"Recordar que un cuadro -antes que un caballo de batalla, una mujer desnuda o cualquier otra anécdota- es esencialmente una superficie llena de colores con un orden determinado." Maurice Denis 

EL GRAFFITI O EL AMOR AL ARTE 

Pintar  paredes /Escribir/ Pintura / Escritura / Expresión / Representación / Ilusión / Pintar con el corazón en la boca / Pintar sabiendo que la pintura va a desaparecer cuando aun no se ha secado / miedo / emoción / La pared se convierte en un nombre, en un autorretrato, ahí está todo, el instante, el color, la luz, el volumen, el gesto.

Pintan fascinados por la ciudad, que es su tema y su  soporte, más preocupados por lo que pasa que por lo que permanece, entusiasmados por la  velocidad y por el riesgo. 

No tienen preocupaciones por incorporarse a las corrientes artísticas.

Escriben asombrados  por las máquinas y la  complejidad  que las hace incomprensibles, influidos por un contexto repleto de potentísimos símbolos gráficos y cromáticos en el que no pueden expresarse con las viejas técnicas.

Frente a la fingida a arbitrariedad, se abre ante nosotros un lenguaje sintético, absolutamente nuevo, compuesto por una interminable serie de exclamaciones aisladas, que surge  como reacción a las limitaciones, como producto de las nuevas energías. Las ciudades ya  no pueden ser entendidas sin esos signos aparentemente  ilógicos y desordenados   que  contribuyen a la creación de la  imagen de nuestra época. 

Estas maravillosas caligrafías ilustran y relatan "otra ciudad" y una actitud de rebelión contra lo establecido, una actitud común a todos los movimientos que a lo largo del tiempo han conmovido la historia del arte.

Hace ahora  cien años  que otra explosión pictórica -el fauvismo- igualmente sorprendente, fue el origen de la transformación de la sensibilidad que influyó de manera decisiva en la estética del siglo XX. Aquellos  pintores, como estos,  solo querían liberarse de las reglas y por ello  fueron denominados por los críticos y el público "Las fieras".

La pintura siempre ha sido declaración y  representación. Un papel o una pared en blanco es una oportunidad para la evasión. Sería  difícil establecer cuales son las diferencias esenciales  entre una pared pintada al  fresco y una pared pintada al frío o al calor, para ello es posible que tuviéramos que recurrir al análisis de la libertad con que se produce el hecho pictórico, o tal vez a la bondad de lo santificado por la historia y a la maldad circunstancial  de todo lo que reacciona contra ella.
El graffiti es una manea de reaccionar frente a lo convencional, de hacer posible lo imposible, de  aproximarse a la utopía, es un intento de que las tapias se tornen transparentes y que a través de ellas veamos algo más que un límite, que un recinto cerrado.  

Cuando el tiempo pase permanecerán en el recuerdo, perpetuándose así, los bellísimos e incompresibles símbolos que reclamaban  nuestra atención a la vuelta de cualquier esquina, en los lugares más desolados, en los bordes de las autopistas o en los túneles del metro. Para entonces tal vez comprendamos la importancia y el valor de estos artistas a quienes no deberíamos de rechazar sin analizar y tratar de comprender su significado. 

EL PROYECTO 

El proyecto ha procurado  establecer una relación distinta o mejor una relación inexistente entre  los museos y la calle, entre la "pintura" y "las pintadas" para ello, nos planteamos que una serie de escritores de graffiti, interpretaran  un cuadro de la historia de la pintura.

Escribir sobre lo escrito, pintar sobre el más importante cuadro de todos los tiempos.

Un planteamiento inicialmente sacrílego, incomprensible,  fue el origen de este proyecto. 

Entre todos los artistas Velázquez fué el elegido,  había dedicado toda su vida a pintar  como nadie lo había hecho y, lo que para él fue tan importante, a dignificar la pintura hasta elevarla a la categoría de arte. 

Este carácter reivindicativo se convertía en nexo y apoyo a un  grupo de artistas que desarrollan su trabajo entre la trasgresión y la incomprensión.

Convocamos a 11 Graffiteros, LAND, MAKER, MOST, OKUDA, RAZOR, ROKE, RUDI, SAN, SPOK, SEX y SUNE, tantos como personajes contiene el cuadro. La única condición era el soporte y el formato: un tablero de madera de dimensiones proporcionales  a las del cuadro original.

Conversamos con cada uno de ello explicándoles el proyecto y nuestro interés principal por el proceso  independientemente del resultado. 

Después de algunas discusiones elegimos  Las Meninas, la primera instantánea, el enigma permanente, la exaltación de lo casual, la sublimación de una escena cotidiana hasta convertirla por medio de la pintura en una de las obras de arte más importante de todos los tiempos. 

Sus cualidades pictóricas y conceptuales han originado constantes interpretaciones desde su creación. Su interés  trasciende a la pintura  misma lo que ha dado lugar a lo largo del tiempo a innumerables debates en torno a las razones y a los secretos  que encierra, constituyéndose, por ello, en sugerencia y origen  de múltiples obras de arte.

La idea era por tanto sacar el cuadro de sus casillas, si es que este cuadro ha estado alguna vez encasillado. Pintar desde la ansiedad que provoca la duda permanente, que nos induce a preguntarnos ¿Que pinta el pintor? ¿A quien miran los personajes que ahora son observados por nosotros?
Extraer de su contenido todo  lo posible para volver a pintarlo, para admirarlo. Expresar a través de  otras miradas, la tensión, las distintas  miradas  de los personajes  que nos están mirando cuando los miramos. El misterio de los espacios intermedios  que nos separan y nos acercan a una realidad al mismo tiempo próxima y lejana.  

De la tapia al lienzo, del exterior al interior.....Del futuro al pasado para trasladar el pasado hacia el futuro, para sacar del cuadro la luz y convertirla en color, para destruir el orden para introducir el caos.    

Velázquez detiene el movimiento con su pintura, fotografía, convierte lo instantáneo en permanente. Los graffiteros pintan la velocidad, lo inalcanzable, sus pinturas no representan la realidad la  transforman, incorporando al paisaje la inquietud que provocan sus iconos.

La luz, la atmósfera y el extraordinario espacio pictórico,  en el que se desarrolla la escena representada han conformado  el soporte virtual de las nuevas interpretaciones.

A partir de ello cada uno de los 11 autores han realizado sus piezas con total independencia, al finalizarlas todos tenían otras alternativas  en la mente, lo que  explica, no solo la grandeza del cuadro interpretado, sino la extraordinaria imaginación de estos artistas.

Cada escritor ha expresado sus sensaciones con la individualidad en la que se sustentan las diferencias, acentuadas por su personal caligrafía.

Poner en cuestión el dogma, volver a pensar sobre una proposición firme y cierta, han constituido las bases del proceso, la duda,  la admiración, el rechazo, los intentos, los aciertos, los fracasos, ... han sido el mejor resultado.

Este proyecto se ha desarrollado  por el filo de la navaja, por territorios intransitables, por los resbaladizos mundos de lo inefable, pero en el fondo solo  ha sido una conversación entre artistas, un punto de partida que constituye el inicio de un debate entre el pasado y el presente, entre lo sagrado y lo mundano, entre dos  vanguardias de  distintas épocas. 
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