, tuve el
privilegio de acompafarlo... De
alguna manera, pues, los objetos me
remitian a él. Gracias a ellos, reflejos
de sus numerosas pasiones, he logrado
conocer mejor a mi padre en su faceta
mas intima. Dicho esto, mi relacion
con la coleccién cambid radicalmente
hara unos cinco afios, cuando empecé a

Inti Ligabue serd el presidente honorifico de la préxima edicion de Parcours des Mondes,

el prestigioso Salén parisino dedicado a las artes primeras que este afio celebra su |5*
edicién del 6 al || de septiembre. Nedfitos y connaisseurs podrdn deleitarse ante una
cautivadora seleccién de objetos procedentes de Africa, Oceania y las Américas, asi como
tesoros llegados de Asia. El barrio histérico de Saint-Germain-des-Prés se tornara en
exdtica capital del arte tribal pobldndose de esculturas, estatuas de ancestros y mdscaras.
La presencia espafiola se circunscribe a los anticuarios catalanes David Serra, que ofrecerd
una elegante escultura relicario de ancestro Bembe (Congo, siglo XIX-XX), y Guilhem
Montagut, que pondrd en el mercado una enigmadtica estatua ecuestre Yoruba, originaria

de Nigeria, datada a comienzos del siglo XX.
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catalogarla informaticamente. Mi padre
tenia por entonces graves problemas
de salud, que lamentablemente no
supero. Senti entonces la necesidad

de profundizar en la comprensién del
patrimonio que él habia constituido.
Mientras me documentaba para
realizar las fichas de inventario de las
piezas, tomé conciencia no solo de la
importancia de la coleccién creada por
mi padre, sino de la fuerza estética y
simbdlica de cada una de las obras. Eso
despert6é en mi un gran sentimiento de
responsabilidad: tenia que continuar
haciendo vivir este fondo familiar,

lo que implicaba convertirme en
coleccionista. Tenia también que hacer
todo lo que estaba en mi poder para dar
a conocer este legado. Asi, por ejemplo,
naci6 la exposicion Il mondo che non
c’era, que fue visitada por mas de treinta
y cinco mil personas durante los meses
de septiembre a marzo, en el Museo
Nacional de Arqueologia de Florencia.
Aunque cont6 con algunos préstamos
de diversas colecciones museisticas

y privadas prestigiosas - entre otras,

la Coleccion Medicis -, la muestra se
argumentoé esencialmente con obras

de la coleccién de arte precolombino
iniciada por mi padre hace medio siglo.

Empez6 a coleccionar poco antes

del fallecimiento de su progenitor.
¢Ejerci6 él de alguna manera como
mentor?

No puede decirse que me guiara
mucho. Me present6 a algunos de los
galeristas importantes con los que tenia
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relacion, pero siempre me dejé libre

a la hora de tomar mis decisiones. De
hecho, algunas de mis adquisiciones le
encantaron, otras no tanto. jMe bastaba
con mirarle a los ojos para saber su
opinién!

¢El peso de la figura paterna en su
trayectoria se traduce en que su
forma de coleccionar se inscribe

en la continuidad de la suya o las
adquisiciones que ha ido realizando
reflejan su propia sensibilidad
estética?

iLas dos cosas son igualmente ciertas!
Mi incursién en el coleccionismo es

una clara continuacién de lo que inicié
mi padre; dicho de otra manera, existe
una tnica Coleccién Ligabue. Aunque
las adquisiciones que he hecho hayan
sido el fruto de decisiones personales
dictadas por mi gusto, manifiestan

una conexién con mi padre, al menos
inconscientemente. Para ilustrar esto
altimo, me remito a una anécdota muy
significativa: hace poco (en octubre de
2014) tuve la oportunidad de adquirir
en una subasta una fabulosa escultura
Ewa del 4rea del Sepik Medio (Paptia
Nueva Guinea) cuyas formas abstractas
me habian cautivado. Meses después,
descubri en los archivos de mi padre
que €l habfa intentado comprar esa
misma obra la Gltima vez que ésta habia
sido ofertada en el mercado en 1994.
Como pude leer de su pufio y letra,
jacabo renunciando a hacerse con ella al
considerarla troppo cara! Esta coincidencia
muestra que a ambos nos hace vibrar

