Retrospectiva de Julio Gavin
en Su museo

La Ultima etapa de su vida la dedic6 Julio Gavin a la puesta
en marcha del Museo que hoy lleva su nombre, el de Dibujo del
Castillo de Larrés, que ahora produce una retrospectiva de sus
dibujos. Consiguié, la mayor parte de las veces sin coste
alguno, una coleccidn envidiable para disfrute de los miles de
visitantes que acuden anualmente a ese enclave pirenaico, que
goza de tan hermosas vistas hacia el exterior como hacia el
interior de la fortaleza. Venia Julio Gavin, presidente de
Amigos de Serrablo, de completar la puesta en marcha de
algunos otros proyectos, como la recuperacion del grupo de
iglesias de 1la zona, que Antonio Durdn, maestro de
historiadores, considerd mozarabes, o la consolidacidén de
Museo de Artes Populares de Serrablo a través de Enrique
Satué y de algunos de sus mas directos colaboradores.

Pero su vida discurrié entre dibujos desde mucho antes. Su
oficio de delineante convirtié a las lineas en su mas
importante medio de expresién y, en cuanto pudo, tomd
lecciones de dibujo artistico. Dibujo cuya practica no
abandonaria a lo largo de su intenso periplo vital.

Los primeros que he podido analizar, los trazé Gavin en el
estudio de un delineante llegado a Aragonesas en el ano 1943,
al que el propio Julio describid como excelente dibujante
artistico y persona entregada en cuerpo y alma a la ensefianza
del dibujo, hasta las uUltimas horas del afio que trabajé en las
oficinas de la fabrica. Dirigido por él copidé motivos
clasicos, de los que el visitante de esta exposicidén podra

contemplar algunos. Cabezas, manos, perfiles, para templar la
mirada, habituarse a los sistemas de medida, al paso de las
tres dimensiones de la realidad a las dos del soporte, y al
manejo de los escasos procedimientos que en ese momento
estaban al alcance de los principiantes. También se inicié en
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la tarea imprescindible de acostumbrar la mano a cumplir las
6rdenes de la mirada con trazados constantes y en apariencia
repetitivos. Fue su primera escuela.

Los modelos, los habituales para cualquiera que quiera
iniciarse en el dibujo, con independencia del momento, y de
que lo haga en una Facultad de Bellas Artes o en el estudio de
un amigo. Los mismos yesos y las mismas laminas que Félix
Lafuente pinté en el Instituto de Huesca bajo la atenta mirada
de Manuel Ros, su catedratico de dibujo; los que trazdé Martin
Coronas en el estudio de Led6n Abadias hasta que su maestro
decididé emprender su particular aventura carlista, o los que
me propuso a finales de los sesenta Pablo Subias, cuando quise
entrar en la Escuela Superior de Bellas Artes San Jorge de
Barcelona.

Mas de una vez surgidé, en las conversaciones que hemos
mantenido desde mi regreso a Huesca, en los anos setenta, la
importancia que ha de concederse al aprendizaje de 1los
sistemas y la prdactica diaria de los mismos. Algo en lo que
estabamos de acuerdo y que Julio no dejé de hacer a lo largo
de toda su trayectoria como dibujante.

El aprendizaje, truncado por la marcha de su primer maestro,
siguié los afos 1945 y 46 gracias al ejerciccio de 1las
posibilidades del dibujo etnoldégico, con el apoyo del
sacerdote J6sé Pardo Asso. El dibujo analitico, de aperos y
objetos de uso para el Museo de Artes de Serrablo o de
elementos arquitecténicos ,a lo largo de afos de recuperacién
patrimonial del conjunto de iglesias puestas en valor por la
Asociacién que presidid, ha sido uno de los campos en los que

Julio Gavin ha trabajado mas intensamente. Tanto por su oficio
primero de delineante cuanto por su necesidad de restauraciodn
de un patrimonio, perdido dolorosamente en las primeras
décadas del pasado siglo, y que el tiempo transcurrido
envejecia progresivamente.

Una necesidad que mantuvo a lo largo de su vida y que conservd



hasta el dltimo momento. La preocupacidén por la consolidacién
de los logros de Amigos de Serrablo, que era como se referia a
sus trabajos, estuvo presente en la (ltima conversacidn, en
casa Ruba, durante una comida con sabor a despedida, en la que
impresionaron a Magda, sobre todo, sus ratos de silencio, tan
poco habituales en nuestras reuniones. AUn tuvo un momento
para comentar ciertas dudas sobre la continuidad del Museo de
dibujo, consciente de que el proyecto no ha querido ser
entendido por algunos desde el principio. Y de hablar de los
nuevos proyectos que era consciente deberian ser puestos en
marcha por otros.

