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A todas luces

ENTREVISTA

La Fundación Sorigué se estrena en Madrid con la primera 
exposición individual en España de Mat Collishaw, uno de los artistas 

más destacados del panorama internacional.

Inés Martínez Ribas

P
or un ojo ríes, por el otro lloras». Así somos. 
Tan fea puede ser la belleza como bella la 
fealdad. Cómo no sentir a la vez atracción por 
los colores vivos de Insecticide como repulsión 
ante esta suerte de caleidoscopio de mariposas 
aplastadas y machacadas… muertas. Así son 
las obras que Mat Collishaw despliega, hasta 

el 24 de mayo, en las dos alas del Pabellón Villanueva del Real 
Jardín Botánico de Madrid. A un lado, la naturaleza contenida 
en diálogo con el vergel que asoma tras los ventanales; a otro 
lado, las recreaciones de la historia del arte en un guiño a las 
obras maestras guardadas en el contiguo Museo Nacional 
del Prado. Mat Collishaw. Dialogues es doblemente primicia: 
porque es la primera individual del artista británico en 
España, y porque es la primera exposición de la Fundación 
Sorigué en Madrid. Recoge la mirada lúcida de un creador 
cuya obra es un mazazo que acciona el pensamiento 
universal e individual, el de la historia y el de las personas, 
y simboliza la voluntad del Grupo Sorigué por dotar de una 
mirada social al quehacer diario. Collishaw parte de iconos 
artísticos del ayer para convertirlos en metáforas del devenir 
contemporáneo y en una reflexión acerca del mañana desde el 
hoy.  

© Trevor Good. 
Cortesía del artista 

y BlainSouthern
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Arte, ¿qué es para usted? ¿Cómo lo definiría con sus 
propias palabras? El arte es una ventana a un universo 
paralelo al nuestro, uno que refleja el mundo real en que 
vivimos, pero con sus propias reglas de juego, con su 
compromiso.

Los títulos de sus obras resultan sencillos y, a la vez, 
contundentes. ¿Cómo llega a ellos? El título de una 
obra de arte es una forma efectiva de abrirla a diferentes 
interpretaciones. Como yo nunca uso texto en mis obras, el 
título es una manera subrepticia de referirme a conceptos 
que, de otra manera, quedarían fuera de estas. Por ejemplo, 
All Things Fall [Todo se deshace] hace alusión al poema 
de WB Yeats The Second Coming  [La segunda venida o El 
segundo advenimiento, que el poeta irlandés escribió hacia 
1919, después de la primera guerra mundial]. Por su parte, 
Albion es una referencia directa al mítico y antiguo país de 
Inglaterra, tal como se le nombró en los primeros tiempos.

Su obra The End of Innocence [El fin de la inocencia] es 
como un rizoma, un cuento de nunca acabar…  Sí, no tiene 
fin alguno. La obra está diseñada para brotar como una 
cascada infinita de píxeles que fluyen sin cesar, disolviéndose 
constantemente y en perpetuo proceso de transformación. 
Quería hacer un trabajo acerca del poder computacional 
y la habilidad de esta nueva deidad digital de nuestros 
tiempos de transmutar de manera continuada imágenes e 
información. Transubstanciación, de alguna manera.

La exposición que ahora presenta en el Pabellón 
Villanueva, en el Real Jardín Botánico de Madrid, está 
dividida en dos partes. ¿Por qué, precisamente, dos? 
Las obras de esta exposición se relacionan con dos temas 
inherentes en mi trabajo a lo largo de veinticinco años: la 
naturaleza, por un lado, y la historia del arte, por el otro. 
Los trabajos del ala derecha del Pabellón Villanueva hacen 
referencia al mundo natural y la manera en que intentamos 
contener y controlar, manipular y explotar la naturaleza. Son 
un reflejo del jardín exterior que rodea al edificio. Las obras 
del ala izquierda aluden a la historia del arte, y hacen un 
guiño al espectador con respecto a la colección del Museo 
del Prado, muy cercana al lugar de mi exposición. Trato de 
utilizar ciertos tropos o estilos empleados en la historia del 
arte para transmitir ideas de manera innovadora y, a la vez, 
familiar.    