lo mismo. Heredé de alguna manera

el gusto ecléctico de mi padre... No
obstante, a medida que voy progresando
como coleccionista van afirmandose
diferencias significativas. En primer
lugar, dirfa que a la hora de adquirir
una obra otorgo més importancia que
mi padre a sus cualidades estéticas.
Necesito que las formas de la pieza

me emocionen para desear hacerme
con ella. La aproximacién de mi padre
era en cierta medida mds racional y
cientifica. El sentia las obras de arte
como un contenedor de conocimientos,
un instrumento del pasado cuyo
estudio le permitia encarar el futuro.
Las consideraciones formales pasaban
a menudo a un segundo plano En este
sentido, fue mds un coleccionista del
saber mas que exclusivamente de arte.
Otra diferencia notable es que mis puntos
de interés abarcan disciplinas artisticas
por las que mi padre se interes6 menos,
como la fotografia contemporanea.
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Y el arte tradicional de Africay
Oceania...

iPor supuesto! Aunque, en honor a la
verdad, tengo que reconocer que las
primeras piezas procedentes de estas
latitudes que entraron en la coleccion
fueron adquisiciones de mi padre,

que habia viajado en varias ocasiones

a Papta Nueva Guinea, Rapa Nui

(Isla de Pascua), Australia y Africa
oriental, por dar unos pocos ejemplos
de lugares en los que entré6 en contacto
con sociedades tradicionales y con

su cultura material. Dicho esto, es
verdad que es contribucién mia que

el arte tribal ocupe un lugar cada vez
mas visible en la coleccién. Confieso
que es sin duda el campo artistico

que mas me fascina. El arte tribal me
gusta particularmente por su fuerza
visual y sus formas tan alejadas de

los canones clasicos occidentales. Me
maravilla también su dimensién ritual.
Los objetos que lo conforman nacen 'y
responden a unas necesidades propias
de las sociedades que los crearon.
Constituyen excelentes instrumentos
para aproximarse a otras formas de
entender el mundo. Asimismo, me
fascina c6mo estos objetos rituales se
transformaron, en el periodo colonial,
en una suerte de trofeos al servicio de la
manifestacién de la superioridad de las
potencias europeas sobre las sociedades
autoctonas. De objetos etnograficos
conservados en museos, pasaron a

ser considerados obras de arte en

toda regla. jNo hace falta recordar el
papel fundamental de los artistas de
vanguardia de principios del siglo

XX en este cambio de mirada sobre el
arte tribal! Con todo esto, quiero decir
que las piezas de arte tribal tienen una
segunda - jy apasionante! - vida tras
abandonar su lugar de procedencia.
Con cada coleccionista por cuyas manos
pasan aumenta su poder evocador y, de
alguna manera, su magia.

El arte tribal es un ambito muy amplio
que abarca tipologias de objetos muy
diversas creadas por comunidades a
su vez muy diferentes. A la hora de
coleccionar, ;cuales son sus zonas
predilectas? ;Ha ido evolucionando su
gusto?

Me interesa mucho la estatuaria
africana, término que engloba tanto las
esculturas como las mascaras de danza
destinadas a toda suerte de ritos. En mis
inicios, fui mas sensible al clasicismo
formal de las creaciones de culturas
como la Baulé de Costa de Marfil, o los

Escultura. Mezcala, estado de Guerrero, México.
Precldsico tardio, 300 — 100 AC. Andesita

Punu de Gabén. De hecho, la primera
pieza que compré fue precisamente una
mascara femenina okuyi punu, cuyas
formas naturalistas me cautivaron...
Sin embargo, con el tiempo, cada

vez me atraen mds los principios de
estilizaciéon de las formas que, rozando
la abstraccion, caracterizan el arte del
Africa central, como el de los Songye
de Republica democratica del Congo
por dar un solo ejemplo, asi como el
de Oceania. Soy un gran amante de

las mazas de Polinesia, tan elegantes

y simples en su construccion, y de las
esculturas de Nueva Guinea.

;Convive con todas las obras que ha
comprado? ;Hay alguna en especial
que necesite tener siempre cerca?
Cada rincén de mi casa y de mi oficina
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acoge uno de estos objetos con los

que suefio, compro y amo. Para poder
disfrutar de todos ellos, voy haciendo
rotaciones. No obstante, hay unos
cuantos de los que no puedo separarme:
una figura guardian de relicario Kota
(Gabon), una figura de poder nkisi vili
del Congo, una maza u’u de las islas
Marquesas asi como la gran estatua
Ewa de Nueva Guinea a la que aludia
anteriormente y que me escruta con
expresion preocupada desde la esquina
de mi despacho...