Dibujos de una vida

Una de las Ultimas ocasiones en las que coincidi con Julio,
en abril del pasado afio, fue con motivo de la preparacién de
la exposicidn de dibujos que realicé en la sala dos del Museo
de Larrés. El texto del catdlogo, que escribidéd mi hijo Miguel,
llevaba por titulo dibujos de una vida, para dejar clara la
condicidén de retrospectiva de una coleccidon que contaba con
algunos de mis primeros retratos a lapiz, de 1968 y finalizaba
con alguno de los realizados con aguada de tinta china ese
mismo afio 2006.

Esta claro que si hubiera de buscar un titulo para este texto,
este deberia de ser, con mayor propiedad que en la exposiciédn
del pasado afno, dibujos de una vida. Una vida llena, en la que
los trazos de plumilla han constituido el hilo conductor que
refleja la multiplicidad de intereses que han motivado su
actividad.

Entre los primeros que forman parte de esta exposicidn,
trazados en 1944 y el Ultimo firmado en 2004, sesenta afos de
una tarea incansable, dedicada al dibujo tanto en 1o
profesional cuanto en el resto de los muchos campos a los que
Julio Gavin dedic6é su vida. Seis décadas en las que su
poliédrica manera de vivir le llevd de entrenador de fltbol a
creador de dos museos, de jefe de delineacidén de Aragonesas a
restaurador de iglesias prerromanicas, de concejal del



ayuntamiento de Sabifidanigo a grafista de programas de fiestas
o0 de clasicas ciclistas, de presidente de Amigos de Serrablo a
fedatario de infinidad de materiales etnolégicos rescatados de
los despoblados de la zona a la que dedicé su actividad. En
cada uno de esos multiples oficios, dejé con sus lapices y sus
plumillas testimonio de su actividad.

En todos los casos se convirtié en un atento observador de
cuanto le rodeaba; actor y testigo a un tiempo de los cambios
en los sistemas graficos de representacidén y del progreso que
los medios mecanicos de reproduccidén han puesto al alcance de
los dibujantes con el paso de los anos.

Desde las primeras academias, pintadas con lapiz azul (se
dibujaba en la posguerra con lo que se podia) al Ultimo de los
dibujos que he podido analizar, gracias a las nuevas
posibilidades de los soportes digitales, que favorecen, en
ocasiones, tanto a los artistas cuanto a los investigadores
del arte, la pureza de las lineas y la sensacidén de pulcritud
realizativa protagonizan 1la obra de este serrablés
polifacético. Ese es el aspecto de su trabajo que considero 1lo
resume. La claridad en las ideas suela traer pareja claridad
en las acciones. Los dibujos de Julio Gavin constituyen un
paradigma de este binomio.




E1l dibujo descriptivo, al que dedicd una parte tan importante
de su esfuerzo, influyé en la totalidad de su obra. A la que
doté de una limpieza en la ejecucidn que puede ser sefialada
como una obsesién en los sesenta anos de dibujo de Julio
Gavin. Tanto cuando el procedimiento era la plumilla y tinta
china, como cuando toco otros palos de los muchos que ofrecen
los procedimientos graficos. Su preocupacidén por lo bien hecho
fue siempre superior a la que le producian las nuevas maneras.
Poco amigo de modernidades su forma de entender el dibujo
queda reflejada tanto en los contenidos del Museo de Larrés,
cuanto en su propio trabajo como dibujante.

Muchos de los que forman los dos grupos de dibujos que he
podido manejar en la pantalla de mi ordenador, a la hora de
redactar estas lineas, habia podido verlos no hace demasiado
tiempo en su casa. Algunas de las exposiciones que tuve
ocasioén de comisariar en la sala de exposiciones de Multicaja
en Huesca, en la serie dedicada a los fondos del Museo de
Larrés, durante los ultimos noventa del pasado siglo y los
primeros afnos del nuevo milenio, hicieron frecuentes mis
visitas al Museo de Dibujo y a su casa, donde seleccionaba los
que habia de componer cada una de las muestras anuales.

Consegui vencer su falta de interés por lo propio, y ver en
alguna ocasidn sus carpetas. Las academias, las series de
edificios, balconadas, portales, las chimeneas.. Las series de
dibujos de los tipos y los paisajes robados en paises, algunos
exéticos, a los que viajaba los Ultimos afos con regularidad.



Dibujos de todas las épocas, a los que las nuevas tecnologias
han anadido la coleccidon de carteles que abarcan de 1955 a
1978.