¿Qué ‘momentos’ recoge esta exposición? Instantes para 
nada fugaces, más bien todo lo contrario. Mi trabajo trata de 
cómo intentamos arreglar las cosas. Consiste en convertir 
el mundo viviente que nos rodea en imágenes que creen 
significado a partir de los momentos que extraemos y 
destilamos del movimiento transitorio del tiempo.

El germen de los museos está en los gabinetes de 
curiosidades o cuartos de maravillas en los que se reunían 
objetos bellos junto a otros feos. ¿Sus obras nos confrontan 
también con esta dualidad?  Esta dualidad en mi trabajo es 
debida a que incluyo en él cosas que pertenecen al mundo 
real, y el mundo real tiene cosas bellas y, a la vez, otras 
espantosas. Por esta razón, todos estos elementos entran 
en juego en mi trabajo. La historia del arte está repleta de 
ejemplos de esto: pinturas de sacrificio, sufrimiento, crueldad 
y tortura. Probablemente, la crucifixión sea el ejemplo más 

Mat Collishaw (Nottingham, Reino Unido, 1966) vive y trabaja 
en Londres. Es una figura clave de la notable generación de 
artistas formada bajo las enseñanzas impartidas por el Goldsmith 
College a finales de los años ochenta. Participó en Freeze en 
1988 y, desde su primera exposición individual en 1990, ha 
realizado numerosas muestras internacionales. La extensa 
producción de Collishaw es fruto de una combinación inteligente 
de pinturas, fotografías y vídeos, a menudo mostrados a modo de 
instalaciones, en las que utiliza diferentes técnicas y tecnologías 
para crear obras de arte cargadas de significados.    

Insecticide 15, 2009

Seria Ludo, 2016

Josep Lluís Sert, 
un arquitecto 

comprometido con 
la innovación y la 
responsabilidad 

social en un convulso 
siglo XX. Una 

figura fascinante 
e imprescindible 
para entender 
la arquitectura 

contemporánea.
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famoso. La mayoría de las veces, las escenas de crucifixión 
están pintadas de manera muy hermosa e, incluso podría 
decirse, reverencial.   

¿Recuerda su primera visita al Prado? Hice un trabajo en 
1997 [Blind date, no incluido en la exposición] para el que 
viajé a ciegas, con los ojos vendados, desde mi estudio, 
en Londres, hasta el Museo del Prado. Retiré la venda por 
un tiempo aproximado de tres minutos para contemplar 
Las meninas, de Diego Velázquez, y luego viajé de regreso 
a Inglaterra con los ojos, nuevamente, tapados. Quería 
experimentar la pintura sin estar expuesto a ningún otro 
estímulo visual. Fue como una peregrinación a esta obra 
maestra que, a la vez, es profunda y plantea una especie 
de rompecabezas. Trataba de reflejar hasta qué punto 
es capaz de secuestrarte visualmente y retenerte como 
rehén. Una vez entras en contacto con esta pintura quedas 
atrapado en una paradoja de la que ya no eres capaz de 
escapar. 

¿Cuándo sintió la necesidad de expresarse a través del 
arte? No hubo ningún momento decisivo. De niño dibujaba 
de manera constante. Los soldados y la guerra eran mi 
obsesión, hasta que di con el fútbol y empecé a diseñar 
cómics dedicados a este deporte. Luego me metí de lleno en 
la música y me dediqué a dibujar guitarristas bañados por 
las luces de los estadios. Hasta que llegó un punto en que 
me di cuenta de que yo no era bueno ni para pelear ni para 
jugar al fútbol ni para tocar la guitarra, así que me centré en 
la única cosa consistente que realmente sabía hacer: dibujar. 

