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Notas biográficas de los artistas

Greta Alfaro (Pamplona, 1977), licenciada en Bellas Artes por la Universidad Politécnica de Valencia, es artista de vida y formación “nómadas”, que, entre 1999 y 2008,  ha seguido estudios, ha tenido becas de residencia y ha realizado proyectos en Lahti (Finlandia), en Fort de France, Martinica (Antillas Francesas), en Dobrich Art Gallery de Bulgaria, en el Randolph-Macon Woman´s College de Virginia (EE.UU.), en Stavanger (Noruega), en Bilbao, en México, en la Casa de Velázquez de Madrid, de la que es artista miembro… Los dominios técnicos de su atención vienen siendo el dibujo y el grabado (técnicas ambas ahora tan al alza), la pintura y la escultura, y, de manera especial, la fotografía (en la que destacan las que realiza a partir de collages). Sus intenciones radican en el criterio de indagar “tras la imagen”, mezclando (a través de la memoria, que ella llama “el esfuerzo del recuerdo”) lo real con lo irreal, lo sucedido con lo imaginado, lo olvidado con lo soñado, la ciudad o los lugares con las construcciones de barrios y de sitios que nos hacemos nosotros mismos. En esta muestra presenta cuatro fotografías (dos en blanco y negro, y dos en color, a partir de collages digitales), abiertas a interpretaciones diferentes (desde el reportaje a la ironía sobrerreralista), aunque establecidas desde una perspectiva predominante: la del intimismo familiar.
Patricia Blanco, Marta Mesa y Margarita Rodríguez, aunque trabajan habitualmente de forma individual, se reúnen en ocasiones -como la de ahora- para realizar determinados proyectos conjuntos.  La propuesta que aquí presentan trata sobre el cuerpo, cuya reivindicación constituye una de las claves de nuestro tiempo, una época en que las experiencias físicas, las imágenes del desnudo y los objetos de uso o relacionados con lo corporal ocupan situación de protagonista en los dominios de la vida social, desde el gimnasio a la ingeniería genética, desde la cosmética a la moda, desde los conceptos de género a los de identidad, desde los movimientos étnicos y migratorios a la sexualidad… El imaginativo y divertido proyecto que aquí presentan, titulado expresivamente RecortART, utiliza la imaginería y la técnica de las láminas del juego infantil de los recortables de muñecas y vestidos, sustituyendo los cuerpos de las muñecos por desnudos famosos de la Historia del arte clásico, al tiempo que sus trajes y accesorios se inspiran ahora en motivos del arte de vanguardia, resultando, así, que la Venus de Boticelli luce diseños de Van Gogh, o que el David de Miguel Ángel se viste con trajes de Mondrian, o la Maja desnuda de Goya dispone de ropas estampadas con motivos de Gustav Klimt… Las obras se presentan en forma de lámina para recortar, acompañadas de muestras de uso (tridimensionales). La acción creativa de los juegos se enriquece, así, haciendo dialogar estrechamente tradición y modernidad, objetos encontrados e invención, miradas de siempre e intenciones de “algo nuevo”.
Joaquín Calero (Villarrobledo, Albacete, 1978) ha trabajado como decorador-delineante y acaba de licenciarse en Bellas Artes en la Universidad Complutense de Madrid. Actualmente vive en Ciudad Real. Trabaja sobre todo en los dominios del grabado, en el que se interesa más por la expresión plástica de la temática (las texturas, el relieve) que por la búsqueda visual. De ahí su aplicación insistente al empleo de las técnicas aditivas. Su temática, basada preferentemente en el paisaje y en la representación fotográfica, siempre va recargada de vivencias (conceptos, miradas y sentimientos) de la intimidad personal. Así, en Fluidos, el motivo paisajístico se pone al servicio de la expresión de la idea de que los hombres “somos seres fluidos que van y vienen por un mundo rígido y estable, pero que algún día puede dejar de serlo, y nosotros podremos escapar, como un fluido, hacia nuestra propia libertad”. Así, también, en el diálogo establecido entre los dos grabados de Ciudad Real (un paisaje de día, y otro de la caída de la noche), lo que le importa a Joaquín es representar el paisaje de una forma muy figurada e infantil, dejándose influir por “la vivencia de la llegada de una niña a casa y por su forma tan característica y, sobre todo, feliz de ver lo que le rodea”. A la vez, las diferencias constatadas entre las visiones diurna y nocturna del mismo tema urbano, le sirven para comunicar su sentimiento de estar “metido en la única calle” de la que desea encontrar “la única salida, que me da acceso a todo el resto: a todo el mundo”.  Un mundo en el que -dice- “todavía me estoy encontrando yo”. 