Los carteles

El de fiestas de Sabinanigo de 1955, un dibujo a plumilla con
una técnica similar al estarcido, pero realizado con una
manera puntillista, paciente y minuciosa, abre una serie de
veinte anos en los que todos los temas caracteristicos de las
jornadas festivas van a encontrar reflejo en sus disenos. El
lanzamiento de barra aragonesa, ejemplo primero de los deporte
autdéctonos, los toros, los gigantes y cabezudos, los fuegos
artificiales, las ferias, las zagalas, la jota, los globos, el
cachirulo, son los temas que se reiteran en sus carteles en
los que busca una simplificacidn progresiva de las formas.

De la complejidad grafica del primero de los afos cincuenta,
al que cierra la serie de fiestas, en 1973 en el que la forma
del globo, Unico elemento grafico, se compone con el afo y la
palabra fiestas, o al compuesto exclusivamente por el escudo
de la villa, hay un evidente esfuerzo de sintesis. Algo que no
se trasladarda, en ningln caso a sus paisajes y figuras, para
cuyo tratamiento siquidé prefiriendo la caligrafia formal vy
abigarrada que le ofrecia la plumilla.

El cartel de fiestas que coincide con la celebracidén del
bimilenario de Sabifanigo, en 1972, compendia la dualidad de
su trabajo. Busqueda por un lado de la simplicidad formal en
el mensaje y dibujo a plumilla de una pieza clasica como base
grafica. Extraido del general de 1la celebracién, el de
fiestas da un nuevo paso en la cesidn de espacio para el
vacio. En el polo opuesto al primero de los que he podido
analizar.

Con mayor o menor complejidad, la serie refleja el interés
permanente por analizar lo que ocurre en el campo de las artes
del dibujo y la carteleria. Pero sin perder en ningun momento



su particular visién de esas parcelas del arte.

Las pequefias incursiones en la pintura que he podido analizar,
dejan en el aire una pregunta respecto a lo que hubiera podido

hacer dedicado en exclusiva

al mundo del arte en su estudio.

Es algo que no podremos saber ya que Julio prefirid trabajar
para que los demas pudieran disfrutar de lo que a él le
parecia el arte del dibujo. Del que se rodedé en las paredes de

un Museo que hoy acoge sus dibujos.

1llamarse Museo Julio G.avin Castillo de Larrés.
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Molinos (Teruel).

Hace 100 afos que nacio Blasco Ferrer y para celebrarlo el Ayuntamiento de Molinos apoyado
por el Gobierno de Aragon y la Comarca del Maestrazgo se propuso renovar la exposicion de
las obras que el artista dond al pueblo. Se trata de una coleccién de pinturas, dibujos,
terracotas y esculturas en hierro y bronce que permiten hacer un recorrido por los aspectos
mas destacados de su trayectoria artistica y que se encuentran expuestas en una de las salas

que forman parte del Museo de Molinos.

Acompanando dicha renovacién los dias 28 y 29 de septiembre se celebr6 en Molinos un
seminario con el titulo: “El regreso (museistico) de los emigrados. Escultores de la Escuela de
Paris”. Este seminario, bajo la direccidén cientifica de Jesus Pedro Lorente y la coordinacion de
Sonia Sanchez, en el que también presentaron ponencias los profesores Moisés Bazan, Maria
Bolafios, Manuel Garcia Guatas y Lucia Matos, tuvo como objetivo servir de impulso al
conocimiento de la obra de Eleuterio Blasco Ferrer y de los escultores y museos que exponen
sus obras en similares circunstancias como: Apel.les Fenosa, Mateo Hernandez, Baltasar Lobo,
Pablo Gargallo, Julio Gonzélez o el portugués Diogo de Macedo, todos ellos emigrados que
triunfaron en Paris, desarrollando alli gran parte de su produccion artistica y cuyas obras

regresaron mas tarde, para ser expuestas en sus ciudades y pueblos de origen.
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El motivo de que hoy pueda verse la obra de Blasco Ferrer en el Museo de Molinos, entre otras
causas, es por ser éste el pueblo de su madre con quien mantuvo siempre muy buena relaciéon y
por encontrar en él el apoyo que necesité cuando, ya mayor, quiso acercarse a su tierra, tras
una vida de éxitos y reconocimientos, de viajes y de importantes relaciones con lo mas granado

del mundo artistico parisino.

Eleuterio nacié en 1907 en Foz de Calanda y es alli donde pasé su infancia y adolescencia hasta
los 17 anos. Sus padres se dedicaban a vender cantaros por los pueblos y el pequeno Eleuterio
aprovechaba cualquier pedazo de barro sobrante o las viejas latas abandonadas para modelar y
crear sus figuras.