En todas sus biografías aparecen dos constantes: 
Goldsmith [la prestigiosa universidad de arte de 
Londres] y la generación YBA [Young British Artists], 
en la que se le incluyó a usted, junto a Damien Hirst, 
Tracey Emin, Steve McQueen, Tacita Dean, Sam 
Taylor-Wood y Sarah Lucas, entre otros. ¿Qué significó 
Goldsmith en su carrera? Decidí estudiar en Goldsmith 
por su énfasis en las ideas y los grandes conceptos. Era 
una universidad de pensamiento libre, tenía un sesgo más 
conceptual y sus maestros resultaban más cerebrales. Pero 
ejercían, a la vez, de artistas en activo; estaban también 
fuera de la universidad, exponiendo en galerías y museos 
de todo el mundo, como Michael Craig-Martin y Richard 
Wentworth, Mark Wallinger y John Thompson, que era 
el responsable. Estaban involucrados de manera activa, 
por lo que estaban muy interesados en hablar acerca de lo 
que estabas haciendo, por qué lo estabas haciendo y para 
qué lo estabas haciendo y todo este tipo de cuestiones. 
Esto ejerció una gran influencia en mi pensamiento. Creo 
que muchos de mi generación se formaron en el crisol del 
rock punk y se refractaron a través de la disciplina del arte 
contemporáneo.

Ser parte de la llamada generación YBA, ¿qué significado 
tiene para usted casi treinta años después [el término 
surgió en la década de los noventa del siglo pasado a 
raíz de una serie de exposiciones organizadas, bajo este 
título, por la galería Saatchi]? Nunca ha tenido ningún 
significado para mí. La etiqueta YBA fue una construcción 
de los medios de comunicación, una manera irrelevante 
de juntar a las personas en torno a un mismo grupo. Todo 
nuestro trabajo era muy diferente. La única cohesión entre 
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nosotros era que acostumbrábamos a salir todos juntos y 
compartir nuestro tiempo libre. En aquella época, los que 
supuestamente formábamos parte de YBA no hablábamos 
realmente mucho acerca de arte ni teníamos siquiera un 
manifiesto. No era como lo que sucedió con los expresionistas 
abstractos o de los cubistas. En nuestro caso, solo significaba 
que teníamos una edad similar y que pertenecíamos a un 
mismo lugar. 

Baudelaire, Velázquez… ¿qué otros creadores le han 
influido? ¿y qué mujeres? Caravaggio, Ribera, Goya, Manet, 
Magritte, Man Ray, Bruce Nauman… la lista es interminable. 
También Artemisa Gentileschi, Louise Bourgeois, Kathe 
Kollwitz… Muchos de mis contemporáneos son mujeres, y no 
diferencio realmente entre hombres y mujeres. 

¿Qué libros está leyendo y hasta qué punto la lectura 
alimenta su obra? The  Reckoning: the Murder of Christopher 
Marlowe, de Charles Nicholl [publicado originalmente 
en 1992], acerca del asesinato de Christopher Marlowe 
y la red de espías de la época isabelina; Tortures and 
torments of the Christian Martyrs, de Antonio Gallonio 
[Torturas y tormentos de los mártires cristianos, publicado 
por primera vez en Roma, en 1591]; y Believing in Film: 
Christianity and Classic European Film, de Mark Le Fanu 
[publicado en 2018]. Todos estos libros están relacionados 
de manera tangencial con proyectos que estoy 
desarrollando en estos momentos. 

¿Hasta qué punto es importante para la carrera de un 
artista el saberse promocionar? Personalmente, nunca me 
he involucrado en ello. Me gusta la forma en que artistas 
como David Hockney han sabido crear una imagen propia y 
muy personal desde sus inicios, pero si me ves vistiendo el 
mismo traje, probablemente sea porque es el único que tengo 
limpio y disponible en un momento determinado [fina ironía: 
Collishaw fue incluido entre los cincuenta hombres británicos 
mejor vestidos de 2015 por la revista GQ y Mercedes Benz; en 
palabras del diseñador Stephen Webster: «Con o sin barba, 
pelo largo o corto, recién levantado o a punto de retirarse, Mat 
ha perfeccionado lo que George Orwell inició»]. No es nada 
nuevo: los artistas se han promocionado a sí mismos y se han 
involucrado en una competencia feroz desde hace cientos de 
años.  

