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Pequeña antología de pares escoge un sucinto conjunto de obras de Alcira Merea y Juan R. Nördlinger para presentarlas en las salas del Museo Metropolitano. Se trata de pinturas distintivas de la producción de cada uno de ellos en los últimos años. 

La designación de pares referida a los expositores alude en primer lugar a su calidad de semejantes en la frecuentación vital del arte; cercanía, a veces como hacedores, siempre como contempladores. Luego señala su coexistencia en el horizonte de percepciones y discursos que establece a la Pintura su valor de época. Ambos han elegido, recientemente, un mismo interlocutor para compartir sus interrogantes estéticos y han logrado poner sus imágenes a disposición de diálogos estimulantes. Por fin, han llegado a la decisión de esta muestra con el mismo tenor responsivo que caracteriza todos sus desempeños profesionales.

A su vez, el corpus de obras en exhibición puede describirse como un conjunto de dos propuestas cuyas correspondencias aparecen inversas en cuanto a filiaciones e inscripciones artísticas. La pintura de Alcira se aloja en los derroteros de aquellos procedimientos abstractivos que intentan capturar la fugacidad, la energía, lo aún por ser o lo que acaba de ser. La pintura de Juan, atenta al discurso de la muerte del arte, se inclina sobre la vertiente expresionista para extremar la figura y el color buceando el ocaso de la belleza o las circunstancias de su imposibilidad.

Lo que connota la conjunción de este par de temperamentos es esa diferencia de potencial propia del campo de la pintura, una tensión acumulada en la diversidad copresente de oficios, técnicas, tecnologías, estilos, tendencias… en fin, en ese aparente todo es posible contemporáneo. Lo que podrían generar en su adición estas dos propuestas distintas —si acaso obtienen la complicidad de las miradas— es un movimiento de rotación, un giro en el modo de concebir el placer estético.

Pares se deriva en paridad e implica una comparación. En acontecimientos artísticos la correspondencia es siempre cualitativa: una paridad de eficacia simbólica, cuya transferencia depende de la libre fluencia de la significación. Pequeña Antología de Pares, en la conciencia de lo aleatorio que anima toda política del sentido, juega tal vez a presentar las equivalencias como una igualdad de dos razones por diferencia.

*

… allí podréis ver la imagen de paisajes divinos, adornados con montañas, ruinas, rocas, bosques, grandes llanuras, colinas y valles en gran variedad […] ocurre lo mismo que en el sonido de las campanas, en cuyo ritmo encontraréis cualquier palabra articulada que podáis imaginar.

Leonardo da Vinci. Tratado de Pintura. 1651


Si siempre precaria, nuestra representación de mundo se entreteje en la red de percepciones y discursos que lo significan en tiempos y espacios; así, nuestro reconocimiento de mundo convino en ordenar sus seres y cosas en categorías y tipos. Las vanguardias históricas, entreviendo el repliegue de referentes precisos, introdujeron en artes el discurso crítico de la abstracción; y el sentido común todavía entiende lo abstracto como el envés de lo icónico.


El propio decurso de las prácticas fue develando que abstraer es figurar existencias siquiera acaecidas o por acontecer. Que lo abstracto deriva, es algo consensuado; pero lo hace sin contrariedad ni oposición, en la voluntad positiva de instituir un horizonte complejo. Aquel donde conviven, apenas revelándose, las emociones fugaces, la percepción previa al significado, la imaginación proyectiva y la interpretación abierta al significante. Este contexto alberga la pintura de Alcira Merea, filiada con estéticas que inauguran los artistas occidentales del siglo XVIII y con el pensamiento de la impresión y de la sensación del siglo XIX, tradición que por vía de lo inasible de los fenómenos decanta en universos de visiones radiantes.


Sus obras parecen plasmar la primicia del ojo naciente: un hay luz, hay movimiento, hay color, imbricados; luego la mirada sospechará un sentido, concretará una atribución en dominios de lo estatuido. Entonces, la transparencia, la dinámica, el valor, serán traducidos como paisaje. Pinturas en que la luz es el elemento de una lucidez fascinada. Pasión en las transparencias que expanden un espacio que se mueve lentamente. Deseo en la dinámica que suscitan las formas mientras desprenden algún fondo sutil. Amor por el parpadeo obstinado que elude lo mismo de la imagen. Por fin, color-espejo que difunde matices y texturas del cielo en la tierra.


Atenta al valor que adquieren las mínimas presencias en el plano pictórico, Alcira Merea crea anclajes tenues que proveen escalas simbólicas, borda un gradiente para la primacía de lo sensible y en esa trama resguarda la pluralidad de los significados. Y procura el deseo de interrogar el mundo. ¿Qué sucedería si, por un momento, nos detuviéramos en la experiencia de los significantes incomparables, de los objetos en trance de disolución, si nos instaláramos en el continuo visual y en la imposibilidad de verificar lo conocido?

*

Se corre el riesgo de que todo esté bien.

Jorge Pirozzi


Juan R. Nördlinger inicia su trayecto cuando las derivas del reposicionamiento postmoderno de la pintura impactan en nuestro medio cultural en sintonía con el retorno de la democracia. Una tendencia del arte —a la que se ha denominado ecléctica— pone en evidencia el fin de las oposiciones que habían animado a las vanguardias, entre ellas abstracción/figuración. Corren aires de redención del pathos de la forma y el gozo del color, del exhibicionismo y la fisicidad del cuadro. 