Anos después, la critica gustd de referenciar ese temprano impulso creativo, mientras que el
propio Blasco solia comenzar sus entrevistas hablando de sus humildes origenes. En una
entrevista en 1955 el artista resumia asi los momentos inicidticos en el arte de recortar,
modelar y crear con el metal: “Recuerdo que en las afueras de mi pueblo vi, en un monton de
cosas inservibles, un destello metdlico que llamé mi atencién. Era un bote de hojalata que el sol
hacia brillar. Lo recogi. iNo puedo explicar todavia la alegria que senti al tenerlo entre mis
manos! Fue la luz inspiradora. La idea habia surgido. Lo llevé a casa. Cogi unos alicates y unas

tijeras y comencé a recortar a doblar la lata, creando mis primeras figuras y flores en metal”.

Después de varios intentos frustrados, Blasco logra, abandonando a su familia, llegar a
Barcelona. Alli trabaja en lo que puede para poder estudiar en la Escuela de Bellas Artes
donde, segun sus propias palabras: “acostumbrado yo a dibujar, pintar y modelar sin
ensefnanza ninguna, y ya un poco maduro, no hubo manera de poder someterme a las reglas de
la academia”.

Y asi, procurando no dejarse llevar por el arte mas comercial, consigue reunir algunas pinturas
de caracter expresionista para inaugurar su primera exposicion en la sala Parés de Barcelona,
logrando buena acogida del publico y la critica. La segunda exposicidén se celebra en las
Galerias Layetanas y el catalogo es prologado por su amigo y tratadista José Maria Sucre. A
esta exposicion le siguen otras dos: en 1933 en el Casino de Teruel y en 1934 nuevamente en
las Galerias Layetanas, siendo ésta la ultima exposicién que realiza en Espafia, debido al corte

brusco de la Guerra Civil.

Al terminar la guerra Eleuterio Blasco se exilia a Francia pasando varios meses en el campo de
concentracion de Vernet de Ariege. Siempre muy sensible a los sufrimientos de la gente
humilde y trabajadora y a las penurias de los mas débiles, con los que convive diariamente,
retrata numerosas escenas de prisioneros, obreros, madres abrazando a sus hijos, etc.., en

apuntes rapidos y abocetados, aprovechando cualquier pedazo de papel que cae en sus manos.



Consigue salir del campo para trabajar en una fabrica de bombas en Burdeos. Alli intenta
vender los dibujos que habia realizado durante esos meses. Asi va logrando sus primeros
encargos con los que comprar lo necesario para continuar pintando, dibujando y lo que es mas
dificil creando sus esculturas en hierro, pero siempre con la mente puesta en Paris, donde

intuia, podria convertirse en un artista reconocido.

Finalmente logra llegar a Paris en aquellos afios convulsos anteriores a la 22 Guerra Mundial y
organiza su primera exposicion individual en la ciudad, en la Galeria Berri, gracias a la ayuda
del pintor belga Van Monfort. Hay que decir que varias veces vio esta exposicion irse al traste
por que la GESTAPO le obligd a regresar a Burdeos.

Aunque la inauguracién de la exposicién no tuvo el alcance que se esperaba, debido a que en
aquellos dias se produjeron los primeros bombardeos de Paris, si que sirvié para que Eleuterio
Blasco comenzase a ser conocido en el convulso mundo del arte en Paris. Present6 obras
surrealistas y realistas y alguna escultura en hierro, entre ellas varias bailarinas y su “Cabeza

de Cristo”.

Tras la guerra, en 1948, Blasco logra celebrar en la Galeria Bosc, otra exposicion individual
que le aportara fama internacional. En ella, presenta nuevamente “Cabeza de Cristo” junto a
alguna de las obras mas representativas de su produccién como “el Martir”, “Caballo” y
también tres de sus bailarinas.

Con estas dos exposiciones Blasco se consolida como escultor en hierro. Numerosos articulos lo
incluyen en la linea de Pablo Gargallo y Julio Gonzalez, pero aunque realiza algunas obras
bastante cercanas a Gargallo, las esculturas mas caracteristicas de la producciéon de Blasco
resultan mas dibujisticas, menos preocupadas en lograr crear volimenes que en forjar el hierro

transponiendo valores pictoricos de lleno y vacio.



Respecto a la clasificacion de su obra pictérica, el propio Blasco distingue tres periodos
diferentes: de sombra, cromatico y moderno. De estos tres periodos podemos ver ejemplos en
la Sala del Museo de Molinos. Aunque mas que en su faceta pictérica condicionada por lo
comercial, destaca como dibujante. Por ello, la nueva renovacion de la sala ha dedicado mas
espacio a mostrar algunos interesantes dibujos de entre los mas de 400 que forman parte de la

coleccion.