Su obra Albion es como una metáfora de la Gran Bretaña 
actual…  Realicé esta obra durante la época del voto del 
Brexit. El debate estaba teniendo lugar a medida que la 
iba creando y pensé que podía relacionar la obra con el 
título de Albion, el nombre más antiguo que se conoce 
para referirse a lo que hoy es Gran Bretaña. El roble es 
el símbolo del país, y mucha gente tiene esta imagen 
idealizada de nuestros tiempos pasados en los que no había 
inmigrantes y, en cambio, sí había trabajo para todos y la 
vida era de color de rosa. Tal vez solo sea una ilusión, algo 
que se quiso evocar y que resultó muy seductor, pero, al 
igual que esta obra que he creado, dependiente de cierta 
parafernalia, una construcción.  

Fotos: Cortesía del artista y BlainSouthern

‘EL ARTE ES UNA VENTANA A UN UNIVERSO PARALELO’

Comprometido desde sus orígenes con la innovación y la 
sostenibilidad, el grupo empresarial Sorigué es un referente en 
los sectores de la construcción, los servicios urbanos, la ingeniería 
y la tecnología del agua y de los materiales. Fruto de su vocación 
de retorno social, en 1985 creó la Fundación Sorigué, que lleva a 
cabo actividades en el ámbito social, cultural y educativo. También 
posee una de las colecciones privadas de arte contemporáneo 
más reconocidas en España, y organiza exposiciones 
temporales. El proyecto PLANTA surge de la confluencia 
entre la arquitectura, el paisaje, la ciencia, el conocimiento y 
la empresa. Ubicado en el complejo industrial de La Plana del 
Corb, en Balaguer (Lleida), aúna la actividad empresarial con la 
investigación y la divulgación del conocimiento, y dispone de 
espacios artísticos y arquitectónicos abiertos a la creación de 
nuestros días con una mirada social hacia el futuro.

Fading Memories of the Sun, 2011
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mundo mágico” asegura entusiasmada Pivi. El titulo de esta 
instalación (que ha puesto, como todos los demás, al alimón 
con su esposo, el poeta y músico Karma Culture Brothers), 
es Share, but it’s not fair: “Es como el lamento de un niño 
obligado a compartir un helado cuando realmente no quería”, 
dice la artista. 

La pieza estelar, sin embargo, es una gigantesca 
instalación de cien colchonetas, a modo de cueva acolchada, 
a la que el público es invitado a entrar; su título: World 
Record. “El nombre no tiene que ver directamente con la 
obra sino con lo que ésta implica: que el visitante se atreva 
a quitarse los zapatos, calzarse unos patucos y encaramarse 
a un colchón muy alto para luego tumbarse, rodar o 
gatear delante de los demás. ¡Todo un récord!”.  El humor 
es una de las claves para introducirse en su mundo, una 
realidad irónica y exagerada, hecha de fuertes contrastes, 
de gestos abrumadores, basada en objetos tomados de la 
vida cotidiana que adquieren un significado inesperado. 
Sus piezas transforman el espíritu del lugar que las 
acoge activando los sentidos del visitante. Pivi juega a 
desconcertar al espectador con obras como Human box (1994) 
una diminuta cajita de plexiglás que parece contener al genio 
de su creatividad o unos sofás en miniatura empapados 

de un embriagador perfume que aromatiza la sala, que se 
confrontan con instalaciones gigantescas. Representada por 
los influyentes galeristas Massimo De Carlo y Emmanuel 
Perrotin, la creadora milanesa está presente en museos como 
el Pompidou de París y el Guggenheim neoyorkino.