Italia no cuenta con demasiadas
galerias de arte tribal. ;Dénde

hace sus compras de arte? ;Es de

los coleccionistas que prefieren el
asesoramiento de un galerista o

se siente mas a gusto pujando en
subastas?

Para la adquisicién de obras, vivo con

la mirada puesta en Paris, Bruselas,
Londres y, en mi caso, en menor medida,
en Nueva York. Alli tienen lugar

las principales ferias especializadas

a las que asisto y alli se encuentran
marchantes reconocidos con los que

he desarrollado una hermosa relacion

de confianza. También me fijo mucho

en lo que proponen casas de subastas
especializadas. Mi trabajo me exige
desplazamientos constantes y, cuando
tengo la oportunidad de viajar a alguna
de estas plazas importantes, siempre saco
tiempo para acudir a la galeria de un
amigo o de visitar un museo. Dicho esto,
vivimos un momento en que la tecnologia
puede acercarle a uno piezas sin
necesidad de subir a un avién. A menudo
recibo fotos de objetos interesantes,

con su correspondiente descripcion e
historia, por correo electrénico o por
mensaje telefonico. Si la pieza me llama la
atencion, empiezo a investigar en libros y
publicaciones periddicas, buscando piezas
comparables en colecciones privadas de
referencia y fondos museisticos. No es
hasta que estoy plenamente convencido
de la relevancia de la pieza que empiezo a
negociar con el marchante.

Ha mencionado el peso de Paris en el
mercado del arte tribal. Precisamente
este proximo mes de septiembre,
ejercera como Presidente de Honor
de Parcours des Mondes, la feria
internacional mas importante dentro
del ambito del arte tribal que cada
afio retine a los mejores marchantes y
coleccionistas de todo el mundo. ;Qué
supone este reconocimiento y qué le
gustaria aportar al evento?
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Estatua nkisi, cultura Vili/Sundi, R. D. Del Congo, Africa. Madera s. XIX. Foto: Vincent Girier Dulfournier.

En primer lugar, debo decir que es

un grandisimo honor para mi que el
principal evento internacional de arte
tribal me haya invitado a presidir su
decimoquinta edicién. Lo vivo como
un doble reconocimiento: el de la
celebracién, por una parte, del camino
realizado por el tindem padre e hijo,
cuyo fruto es la Colecciéon Ligabue,
con cerca de cincuenta afios ya de
antigliedad. Por otra parte, también
me parece que se pone de manifiesto
asi mi trayectoria personal como
coleccionista en el &mbito del arte
tribal. Creci rodeado de las piezas

de Africa y Oceania que mi padre
habia coleccionado in situ asi como
comprado en el mercado del arte. Sin
embargo, ain compartiendo el mismo
temperamento apasionado y curioso

de mi padre, acabé encontrando mi
propio camino como coleccionista y
explorando otras vias marcadas por mi
o0jo y mi sensibilidad...

En lo que respecta a la segunda
pregunta, mi mayor deseo es
poder transmitir y compartir mi
entusiasmo por el arte tribal - y por
el arte en general. Modestamente,
aspiro a estimular a otros jévenes
como yo, y en particular de mi Italia
natal, para que den rienda suelta a
sus pasiones y se lancen a construir
sus propias colecciones. Queda tanto
por conocer en el campo del arte
tribal, y su valor todavia merece
ser reivindicado, que me haria muy
feliz contribuir de alguna manera a
ello desde la tribuna que me ofrece
Parcours des mondes.
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Por altimo, ;c6mo ve el futuro de la
coleccion Ligabue?

I[lusionante y lleno de nuevos retos. La
riqueza de las manifestaciones artisticas
que ha producido - y sigue creando -
el hombre es inabarcable, asi que me
quedan muchas vias por explorar. Y si
a esto le afiadimos que el coleccionista
suele ser un alma insaciable por
naturaleza, jcreo que a la Coleccién
Ligabue le quedan afios de apasionante
crecimiento!