En Paris, Blasco tenia su taller en “rue du Chemin Vert” donde trabajaba sus planchas con la
cizalla, el soplete, las tenazas, la lima, el martillo y el cincel. Su caracter y su estilo encajaban
muy bien en el ambiente artistico de galerias, critica y publico y pronto empieza a exponer

también fuera de Paris: La Haya, Marsella, Nimes, Nueva York.

En la década de los 50 Blasco lleva a cabo una intensa labor artistica. De entre todas las
exposiciones que realizé en aquellos anos, destaca una por la repercusion que tuvo en Espana.

Blasco regresa a Barcelona en el afio 1954 en busca de una galeria donde exponer su obra.



Finalmente en el afio 1955 expone en la Galeria Argos con una inauguracion por todo lo alto
que reune a numerosas personalidades del mundo de las artes de la ciudad. Luis Monreal,
Marsa, Xifré (director artistico de las galerias Argos), Lina Font (critica de arte de Radio
Barcelona), los escultores Clara, Rebull, Llaurad6 y los pintores, Sebastian Junyer, E. Ochoa,

Carmen Osés y muchos otros asi como Cantavella y José M2 de Sucre (tratadistas de arte) [1]

Afios mas tarde, regresa definitivamente a Espafia y se instala en Barcelona donde todavia
organizara en 1980 una exposiciéon individual. También expone en la Delegacion Provincial de
Cultura de Teruel y al mismo tiempo se empieza a plantear que su coleccion de obras pueda
quedarse en Teruel, concretamente en Molinos, donde, como hemos dicho, encontré el apoyo
que necesitaba.

Hoy la mayor parte de su obra se encuentra dispersa en colecciones particulares y en algunos
museos Europeos. En Molinos pueden visitarse varias esculturas, entre ellas el Ultimo
suspiro de Don Quijote, obra considerada por el artista como su obra maestra. También
guarda Molinos una interesante coleccion de dibujos reflejo de las diferentes fases de su

trayectoria.

[1] Noticia recortada y pegada en una de las carpetas de Eleuterio Blasco en el museo de Molinos.
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Javi Joven

En este momento de la historia en que el arte se valora por las cifras en las que se
cotiza, también existen artistas que trazan su mirada hacia los lugares mas desfavorecidos del
mundo y que no suelen salir en los telediarios. Este es el caso de Javi Joven (Zaragoza, 1976),
un pintor de talante jovial y pincelada poderosa, pero siempre con una mirada critica ante la
sociedad. Es un corredor de fondo que se plantea la pintura como un aprendizaje continuo.
Tras la serie “Pilar: (auto) retrato de un cuerpo” realizada entre 2.003-2004, se embarco en un
proyecto que le dio la oportunidad de conocer otros continentes y culturas. La Diputacion
Provincial de Zaragoza le concedié una beca para la ampliacion y perfeccionamiento de
estudios artisticos en el extranjero. El destino: Paraguay. Alli es donde comenzé su proyecto

“Yvy Marae'y (un desplazamiento estético a Banado Sur)”, que curso en la Universidad

Politécnica y Artistica de este pais durante el curso 2.005-2.006. Un trabajo que sigue su
andadura gracias a la beca en la Casa Veldzquez en Madrid de la Diputaciéon de Zaragoza que

ahora le ha renovado para este préximo curso.

-P. ¢Como surge el proyecto “Yvy Marae'y (un desplazamiento estético a Banado

Sur)” ?

-R. Una buena amiga zaragozana que marché a Paraguay para realizar un voluntariado
de dos anos me brindo la oportunidad de conocer de primera mano la realidad de Banado Sur,
uno de los barrios marginados de Asuncién. No me lo pensé dos veces y me puse en contacto
con la UPAP para ver si un proyecto pictérico sobre el barrio podria adscibirse dentro de
alguna de sus lineas de investigacion. Me sugirieron su Maestria en Arte y Cultura de
Iberoamérica, y el resto fueron la afortunada concesion de la beca y un intenso periodo de
vivencia y exploracion. Vida y proyecto se arremolinaron en un todo consustancial. Fue muy
dificil y estimulante a un tiempo, ya que se trataba de dejar fluir el proceso creativo y al mismo
tiempo verbalizarlo en su transcurso... Hasta tal punto la coyuntura modelaba la obra que me
era complicado argumentar a la parte académica los cambios drasticos de concepcién en
tiempo real. Finalmente todos (Bafiado y Universidad) parecieron muy satisfechos, asi que

regresé muy pleno.

