
Destellos  desde  la  sombra.
Una mirada a la exposición en
primera persona

Con  la  exposición  Desde  la  sombra.  Una  visión  del  arte
turolense, hoy, el Museo de Teruel quiso reunir a una serie de
artistas contemporáneos turolenses con los que, a lo largo de
su  trayectoria,  ha  venido  manteniendo  un  enriquecedor
intercambio mutuo, pero que en su mayoría, hasta el momento,
no habían tenido la oportunidad de exponer en sus salas. Como
complemento a la exposición, con motivo de la celebración del
Día Internacional de los museos, se organizó ‘Los artistas
dialogan  con  su  público’,  que  pretendió  ser  un  encuentro
abierto entre los artistas presentes en la exposición y el
público.

A continuación vamos a recorrer la exposición a través de las
palabras  resultantes  de  este  dialogo,  es  decir,  vamos  a
conocer la exposición por medio de las voces de los propios
artistas. De sus palabras, hemos extraído algunos fragmentos,
que a modo de pequeños destellos esperamos transmitan, en
primera persona, el sentido de sus obras.
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Comenzamos por los pintores:
Gonzalo Tena presentó una serie de quince unidades, llamada
‘Being’ sobre la que nos contó que: La idea de esta obra
siempre ha sido el trayecto, un viaje, luego me he dado cuenta
que está hecho no sólo en la idea sino en la práctica también.
Está hecho a partir de un viaje en autobús, yo siempre dibujo
en los autobuses, en un cuaderno lleno de bocetos y palabras
de Gertrude Stein que se refieren al viaje, al proceso, al
being, al estar siendo. En el arte no hay otra cosa que el
proceso, la practica del momento, luego la obra, a lo mejor,
no tiene tanta importancia, lo importante es el momento, el
instante,  el  momento  de  estar  trabajando;  luego  esta  el
espectador, el observador también creador”

Preguntado sobre porqué incorpora las palabras en sus obras,
respodió que “no lo sé explicar, si supiera porqué  no las
pondría.”

Y sobre su relación con Gertrude Stein afirmó que fue “un
objeto encontrado, fue una casualidad encontrarme con Gertrude
Stein, una amor a primera vista, de pronto vi que su forma de
tratar las palabras coincidía con la forma en que yo pensaba
del arte.”

Joaquín  Escuder  comentó  a  propósito  de  su  fidelidad  a  la
pintura que: Todos pintamos el mismo cuadro durante toda la
vida. La pintura es muy directa, te permite el misterio. La
pintura es materia, lo que hay más allá del marco del cuadro
es todo lo demás.

Los cuadros de la exposición, ‘Fontana II’ y ‘Oecus II’, los
situó en una etapa enfocada hacia la geometría, al rigor de
los elementos mínimos, la línea, el color, constitutivos de la
pintura.  Encontré  similitudes  formales  con  las  pinturas
murales romanas, relación con el arte constructivo (Torres-
García. Mondrian…), a lo mejor había un cierto apropiacionismo
en el trabajo, un especie de viaje de vuelta, una relectura de
esos elementos del pasado, de la “clasicidad”, categorías como



simetría, seriación, ortogonalidad, categorías universales que
también tenemos en el mundo contemporáneo.

Sobre la técnica: buscaba el despojamiento de la materialidad,
las calidades de lo mate, que en cierta forma rememoraba una
forma de pintar de lar sargas, muy transparente, me interesaba
desmaterializar, dar protagonismo al color, al color mate.

Pascual  Berniz,  comentado  sus  acuarelas  de  gran  formato
‘Clara’ y ‘Paula’, afirmó que un retrato es un paisaje, los
ojos es lo único que no cambian con el tiempo. Un rostro es un
espejo para otro rostro, los ojos de los demás me construyen.
Es muy importante conocer a quien retrato, con un rostro que
conoces no te puedes equivocar mucho.

Para mi el color no es un adjetivo es un sustantivo. Todos los
procesos, estilos en los que se trabaja perduran en la última
obra.

Carlos Gómez Silva, que expuso una serie de cinco acuarelas
con paisajes imaginarios, confesó que: represento mi propia
vida interior. Las imágenes y la estructura de la imágenes, yo
las tengo creadas en mi imaginación antes de plasmarlas. Me he
convertido en un pintor narrativo. Hablo del continuo vivir y
morir y volver a nacer. En mi obra hay una simbología muy
personal.

Con la acuarela quería hacer una obra más rápida pero mi forma
de ser me lleva a un miniaturismo, a un preciosismo.