Por otra parte, ademads de seguir
completando el fondo, me interesa
mucho mejorar su visibilidad y su
accesibilidad a un ptblico amplio.
Poseer y poder admirar a diario piezas
de arqueologia clésica, oriental o
precolombino, asi como obras valiosas
de arte occidental, africano y oceédnico
es ciertamente un privilegio, pero
también una responsabilidad. Estas
piezas pertenecen al patrimonio de
la Humanidad, por lo que deben ser
preservadas y compartidas con el mayor
numero de personas. Dar a conocer
la coleccién mas alla de mi circulo
de allegados me parece una forma
esencial de darle vida. En este sentido,
mi méxima es la misma que observo
mi padre y que fue el lema del CSRL:
“conservar y divulgar”. Me gustaria sin
embargo dar un paso mds que lo que
ya logré dicho centro a través de las
numerosas publicaciones, grabaciones
audio-visuales, conferencias, y demaés
proyectos que llevé a cabo en sus mas
de tres décadas de existencia. De hecho,
suefio con conseguir reunir toda la
coleccién en un mismo espacio abierto
al publico, con biblioteca, una sala de
exposicién permanente. Me encantaria
que este lugar se convirtiera en un lugar
de encuentro entre estudiosos, amantes
del arte y personas con inquietudes en
general. Mientras voy madurando esta
idea, he estado impulsando proyectos
mas modestos. La exposicion Il mundo
che non c’era a la que aludia previamente
es uno de ellos. Recientemente también,
he enmarcado el CSRL - constituido
como asociacion - en una fundacién
que lleva el nombre de mi padre,
como homenaje a su labor. Presentada
en febrero pasado, la Fondazione
Giancarlo Ligabue nace para fomentar
la cultura y la investigacién en materia
de antropologia, arte y arqueologia
a través de una programacién de
exposiciones que llevaran por titulo
Prima dell’Alfabeto, Idoli e dee madri,
Ancestri Africani'y Disegni Antichi e
caricature del Tiepolo.
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Aprendiz de maga

Bajo el sugerente nombre artistico de Ouka Leele (“que des bien la vuelta al circulo de la vida” en idioma bubi) se esconde

una de las artistas espafiolas mds originales, una creadora versdtil que ama la belleza y la transgresidn.

uka Leele es el nombre de
una estrella de una galaxia
imaginaria adoptado como
firma por Barbara Allende
Gil de Biedma (Madrid, 1957), a quien
la galeria de arte Fernandez-Braso
de Madrid dedica una exposicién,
Viajeros de mi galaxia, con motivo del
Festival de Fotografia PHotoEspafia
2016, presentando un recorrido por
las diferentes etapas de la artista.
Fotografias analégicas pintadas a mano
y digitales, segtin la época en que
fueron realizadas. Toda una trayectoria,
desde su historica serie Peluqueria (1979)
hasta su altimo proyecto A donde la luz
me lleve (2015). Formo parte de la mitica
escuela Photocentro de Madrid, donde
empezaban a sembrarse las semillas
de las tendencias artisticas de finales
de los afios 70 y 80. Conocida por su
participacién en la Movida madrilefia
de los 80, realizo los disefios de los
sombreros de la pelicula Laberinto de
pasiones de Pedro Almodévar. Muy
joven, en 2005, Ouka Leele recibi6 el
Premio Nacional de Fotografia. La
evocacion poética de sus imagenes
refleja una determinada forma de ver y
entender la vida, sobre la que nos habla
en esta entrevista.

¢Cual es su primer recuerdo
memorable con el arte?

De nifia me emocionaba visitar el
Prado, se me saltaban las lagrimas
ante las pinceladas de las telas de

Marga Perera

El Greco, que yo sentfa como una
sublime y emocionante abstraccion;
alli descubri que en un ropaje, en sus
pliegues, luces y sombras habia todo
un lenguaje sin palabras. Més nifia
aun, cuando empez6 a haber television
en mi casa, me recuerdo jugando en

el suelo y una sefiora que nos cuidaba
me gritaba diciendo “jpero por qué
no miras la tele!” Yo, por negaciéon

a su antipatia, tenia por norma no
mirar la televisién, pero... habia, a
veces, algo que me obligaba a levantar
la mirada y quedarme absorta y era
cuando en los noticiarios o el Nodo,
como se llamaba entonces, aparecia
Dali en plena accién; ahi tenia que
desobedecerme a mi misma en mi
férrea postura de no satisfacer a la ogra
cuidadora, y quedarme embelesada
ante la manifestacion del arte que

Dali representaba con su persona e
inspiracion.