-P. Un pintor como Javi Joven muy motivado por asuntos sociales, éque encontré en la
realidad social, los desplazados, aquellos que viven en las zonas periurbanas de las grandes

urbes, como es el caso del Bahado Sur, para conferirles el protagonismo de sus obras?.
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-R. Lo primero que encontré fue una realidad descarnada, que me resultaba del todo
excesiva y cruda. Cuando me descubri quitando fotos (como dicen alld) con mi cdmara digital
en mitad del vertedero Cateura con decenas de personas trabajando doce horas al dia para
obtener una miseria, senti un estremecimiento. Fue como si de repente tomara conciencia de
un modo vivido -no tedrico- de la parte trasera de nuestra gran patrafia, percibiéndome un
actor mas del simulacro. Después intenté ahondar mds alld de mis previsibles sentimientos
occidentales y me dejé vivir con naturalidad, sin suspicacias hacia el entorno o hacia mi propio
origen. La gente del Banado me ayudd a relajarme en este sentido porque son el paradigma de
la hospitalidad y la llaneza. La diferencia se fue acortando hasta desaparecer mi ultima piel y
verme a mi mismo en el otro. Al final descubres lo obvio; que la gente marginada y sin recursos
sélo se diferencia de ti en eso, en que no tiene recursos y por ello es arrinconada. En Asuncién
esto es especialmente lacerante. El ninguneo del Bafado llega hasta el extremo de que las
cifras cinico-oficiales reconocen que alli habitan de 40000 a 60000 personas, y el mapa
turistico de Asuncién colorea de verde toda la zona. Mucha gente del centro de la capital
desconoce por completo la realidad de esta “periferia” o sus representaciones mentales sobre

el mismo alcanzan resonancias mitoldgicas (siempre negativas).

Uno de los propositos del proyecto acabd siendo precisamente el alumbramiento publico
-al menos local- de una realidad negada, a través de rostros concretos. Pero rostros no
marcados por su marginalidad, sino por su esencial humanidad, por su projimidad. Finalmente
las figuras, aunque encarnaban el barrio, estaban descontextualizadas de su entorno para que

pudieran ser cualquiera. Eso si ; cualquiera con nombres y apellidos.

-P. El método de trabajo parti6 de la captacion de fotografias, écomo se plantea en el
lienzo para aunar los elementos de la identidad popular de Paraguay con los retratos de estos

seres marginales ?

-R. Habitualmente suelo partir de la fotografia como elemento meramente documental,
que registra -con aparente denotacion- lo real que tengo delante. Es como congelar un
momento de experiencia en un acto inmediato antes de «masticarlo» mas cuidadosamente con
la pintura. Sin embargo, en este proyecto el material me parecié tan sugerente que decidi
utilizarlo «directamente» (muy retocado) también como obra final. La exposiciéon de pintura en
el Museo del Barro/Centro de Artes Visuales se complementd con otra simultdnea de fotografia
en el Centro Cultural Juan de Salazar de la Embajada Espafiola. La fotografia me permitié en
estas circunstancias ofrecer al publico un retrato mucho mas amplio del Banado, ya que
condesaba unos 70 rostros mientras que sélo me did tiempo a realizar 12 en el conjunto de la
obra pictérica. No era una cuestion de cantidad ; en este caso el documento acercaba sin

ambajes un dato al ciudadano y me interesaba esa inmediatez. Ademas asi pude implicar a



mucha mas gente como protagonista del evento.

Por otra parte, en mi empeno de hablar desde lo local, me interesé en el pensamiento
tupi-guarani y en particular por uno de sus mitos mas fascinantes que es el de la Tierra sin Mal
-cuyo vocablo original da nombre a este proyecto-. Se trata de un paraiso dado a conquistar sin
morir, con localizacién precisa y fisica en el mundo, que llevaria a peregrinar a antiguas
comunidades indigenas en su apasionada busqueda[1l]. Segun algunos autores se trataria
también de llegar a un estado de “indestructibilidad”, mediante la practica de la virtud y un
riguroso ascetismo. Pensé que como esa Tierra sin Mal podria localizarse en cada ser, el
Bafiado también podria encarnarla a través de sus vecinos. Esta idea alli resulta bastante

paradojica si tomamos en cuenta que Bafiado es mas bien sinénimo de tierra llena de males.

Por lo demas, en la obra “La Tierra no existe aun” aglutiné elementos variados de la
realidad asuncena y de occidente, para narrar desde nuestro presente el camino que todavia

nos resta para encontrar ese futurible (que a diferencia de la u-topia es un lugar que si existe).