Asegura que llegó al arte contemporáneo por pura 
casualidad Mi vida fue muy extraña durante los primeros 
23 años. Estuve rozando el mundo del arte todo el tiempo 
sin darme cuenta. Me sentía profundamente triste hasta 
que cayeron en mis manos los dibujos de Andrea Pazienza, 
luego conocí a Egon Schiele y, por último, descubrí a  Marcel 
Duchamp.

Dejó sus estudios de ingeniería química... Sí, no quería 
convertirme en artista, pero lo gracioso es que ya lo era. Y 
mucho antes de ser consciente de ello.

Expuso por primera vez en Viafarini en Milán en 1995, el 
mismo año en que se matriculó en la Academia de Arte 
Brera de Milán para, según ha dicho, “aprender a dibujar” 
así que accedió al circuito profesional muy pronto. ¿Cómo 
recuerda sus comienzos? Como unos años maravillosos. 
En particular recuerdo un momento mágico durante una 
clase de Alberto Garutti en la Academia de Brera. Un día, 
de repente, lanzó un taburete por el espacio vacío de la 
clase para enseñarnos algo sobre el arte, supongo que 
estaba tratando de hacernos ver el poderoso efecto que 
tiene el arte real... cuando lo expreso con palabras ahora no 
funciona, es que hay que verlo en directo, supongo que ésa 
fue precisamente la razón por la que usó el taburete.

¿Qué cambió en su carrera tras ganar el León de Oro de la 
Bienal de Venecia? Aunque no se lo crea, el año siguiente fue 
muy solitario desde un punto de vista profesional, o al menos 
así es como yo lo percibí entonces. 

Sin embargo importantes galeristas como Massimo de Carlo 
y Emmanuel Perrotin apostaron pronto por usted.  ¿Qué 
opina del mercado y de los precios del arte contemporáneo? 
Bueno, mis precios son relativamente bajos pero debo admitir 
que no sé lo suficiente sobre las singularidades del mercado 
del arte como para opinar.

El reino animal ha sido una constante en su trabajo 
Curiosamente me sucedió el mismo fenómeno que  
experimenté con el arte. Viví los primeros 31 años de mi 
vida en un mundo ajeno a los animales pero una vez que los 
descubrí ya nunca los abandoné. El hombre está conectado a 
ellos, son seres vivos, viven en nuestro planeta, tienen formas 
y diseños increíbles y están directamente ligados a nosotros 
por nuestros orígenes  -no tan lejanos- cuando todavía 
vivíamos en estrecha conjunción con ellos. Hay una conexión 
ancestral.

Algunos de sus trabajos también han involucrado animales: 
ha subido caballos a la Torre Eiffel, ha hecho que un 
leopardo pasee entre tazas de café y ha fotografiado a un 
burrito solitario en una barca flotando en el Mediterráneo. 
¿Qué consideraciones tiene en cuenta al trabajar con 

Verso libre

ENTREVISTA

El enigmático arte de Paola Pivi reivindica el poder de la imaginación.

Jorge Kunitz

Un solitario burrito a bordo de una barca, caimanes 
retozando entre montañas de crema batida, osos 
polares recubiertos de plumas multicolores, 
unas cebras gemelas en un paisaje helado, o un 

leopardo entre tazas de cremoso capuchino, son algunas de 
las criaturas que protagonizan los inverosímiles happenings 
de Paola Pivi (Milán, 1971), ganadora del León de Oro 
de la Bienal de Venecia en 1999, cuando contaba 28 años. 
El imaginario de esta reconocida artista multimedia que 
trabaja desde la performance y la escultura hasta las grandes 
instalaciones, puede descubrirse hasta el 3 de septiembre 

en el MAXXI de Roma (Museo Nacional de las Artes del 
Siglo XXI) en la exposición World Record que ella ha descrito 
como “un proyecto inmersivo y participativo”. Nada más 
acceder a la sala nos sorprende en el techo una retícula 
de cojines, rojos y amarillos, confeccionados con tela de 
las túnicas de los monjes tibetanos, formando un curioso 
mosaico abstracto tridimensional. Los nudos simbolizan 
los obstáculos y peligros de la existencia, mientras que los 
colores brillantes, la ligereza y el movimiento quieren ser una 
metáfora de las sorpresas de la vida: “caminar bajo una gran 
extensión de cojines es algo maravilloso, es como explorar un 

Cortesía Massimo De Carlo

Art with a View (2008) The Bass Museum of Art, Miami 
Beach. Foto: Attilio Maranzano. Cortesía Perrotin y la artista
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animales vivos? La resumiría en una: jamás volvería a 
hacerlo. 