¢Cuando y cémo empezé con la
fotografia?

Por casualidad, sin buscarla. Yo
queria, desde nifa, ser pintora,
inventora de colores. Reconozco que
me apasionaban y atraian todas las
ramas de las artes. Al terminar el
colegio, empecé a prepararme para
la carrera de Bellas Artes y asistia
incontables horas a academias de
pintura, dibujo y escultura; volvia
siempre con la nariz manchada de
carboncillo por dentro y por fuera, las
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ufias llenas de colores de la pintura

y algan pegote de barro. Recuerdo
que mis compafieros me pedian que
les retratara, pues en segundos y con
pinceles y los dedos llenos de 6leo les
retrataba en esencia. Un comparfiero se
empefid en que tenia que ir a conocer
una escuela de fotografia que me iba

a encantar. (Siempre digo que de lo
Gnico que me arrepiento es de las cosas
que he hecho inducida por otros y no
buscadas por mi, y creo que esta es
una de ellas y el arrepentimiento no
acaba de llegar). Fui y vi el papel en el
liquido revelador y quedé cautiva; la
paga que me daban mis padres para
ropa, cine y transportes, la inverti

en pagar la escuela. Buena inversion
pues yo sabia y crefa firmemente que
todo artista contemporaneo tenfa que
saber hacer fotos, estaba convencida
de ello, pensaba yo que como apoyo

a mi trabajo de pintora. Y ya en esa
escuela los profesores me vieron como
la joven promesa, mis fotos eran tan
puras y adolescentes, sin ningtn tipo
de manierismo, que les daban muchas
esperanzas como renovadora de la
imagen fotografica en nuestro pais. Asi
que muy joven me llevaron a Arles,

a Nueva York... tendria yo 17 afios
cuando todo este rapto de la fotografia
comenz6 en mi persona. Siempre
quise escapar de ella pero cada vez me
ataba con nudos mas fuertes. Todavia
hoy suefio con escapar. Siempre me

he reinventado, siempre he vuelto a
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nacer, y pasé muy pronto de ser esa
joven purista de mirada nueva de
fotografia en blanco y negro a ser una
creadora de un lenguaje que mezclaba
colores contundentes con fotografia.
Los que habian creido en mi; se echaron
las manos a la cabeza al ver coémo
desperdiciaba mi talento de fotégrafa
mezclandola con la pintura, pero las
pasiones no pueden ahogarse, son como
rios y la pintura es una pasion.

Usted empez6 haciendo fotografia

en blanco y negro, ;qué le llevé a
pintarla?

La pasién por la pintura, el aborrecer

la fotografia en color que tenia ese

color caracteristico nada real. Necesité
pintarlas. Empecé siendo muy pobre
monetariamente y como revelaba yo
mis fotos en blanco y negro, pintarlas
era la manera de tener fotos en color sin

coste. Las acuarelas duraban mucho.
También recuerdo que una revista me
pidi6 una portada en color y tuve que
pintarla. La mezcla de fotografia en
blanco y negro y pintura se parecia
mucho més a lo que yo sentia. Sabes...
he dado muchos cursos y talleres sobre
pintar fotos, pensé que me copiarian,
pero no es facil, es como si fuera un
lenguaje muy mio, y creo que es por la
forma de usar el color, por la gama de
cromias, las mezclas. Y hablando de
mezclas, por la mezcla de la imagen que
no es cualquier imagen, sino todo lo que
hay en ella, mezclado con fotografia. La
fotografia me da esa parte de realidad
que hace que el espectador sepa que
eso ha existido, ha sucedido. Y eso me
parece esencial, esa parte documental
me encanta. Y luego al pintarlas las
hago todavia mas mias, mas reales,
mas parecidas a lo que yo veo y
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“La foto El beso trata de mi filosoffa
sobre el amor y la muerte. Querfa
contar eso en una imagen. Un beso
que lleva la muerte dentro. Querfa
representar al ensefiar la dentadura,
que los que se besaban mostraban

su calavera. Si vivimos con la muerte
presente, no nos creemos tanto este
teatro que representamos. Y si amamos
no nos equivocamos nunca.”

siento cuando tomo la foto, y a lo que
recuerdo.