Juan, equiparando expresionismo y vida, explora la subjetividad de sí y respecto de su mundo más próximo; activa zonas de experiencia personal movilizando energías que provienen de las emociones y los sentimientos en juego para volcarlas sobre la tela. Su reflejo expresivo abreva en diversos momentos de la vertiente artística centroeuropea para detenerse en los de mayor exaltación erótica o melancólica. Luego se fortalece en la admiración por la insolente potencia de la obra de Marcia Schvartz y la irreverente agudeza de la de Pablo Suárez.


Existe en su pintura una afición de proximidad —velada tras la concisa descripción o la escena escueta— que emplaza la mirada en cercanía, buscando una complicidad primordialmente sensible con las imágenes presentadas. Y si bien ellas simulan responder a alguna categorización de género —retrato, escena de interior—, su espesor visceral las aleja de esta lectura para enfatizar la condición plástica. Incluso el tema aparece, en oportunidades, activamente banal en pos de acentuar los valores perceptivos. En otros casos, el motivo deja de ser pre-texto de la visión para transformarse en textura simbólica.


A veces la configuración del espacio pictórico se autonomiza de la realidad y otras se confiesa francamente ilusionista. La diversidad se replica también en la superficie pictórica, donde lo que se reconoce como ícono puede descifrarse mejor como diferencia de densidad compositiva. La cuestión se enriquece en cuanto el objeto acusa preocupaciones de naturaleza ornamental o cuando la extensión del cuadro se anima con recursos gráficos. Algo similar puede atribuirse a la relación figura-fondo, que en las obras recientes ingresa un toque de humor o picardía para dislocar la fuerte estructura de la composición. Incluso ciertos encuadres aparecen sutilmente descentrados para incomodar el enfoque. 


Entre los procedimientos configuradores, el color es esencial. La paleta es variada y se resuelve de modo intuitivo lo mismo que su aplicación: la libertad de las armonías tonales responde a la única voluntad de exaltar la forma libre. Así, contrastes marcados emergen en claves medias y bajas, y la luz se dispara allí donde el claroscuro deja de mensurarla al hacerse gestual. 


Estas tácticas, que postulan una explícita heterogeneidad de la pintura, postergan la identificación inmediata del gusto tanto como rechazan el juicio estético apresuradamente conclusivo.


Pequeña antología de pares muestra cómo estos rasgos de la producción de J.R.N. provocan relaciones aleatorias entre obras que no han sido concebidas como series. Si la selección privilegia los retratos de mujeres y los interiores con ventanas es para poder mostrar el contrapunto presencia-ausencia que emerge de su complementariedad. La figura humana, sometida a un proceso de extroversión —mediante el trazo salvaje o el comentario irónico— recorre gamas que van desde la belleza convencional hasta un límite ambiguo que puede tornarse impolítico. Las ventanas, en cambio, encuadran perspectivas de un mundo interior, visiones que inscriben algo incierto en el ojo que a ellas se aventura. Y en ambos casos, en su yuxtaposición o paralelismo, el placer de una mirada que se solaza encontrando ajustes entre los espacios que socava la realidad y los lugares que inaugura la imagen.

Nota biográfica

Tal vez en la genealogía familiar se pueden rastrear algunas incitaciones que han llevado a Juan R. Nördlinger a concebir un presente como artista. En esta línea él rememora a Margarethe Weinberger, su abuela materna, médica en la Viena de entreguerras, por la voluntad y coraje con los que supo afrontar la encrucijada histórica y la consecuente migración. Ella lo puso en contacto con la cultura de un Buenos Aires poblado de singulares relatos de vida, así como le legó un gusto especial por los objetos bellos, algunos de los cuales aún atesora. De modo más indirecto, una prima segunda llamada Eva —que reside hoy en Israel—, atestigua con su actividad la temprana procedencia estético-parental. Otras filiaciones son electivas; entre ellas Julia Lublin, Laura Haber, o Pedro Roth, que lo convocó a realizar y exponer su primer libro de artista. En particular, J.R.N. destaca a Sofía Kunst como el ser que representa la providencia de los encuentros vitales extraordinarios. 

Entre talleres y seminarios, Nördlinger fue orientando su deseo de aprender el trabajo del arte y de comprender sus manifestaciones contemporáneas. La capacidad para reconocer calidades humanas y profesionales lo ayudó en las búsquedas de esta primera etapa. Por esta vía, a mediados de 1990 logró dar con una de las experiencias de formación más estimulantes de la década en la capital argentina: los programas de la Escuela Superior Ernesto de la Cárcova, donde estudió con Ahuva Szlimowicz, Pablo Suárez, Tulio de Sagastizábal y Marcia Schvartz, entre otros. Su aprendizaje en grabado lo realizó con Elba Bairon. 

Ya orientado en su vocación de pintar, Nördlinger pasó varios años trabajando junto a Jorge Pirozzi, un gran maestro al igual que Juan Doffo con quien actualmente continúa supervisando su labor. 


Este trayecto lo ha llevado a pensar que una muestra puede resultar significativa luego de un amplio período de trabajo, cuando se ha construido una mirada propia y existe algo por decir a los otros. Este es el comienzo de la presente exposición.
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