Laura Hermoso (Madrid, 1985) dice que, desde que ella se conoce, el dibujo ha formado parte de su vida: “soy una apasionada del lápiz y el papel desde los dos años, cuando los cuadernos viejos a rayas que tenía mi abuelo se llenaban de caballos hechos de un solo trazo”. La devoción que ella profesa al dibujo se ha ido ampliado en estos últimos tiempos (años 2007-2009) a los dominios de la fotografía y de la gráfica -cursos de grabado en hueco, fotograbado y diseño gráfico-, cuando acaba ahora de licenciarse en Bellas Artes en la Universidad Complutense de Madrid. Una experiencia singular -quizás determinante en su recién inaugurada trayectoria- puede que sea la de su proyecto -actualmente en desarrollo-  Objet Trouvé: una instalación integrada por dibujos (grafito sobre papel), imágenes fotográficas (presentadas en impresión digital), grabado calcográfico y objetos (a los que aplica, unas veces, elementos de personalización, y a los que diseña, en otras ocasiones, como inventivas “máquinas” sonoras). Todo este proyecto está orientado a hacer audibles las imágenes plásticas, gracias a las diferencias de relieve que provocan sobre el papel las diversdas maneras de estamparlas (desde la linealidad de la punta seca a la riqueza de texturas de las técnicas aditivas). Para ello se hace imprescindible la construcción de un Zootrófono, o reproductor del sonido derivado de los relieves de las imágenes. En ello está, dentro de los campos de la neo-conceptualización.
 Raphaël Larre (Dax, Francia, 1978) obtuvo en 2006 el Diploma Nacional de Artes Plásticas en la Escuela Nacional Superior de Bellas Artes de París, y en la actualidad es profesor de dibujo en la Facultad de Artes Plásticas de la Universidad Michel de Montaigne en Burdeos. Entre 2006 y 2008 residió en Madrid como artista miembro de la Casa de Velázquez. Está interesado por las imágenes en movimiento (vídeo y dibujos animados), por el sonido y por la performance (relaciones del movimiento y de los sentidos corporales con el espacio). En esta exposición presenta el vídeo MM, una propuesta de animación sobre la ciudad de Madrid. Dice: “Cuando llegué a esta ciudad decidí zambullirme en ella para observarla e interpretarla mediante el dibujo. Determiné los temas de la vida madrileña que me parecían esenciales: el movimiento, el encuentro, la proximidad, el intercambio, los cuerpos, el sexo, la comida y Goya. Hice un inventario de imágenes (dibujos a bolígrafo, textos, fotos, cámara de vídeo) y me puse a representar una narración”. Este vídeo funciona como una llamada vigorosa al espectador para que, a su vez, se tire en cuerpo y alma a la gran piscina que es Madrid. Su tarjeta de invitación a esta fiesta de sensaciones adopta la  forma de un billete de Metro, en cuya trayectoria se combinan planos fijos e imágenes en movimiento, dibujos alusivos al cuerpo y a la mujer, al intercambio y a la homosexualidad, a la comida  y al cerdo… Un canto subterráneo, “canalla”, de manera particular, a la urgencia y al arte de transitar entre subjetividad, objetividad y alteridad, sobre imágenes postmodernas de la fisicalidad corporal. 