En los afios 70 usted vivié en
Barcelona, donde pudo tener mas
contacto con su tio, el poeta Jaime Gil
de Biedma ;cuales son sus mejores
recuerdos?, ;le influy6 de alguna
manera?

Me influyé cémo mi madre me hablaba
de él, c6mo le brillaban los ojos. Y me
influy6 que hubiera un poeta en la
familia para contemplar en mi misma
la posibilidad de escribir. Creo que
escribia con las imagenes, contaba
historias, hasta que me di cuenta de
que podia escribirlas pasé algo de
tiempo. Cuando me fui a Barcelona, mi
madre estaba un poco asustada de mi
vida “hippie”, bohemia, paupérrima y
venia a verme y le pedia a Jaime que la
acompaifiara y le preguntaba incansable
si yo iba por buen camino y Jaime se
refa mucho y la tranquilizaba. La madre
de Jaime y sus hermanas se apiadaban y
de vez en cuando me invitaban a comer,
que para mi era una delicia comer bien
y en familia. A Jaime me lo encontraba
por los bares y tomabamos copas
juntos, me presentaba a sus amigos...
Yo creo que conoci a Colita por él. Su
poesia me hizo saber que sobre todo
ademas del contenido, de lo que en ella
se cuenta, la poesia es musica, sonido,
ritmo... Recuerdo mi primer poema

a los diecisiete afios, no sé si antes

los hubo... Solo recuerdo ese, que fue
premonitorio.

También en los afios 70, Albert Guspi
fundé en Barcelona Spectrum, una
galeria de fotografia, y también CIFB
(Centre Internacional de Fotografia
Barcelona), un centro muy importante
para la cultura fotografica de la
transicion espafiola. Guspi fue su
primer galerista, ;qué signific6 en su
carrera?, ;como recuerda esa época?
Albert Guspi fue muy importante para
mi, un dia sali de mi casa en Pasaje



Martrés, en Montjuic, con una maleta
encontrada en la calle, que pinté con
titanlux azul, y me dirigi al Centro
Internacional de Fotografia que dirigia
Albert; dentro llevaba mis primeras
fotos pintadas, personajes con pulpos
en la cabeza, con pescadillas, maquinas
de afeitar, planchas, ventiladores...
Eran mis amigos, todos coronados por
mi. Albert aluciné conmigo, con mi
cara de nifia, mi maleta, mi timidez

y con la explosién de color de lo que
habia en mi maleta. Y con que le dije
que queria firmar Ouka Leele. Me
dijo, “te voy a hacer una exposicion,
vete y vuelve con treinta fotos mas en
este estilo. Y no le digas a nadie que

te llamas Barbara, no la conozco, a
partir de ahora yo solo conozco a Ouka
Leele.” Yo solo pretendia crear, una
marca, una forma, pero él, me gritaba
si decfa otro nombre. Me “adopt6”,

lo que quiere decir que vio en mi un
talento y una escasez de medios y
entonces me dijo que todo lo que él
pudiera hacer para mi aprendizaje

lo hacia y me tenia todo el rato en el
centro viendo peliculas, maravillosas

como las de Cocteau, y miles de

libros de fotografia. Queria apoyar mi
formacion, fue un padre para mi, en

el sentido de creer y apoyar a la joven
artista en la que él crey6 ciegamente.
Albert Guspi y el Centro internacional
de Fotografia asi como la galeria
Spectrum que €l llevaba fueron la cuna
de Ouka Leele, en Barcelona.

Ya en los 80, usted fue una de las
protagonistas de la Movida madrilefia,
(qué cree que fue lo mejor de aquel
fenémeno y qué cree que ha quedado?
Lo mejor, fue coincidir con tantos
artistas y tanto arte juntos, en la misma
ciudad y dispuestos a mezclarnos,
experimentar, investigar, ensefiarnos
unos a otros. Intercambiabamos

obras, nos las regaldbamos por los
cumpleafios, o nos las cambidbamos
por gusto. Compartiamos todo,
aprendiamos unos de otros. Teniamos
conciencia de que era historia lo

que pasaba. Lo peor, que la parte de
experimentarlo e investigarlo todo,
incluy6 drogas y muchos murieron
demasiado pronto.