Jesús Gómez y Balbino Sastre, miembros del Equip Quart, no
pudieron asistir al coloquio, pero remitieron una nota de la
que extraemos las siguientes ideas: El Equip Quart no pretende
que el significado sea lo fundamental en su propuesta, sino un
acercamiento a la obra a través de las referencias de las que
se nutre. En ‘El extásis de Teresa’ se encuentra una mirada
hacia  la  iconografía  sacra,  conexión  con  el  arte  pop,  el
cuerpo humano y sus estados emocionales, el erotismo y la
simetría velada. En ‘Simetría’ hay una mirada al manierismo,



conexión con el Art-decó, el Pop, el cuerpo masculino desnudo,
la figura como módulo, y el dinamismo de la composición.

 
Entre los escultores, Diego Arribas indicó que: prácticamente
toda mi obra esta marcada por mi encuentro con las minas
abandonadas de Sierra Menera. Allí me encuentro con el reino
mineral, el tercer reino de la naturaleza y el más abandonado.

He trabajado con el mineral, aparte del mineral de hierro, las
cuarcitas, las pizarras…

Hace tres años comencé a trabajar con pizarra.

Sobre su obra ‘Cada paso que das’: quise trabajar un formato
mayor, y reivindicar ese aspecto del reino mineral abandonado
justamente pero tan bello.

Este camino puede ser un camino concreto, de un proyecto o de
una aventura que iniciamos, o puede ser el camino de nuestra
vida, en el que empezamos con un montón de opciones, vamos
caminando,  avanzando,  vamos  descartando  ideas,  cosas,
relaciones,  nos  vamos  cruzando  con  otras…

Gabriel Fuertes, que tampoco pudo asistir, describía así su
obra en una entrevista:

“Los grabados son producto de una beca que tuve en 2008 en el
Museo Salvador Victoria de Rubielos de Mora. Es una técnica
con  los  óxidos  de  las  planchas  de  hierro,  deposito  las
planchas sobre el papel muy mojado, las dejo siete u ocho
horas con 11 kilos de peso, ayudado además de pigmentos que le
echo. Se produce esa imagen tan férrica, tan dura. En la
escultura estoy utilizando formas arquitectónicas pero no con
el deseo de hacer edificios en pequeñito. A partir de un
elemento central, como es aquí el rectángulo, trabajo en acero
inoxidable y acero patinado. A partir de esa forma desarrollo
como una relación de líneas. Es un juego de formas.” P. F.
Diario de Teruel, 11 de julio de 2010, p. 15.



Fernando Novella dijo que: siempre me he movido en el mundo de
los  objetos,  desde  los  primeros  objetos  encontrados,  los
trillos. He pasado por una etapa de obras más elaboradas, con
mucho curro. Últimamente también estoy muy influenciado por el
ready made.

El arte debe plantear cuestiones, hay un delgada línea que
separa lo que es arte o no.

En las dos esculturas que presento hay objetos de la vida
cotidiana, encontrados. Ambas son estructuras sin remaches,
sin soldaduras, que se sujetan por su propio peso, están en
precario equilibrio.

Las dos obras se llamaban ‘Funámbulo I’ y ‘FunámbuloII’: el
término funámbulo   lo utilizo como metáfora del artista, por
los riesgos que implica el mundo de la creación.

Según Carmen Escriche, presente con la escultura en dos piezas
‘Ataduras’: en mis esculturas hablo de mis relaciones con los
demás, de qué significamos los unos para los otros.

En “UNy2” era una visión más optimista, de regazo, apoyo,
estimulo, que somos los unos para los otros. Con ‘Ataduras’
intento hablar de las cosas que estiran de nosotros y no nos
dejan ser libres, a veces, nuestros lastres son los propios
afectos,  la  unión  con  esas  personas,  o  los  miedos,  los
juicios, nuestras pertenencias y posesiones, esas cosas que
tiran de nosotros y no nos dejan ser libres.

En mi obra anterior la piezas están oxidadas, eliminaba el
cordón de la soldadura, el acabado las hacia más cercanas y
cálidas. En esta obra dejo vista la soldadura y el color del
metal, con un resultado más frío. 

 
En la terna de fotógrafos, Pedro Pérez Esteban relató como: la
fotografía me sirvió en un momento dado como puerta de entrada
para el conocimiento de las vivencias personales, desde hace



unos años la fotografía me sirve como vehículo de construcción
de mi propia historia, comenzando con las masadas, hasta la
guerra civil, más recientemente.

La fotografía estenopeica me permite desnudar el paisaje del
presente, esa falta de definición me sirve para poner esos
paisajes como atemporales.