“La Tierra no existe aun”, Oleo sobre lienzo, 100x200 c¢m., Asuncién, 2006

-P. Estas obras realizadas en Paraguay fueron la base para solicitar la beca de la
Diputacion de Zaragoza, en la Casa Velazquez en Madrid durante el curso 2.006-2,007. ¢Cémo

ha ido evolucionando el trabajo?.

-R. El proyecto surgi6 de la confrontacion directa con Bafiado Sur, pero el término
«desplazamiento» estaba ya implicito en su titulo. Desde el principio supe que lo que estaba
viviendo era un “territorio de inflexion” en mi vida al que siempre podria y deberia regresar.
Después de bucear casi un afio en Latinoamérica no puedes irte sin més. Sientes una deuda
con esa realidad que te ha tocado: has de digerirla, rendirle homenaje, difundirla o

simplemente seguir “gustando” de ella.


http://www.csgsoftware.es/demos/aaca/admin/FCKeditor/editor/fckeditor.html?InstanceName=contenido&Toolbar=Default#_ftn1

La Casa Veldzquez en Madrid ha supuesto un contrapunto extremo, provocador incluso
para el proyecto. Pasar abruptamente de un ambiente colmado de necesidad a otro saciado de
abundancia es cuando menos, chocante. Pero Paraguay -y en especial su gente- ya me enseno
antes de volver a apreciar, por un lado, mi situacion total de privilegio en la vida y por otro, a
situarla dentro de su verdadero matiz coyuntural. La perspectiva casi simultdnea de ambos
escenarios provoca una especie de conciencia licida -que desgraciadamente no es perpetua-.
Luego, lo que resulta dificil es la verdadera tarea: situarse mas alla de ambos espacios desde el
punto de vista de la eternidad.

Por supuesto la obra realizada este afio en Madrid se ha visto afectada de este viaje
pendular y de mis limitaciones. No obstante, después de un afio en Paraguay rindiendo cuentas
teoricas sobre todo lo que pintaba opté por “dejarme pintar” en Espaiia. Influido por la estética
de la «forma formante» de L. Pareyson, tenia la necesidad de dejarme llevar por la propia
realizacion, dejar “pintar a la pintura” para alcanzar asi, mediante una suerte de “presagio y

adivinacién” -con permiso del autor- , la «forma» anhelada.

Al final, lo que ha salido es un retrato bastante desbordante que enfrenta mediante
paradojas visuales ambas realidades. Todo es algo hiperbdlico, como para dar cuenta de la
intensidad de lo relatado. Creo que la distancia con respecto al objeto representado ha
supuesto que las obras estén prefiadas de un matiz mas personal, de un mayor filtro

interpretativo del viaje -consciente e inconsciente-.

-P. Los cuadros de grandes dimensiones tienen una composicion basada en el horror

vacui, donde las imagenes se simultanean, {por que esta eleccion ?.

-R. En realidad, ha sido la «forma» la que me ha elegido a mi...(risas)

La primera obra en este sentido producida en Asuncion fue “La Tierra no existe atin”, y
tenia que ver con la intenciéon de metaforizar la acumulacién de experiencias en una suerte de
sedimentacién icénica, como si las imdgenes -que son el detritus de nuestra civilizacién- se
acumularan en un vertedero donde dejan de significar. Tuvo mucho que ver con mi experiencia
del basural Cateura.

Ya en Madrid, esa acumulacidn tiene un sentido mds estructural, porque los elementos,
aunque acumulados, estan rigurosamente ordenados en una composicion simétrica. Estoy
hablando del triptico “Homenaje a Bafiado Sur: de la projimidad al superego, de lo real a su

doble (oda a la alteracion disociativa contempordnea)”. Se trata ademas de una ordenacion

centrifuga, donde hay un personaje central del que parecen emanar el resto de las imagenes.

En el proceso de creacion he simultaneado las asociaciones libres y las conscientes, para
que no fuera el lenguaje reflexivo el que cinera todo el sentido de la obra. Y se produjo esta

abigarrada mixtura donde se mezclan aspectos terribles y lidicos; opiniones macropoliticas y



experiencias contemplativas; citas metalingiiisticas y vivencias prosaicas... Todo, como he
dicho en alguna otra parte, como una disolucidn neutralizante y atemporal, vacia de sentido.

A la vista del resultado no puedo evitar ver en esa simultaneidad algunos sintomas muy
colectivos: la ruptura con la realidad, las alteraciones de la percepcion, las visiones de la
realidad catastrofica, las disociaciones cronotopicas, la colocacion de dos cosas dispares en una
paridad imposible...

No hay mds que encender la tele y uno percibe inmediatamente su inmersién en esta
esquizofrenia contemporanea que narra la obra.