El primer animal que utilizó en su obra fue un avestruz 
y luego introdujo los osos polares, que se han convertido 
casi en su marca de fábrica. ¿Qué le inspiró a trabajar con 
ellos? Es muy sencillo, vivo en Alaska, que es su hogar. Lo 
que hago, con ayuda de un taxidermista, son esculturas que 
están hechas de poliuretano y plástico que luego recubro con 
plumas de colores fluorescentes.

Luego ubica a estos animales en entornos desconcertantes 
¿Se siente conectada de alguna forma con el surrealismo? 
Todo lo contrario, estoy en las antípodas, es decir, me encanta 
el arte surrealista, pero no lo encuentro conectado con mi 
trabajo. Mi arte está más relacionado con el accionismo vienés 
o con Chris Burden porque se basa en la verdad.

Usted es un espíritu nómada. Sí, he vivido en sitios muy 
diferentes en distintas partes del mundo, desde Alicudi, una 
remota isla en el sur de Italia, pasando por la India, y ahora en 
Anchorage, en Alaska. Todos ellos han ido dejando su huella 
en mi obra. 

Ha dicho que el humor es una de las claves de su trabajo.  
¿Se puede hacer también una lectura política o social de 

sus obras? ¿Cuáles son los principales temas sobre los que 
quiere llamar la atención del espectador? La mayor parte de 
las obras de arte son políticas, de hecho, el arte es a menudo 
una expresión de la libertad y la libertad es inherentemente 
política. La comunicación trascendente es arte, porque tiene 
la capacidad de generar libertad de pensamiento, seguida 
por la conciencia y el potencial para cambiar el mundo.

Al construir situaciones que bordean los límites del surrealismo, 
mediante gestos y títulos sencillos pero tan irónicos como 
paradójicos, Paola Pivi fabrica su propia forma de realidad, 
“realidad, no realismo” suele matizar la artista, que reivindica 
la prerrogativa de jugar con el mundo y permitir que su arte 
sea vivido por lo que es, sin historias ni referencias, como un 
fragmento cualquiera de la vida cotidiana.  “Creo firmemente que 
todos los seres humanos son iguales, y odio la separación entre 
culturas. No me gusta el hecho de que algunos conocimientos 
se vuelvan incomprensibles para alguien. El hecho de que mi arte 
sea entendible por cualquiera no es algo que esté calculado. Es 
mucho más simple: yo hago mi arte y la gente es libre de mirarlo 
o no mirarlo; de entenderlo o no entenderlo; de apreciarlo o 
no; de pensar que es arte o que no lo es. No es algo que planee. 
Resulta que sí, que es arte, pero esto es un valor añadido” ha 
manifestado.

PIVI DEJÓ SUS ESTUDIOS DE INGENIERÍA POR EL ARTE

En 1997, siendo aún estudiante en la Academia de 
Brera, Paola Pivi colocó un camión en la entrada 
como parte de la exposición Fuori Uso. Dos años 
más tarde, instaló un avión de combate G-91 
boca abajo en el Arsenal de la Bienal de Venecia, 
ayudando a Italia a ganar el codiciado León de Oro 
al mejor pabellón nacional. En los años siguientes 
invitaría a unos caballos a subir a la Torre Eiffel y 
a un leopardo a vagar entre tazas de capuchino, 
documentando todas estas increíbles experiencias a 
través de la fotografía.

One cup of cappuccino then I go, 2007.  
Foto: Hugo Glendinning. Cortesía: Kunsthalle 
Basel, Massimo De Carlo, Perrotin, y la artista 
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