En mi ultima serie ‘Memoria difusa’, de la que presento tres
fotografías, mi idea original pretendía que fuera un proceso
casi de antropología forense de los objetos, un acercamiento
casi científico, pero eso me desvinculaba mucho de ellos, lo
que me interesó al final fue sentirme parte de ellos en cuanto
a que son parte de mi pasado.

M.  Ángeles  Pérez  Hernández  afirmó  que  la  luz  para  todo
fotógrafo es fundamental. Durante mucho tiempo sólo utilizaba
luz natural, era la luz de la ventana, o buscaba la hora del
día, o era yo la que se movía según estaba la luz en un sitio
u otro.

Sobre las imágenes que componen su obra ‘La materia de la que
están hechos mis sueños’ indicó que los cielos, representan lo
que significa ser de Teruel, lo que llama la atención; las
tierras, cuestan un poquito más de esfuerzo, es un paisaje más
duro, más difícil; los viajes, fundamentales en mi vida; la
parte emocional, los orígenes, la familia, con la retales que
forman parte de nuestra historia familiar y, por último, yo
misma al natural.

Intento no cambiar nada en el laboratorio, ni en el ordenador.

Leo Tena señaló que: me gusta un poco experimentar, hacer algo
diferente, intentar ver otras cosas.

El origen del tríptico fotográfico expuesto fue un sueño, me
interesaba transmitir algo primitivo, ‘El origen’ quería que
fuera muy limpio, sin fondo, negro absoluto.



 
Entre los ceramistas, Antonio Cobos, expuso dos piezas de su
serie sobre Albarracín, y contó que: en la cerámica encontré
un campo tan ilimitado, a la libertad, con tantas facilidades
para  trabajar.  Puedes  manejarte  como  quieras,  juegas
con color, con volumen, con la tecnología del horno, con la
casualidad,  es  tal  el  abanico  de  posibilidades  creativas
dentro de este marco de libertad que resulta un trabajo muy
laborioso. Lo importante es el proceso.

Trabajo en el taller retirado. Una de las ventajas que tenemos
al vivir en Teruel es que la obra se contamina muy poco, hay
muy poca gente que te pueda influir aquí.

Para  Fernando  Torrent:  la  técnica  en  la  cerámica  es  muy
importante, me gusta experimentar. Aquí presento una pieza
llamada‘Mural’en  la  que  he  empleado  pasta  de  papel  con
porcelana.  En  la  otra,  ‘Epigrafía  II’,  he  utilizado  la
iconografía de la cerámica medieval turolense. Los símbolos
que hay en la pieza parten de espuelas que se utilizan en la
cerámica popular.

Reyes Esteban señaló que:En mi discurso me gusta buscar la
esencia de las cosas, encontrar el equilibrio entre lo que
pienso  y  siento,  y  de  ahí  puede  aparecer  la  claridad  y
ejecutar una obra.

En ‘Muros’, mezclo el hierro y la cerámica, me gusta esa
mezcla. La fuerza del hierro y su frialdad se compensa con la
calidez del barro.

 
La  grabadora  Caterina  Burgos  aseguró  que:  “Necesito
profundizar en los temas que trato, incluso cuando dejas una
serie de la mano sin querer muchas veces vuelves a ellos.

Presento un grabado de gran formato y un libro de grabados con
el tema del mobiliario. El libro es para recrearse, mirarlo
como objeto en el que nos podemos recrear, pretendo plantearlo



como una experiencia de buscar la esencia de las cosas en un
mundo material, sin importarme, como en otros procesos, el
acabado final.”

 
Remedios Cléguires, que presentaba la instalación ‘Fase REM’,
confesó que: “Me gusta ver el arte que es bello, me encanta
disfrutarlo,  pero  en  mi  caso  lo  veo  más  un  poco  como
arteterapia.

Trabajo con luz negra. Me gusta meterme en la luz, me ayuda a
reflexionar, me ayuda a tener intimidad, a entender el trabajo
que  he  hecho,  porque  a  veces  las  cosas  me  surgen
espontáneamente, las sueño y luego las hago, pero me ayuda a
reflexionar porque me ha salido eso, la reflexión la hago a
posteriori. Al principio todo es más intuitivo.

Pese a llegar tarde al arte, no sólo por edad, sino porque por
circunstancias ha sido así, yo estoy en plena disposición para
empezar la movida, podemos empezar de nuevo y de hecho yo creo
que ya la hemos iniciado.

Con  el  deslumbrante  fulgor  de  estas  palabras  invitando  a
comenzar una nueva movida artística turolense en la memoria,
damos  por  concluido  este  repaso  a  la  exposición  Desde  la
sombra. Una visión del arte turolense, hoy.

Foto  de  cubierta  ©  Archivo  Museo  de  Teruel.  Foto:  Jorge
Escudero.