-P. En cuanto a la técnica pictdrica Javi Joven ha seguido la estela de los clasicos al

utilizar el método de grisalla, ¢ que te lleva a usarla ?.

-R. Siempre recuerdo que en la Facultad, a la vista de un dibujo del natural que presenté
para una asignatura, alguien me dijo : «dibujas bien. Ya se te pasara». Fue una frase bastante
sintomatica del ambiente académico en el que creci. Aparentemente vivimos una buena época
para la creacion donde tienen cabida todas las alternativas estéticas, pero nunca es del todo
asi. La «comunidad artistica » suele imponer siempre paradigmas excluyentes. El realismo y la
pintura tenian entonces inexplicablemente cierta connotacién reaccionaria, y entonces mucha
gente de mi generacion respondimos ante tal desproposito. No creo que nadie vea ahora que la
pintura estd en receso, o que el realismo ha agotado sus posibilidades... Cuando percibes que
este tipo de discriminacion de lo que es o no pertinente en nuestra contemporaneidad es del
todo arbitraria, optas por elejir tu propio camino. Necesitaba retomar la fenomenologia de la
pintura mas alla de este universo tedrico impostado con el que no me identificaba. En cierto
sentido, cada generacidn tiene la responsabilidad de responder por si misma a los retos
estéticos y los cuestionamientos de la norma. Siempre se nos inculcé que una serie de autores
y sus ideas estéticas habian establecido una serie de puntos sin retorno, castrando en cierto
modo todo lo cronolégicamente anterior. Pero una cosa es cuestionar a los antigtios desde

nuestros actuales presupuestos, y otra muy distinta obviarlos como algo superado.

Por eso decidi, tratdndose de pintura, no constrefiirme con las aseveraciones tajantes y
dogmaticas de la Modernidad ni de la Postmodernidad ni de la Post-post-modernidad, etc.
Simplemente intento acudir al hecho pictdrico y dialogar con cada pintor, sea Richter, Close o
Vermeer. En este sentido el Barroco y sus técnicas son un hito nada despreciable de la
representacién figurativa, que nadie nos ha ensefiado en la facultad. Me apasiona toda la
historia de la pintura, me nutro enormemente de toda ella, y al final somos yo y la pintura, el

lienzo y mi idiosincrasia, pero aqui y ahora.

-P. ¢Que va a suponer la prolongacion de la beca este curso 2.007-2.008 ?.



-R. Las condiciones de producciéon de la Casa Veldazquez son inmejorables; tiempo,
espacio y recursos para no preocuparse mas que de la obra. Esto te sitlia ante una exigencia y
responsabilidad dobles. Este afio acometi posiblemente uno de mis proyectos mas ambiciosos y
menos rentables -en términos practicos-; un triptico de 2 metros de altura por 5 de anchura
lleno de detalles y con una composiciéon muy compleja. No se puede dedicar toda la energia de
un ano a tres cuadros fuera de estas condiciones. El ritmo de la pintura entendida asi se
contrapone totalmente a las exigencias de trabajo y productividad de nuestra época. Por otro
lado, cuando mantienes este nivel de exigencia y escrupulosidad con la obra otras
circunstancias como esta beca te van favoreciendo. Mas alla de sus aciertos y desatinos, la
obra me ha animado a continuar en esta linea ambiciosa. Prolongarla es el mejor ejercicio para

continuar teniendo fe en la Pintura.

Con respecto al proyecto, sigo abierto a que sea «la forma» quien imponga el desarrollo
tanto técnico como conceptual. No sé si se trata de una evolucion lineal, pero desde luego soy
consciente de que unas obras me van llevando a otras y tengo que estar muy perceptible a sus

propias interpelaciones.

-P. Parte de la obra que ya esta acabada se expondra este mes de septiembre en Paris,

para cuando en Aragon ?.

R. La Casa Veldzquez tiene la siguiente agenda anual ; una jornada de puertas abiertas
en febrero, una exposicion colectiva de los miembros estatutarios entre mayo y julio y otra en
septiembre, en Paris. Una vez concluida la beca, la Diputacion de Zaragoza acostumbra a
realizar una exposicion del conjunto de la obra producida por el becario en el Monasterio de
Veruela. Tengo mucha ilusién volcada en esta futura exposicion alli, que espero acontezca a
partir de octubre de 2008, ya que aglutinara por primera vez todo el trabajo producido tanto en

Espafia como en Paraguay.




1] Me remito a CLASTRES, HELENE. La tierra sin mal. El profetismo tupi-guarani. Argentina: Ediciones del Sol. 1989.
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