¢/Coémo han influido en su trabajo la
fotografia digital y el photoshop?
Cuando todo esto comenzé me
horroricé y crei que era el fin de la
fotografia, tanto es asi que decidi
apartarme de la fotografia y es cuando
hice los libros de serigrafia con la
editorial Ahora, El Cantar de los Cantares
y Floraleza. La relacién con el editor dio
como fruto un encargo maravilloso, un
mural de casi 300 metros cuadrados en
un pueblo de Murcia. Estuve dos afios
pintdndolo y cuando terminé declaré

el fin de mi etapa fotografica, después
de pintar algo tan inmenso, de tantos
metros, dije “que me echen cuadros de 4
metros, ya nadie me para”. Pero, no... la
fotografia siempre esté al acecho, y me
dieron el Premio Nacional de Fotografia
nada mas terminar el mural. ;Y otra
vez! Entonces preparando la exposiciéon
para el Premio Nacional, me pasé dias
y dias retocando fotos en el laboratorio
con José Maria Mellado y sin quererlo
aprendi, acepté lo digital; José Maria
estuvo a punto a de tirar la toalla y yo
también porque no conseguiamos justo
lo que yo queria. Y yo llegué a pensar




que era imposible, pero investigamos
tanto que lo conseguimos. Me encanta
abrir puertas y encontrar preciosas
habitaciones.

:Qué ha significado para usted el
Premio Nacional de Fotografia?
Como acabo de decir, fue la vuelta a la
fotografia. Un reconocimiento mayor y
un aluvién de trabajo que hizo mi vida

maés estable econémicamente hablando.
Un honor, por supuesto. Pero en aquella
época estaba queriendo dejar pasar

mas tiempo y que me dieran el de artes
plasticas, me identificaria méas con él.

En el documental La mirada de Ouka
Leele, de 2010, usted dice: “Yo soy

Ouka Leele, la creadora de la mistica
domeéstica. Digo esto porque la gente
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se toma mis imagenes como una
critica social y es precisamente todo
lo contrario, la sublimacion de lo
cotidiano, de lo doméstico”. ;Podria
hablar de su intencion sobre esta
mistica doméstica?

Con la sublimacién de lo cotidiano
estoy de acuerdo, es una filosofia muy
sana. Pero no lo estoy con que no son
una critica. Porque si son una critica, si
son acidas, mordaces...

También ha dicho que en un
momento dado dejé de interesarle la
transgresion. ;Podria hablar de sus
intereses al respecto en la actualidad?
Me encanta transgredir, y justamente
hoy, pintar una flor puede ser lo mas
transgresor. En el mural de Murcia Mi
jardin metafisico me desquité pintando
flores de varios metros. Mi forma

de ser es transgresora, es inevitable,
siempre estoy mas alla haciendo honor
a mi apellido Allende. Sé que somos
aprendices de mago, sé que el arte es un
ritual magico y por eso soy consciente
de que hemos de cuidar lo que creamos
pues eso ocurre, hacemos que eso
suceda, que eso sea hecho, que eso sea
dicho...

¢Ha habido algtn punto de inflexién
en su vida que haya sido importante
para su carrera, COmo personay como
artista?

Cada minuto es esencial, cada minuto
mueres y naces y alli sucede todo,

alli esta todo condensado si eres
consciente. Pero hay hitos en mi
carrera hablando desde un punto de
vista menos mistico. La foto que realicé
en Cibeles, con 29 afios, fue todo un
reto, una magna opera. Expuesta al
publico, con tanta responsabilidad...
También en los afios 81, 82, 83 y 84,
enfrentarme a la grave enfermedad,
ver con veintipocos afios la muerte
rondandome, que como dije antes lo
escribi en un poema a los 17 afios, de
ahi que tengamos cuidado con lo que
pensamos y escribimos y creamos,
porque no creo ahora que fuera
premonitorio sino una declaracién

de lo que iba a pasar. Decia asi: “La
muerte me ha llamado/ me voy con ella/
manana mismo expiraré a la hora en que
mds lo sienta/ podré asi al fin, gozar la vida
intensamente”. Vaya con el poemita a
los diecisiete ;no? Toda esa experiencia
de muerte y de resurreccion, claro que
me ha marcado. Desapareci6 el futuro
y desde entonces el instante se hizo
eterno para mi.