Marcos Mesa (Burgos, 1981) es un pintor-pintor (o sea, un pintor propiamente dicho, “como los de siempre”), formado en Barcelona (estudios de Ilustración) y en Madrid (licenciado en Bellas Artes por la Universidad Complutense), pero cuya obra está orientada conceptual y espiritualmente por la filosofía animista. Consecuentemente, los materiales (añadiendo tierras y ensamblando maderas y elementos metálicos, al lado del óleo y del acrílico) y los contenidos (inclusive los mismos títulos de muchos de sus cuadros, como La Puerta Roja o Camino con vías, que se exponen aquí)  marcan siempre una interpretación animista del paisaje, que es el principal referente figurativo de estas obras. Así pues, lo que Marcos Mesa busca a través de sus acrílicos ligeros (realizados sobre lienzo) o mediante los densos empastes de sus óleos (realizados sobre tabla) es darnos su versión poética del Alma del Mundo, la cual provoca la reducción de la totalidad a la unidad, en la que todo está entrelazado, mezclado armónicamente por el demiurgo mítico de las ideas y de la materia, de la esencia de lo Mismo y de lo Otro. El origen de la pintura está, según Marcos, en la propia materia, como defendieron ciertas doctrinas antiguas y renacentistas, pero sin olvidar, por otra parte, determinados elementos “de transcendencia espiritual” derivados del arte extremo-oriental, y concretamente de la poética del budismo zen.
María Pérez Gil (Madrid, 1975) se licenció primeramente en Ciencias Económicas y Empresariales y más adelante (en 1980) en Bellas Artes por la Universidad Complutense de Madrid. Se inició como escultora (trabajando en chapa de hierro soldada), y en los tres últimos años ha ampliado su campo de actuación a los dominios de la fotografía (Polaroids manipuladas) y el vídeo-performance (considerando la cámara como único testigo presencial de sus acciones corporales performativas). El discurso de su trabajo gravita sobre el eje del cuerpo femenino como tema central. Ella lo declara y matiza de la siguiente manera, al comentar sus esculturas, que son de notorio registro totémico: “Mujer faro. Mujer árbol. Mujer falo. Mujer tierra. Mujer torre. Mujer hito. Mujer atalaya. Mujer vigía. Mujer poste. Mujer línea. Mujer esfinge. Mujer frontera. Mujer mástil. Mujer señal. Mujer vela. Mujer lucha. Mujer fuerza. Mujer resistencia. Mujer surco. Mujer”. Son especialmente singulares sus tiras de Polaroids manipuladas, con imágenes del rostro muy alteradas, seriadas con criterios de orden y precisión y, al mismo tiempo, dando cabida a los caprichos del azar. Los criterios de estas obras ella los sintetiza así: “Desfragmentación. Temporalidad atemporal. Deformación del rostro. Espejo roto. Pérdida de máscaras. Reencuentro sin mí. Pérdida. Nebulosa”. Casi esta misma  intención conceptual inspira sus vídeo-performances, que recogen sesiones de escenificación de fantasías privadas, en las que la artista va cubriendo su rostro con barro cosmético hasta hacerlo irreconocible, inclusive irreal, tomando nuevas y efímeras identidades.
Eva Santín Álvarez (Madrid, 1984) es licenciada en Bellas Artes por la Universidad Complutense, y diplomada por la Escuela de Grabado y Diseño Gráfico de la Real Casa de la Moneda de Madrid. El conjunto de su obra lo viene realizando en los dominios del dibujo y del grabado, y sobre la temática del cuerpo femenino -serie de desnudos y ciclo de cabezas-, desde una concepción de poética feminista. Recientemente ha sido reconocida con el Primer Premio de Grabado Contemporáneo de la Dirección General de la Mujer, de la Comunidad de Madrid, en 2008, así como con el Primer Premio del III Certamen de Arte Gráfico Jesús Núñez, de Betanzos, A Coruña. Tenemos la ocasión de contemplar en esta muestra las cuatro obras integrantes del ciclo Cartografía (Cartotraphia-north, south, east y west, respectivamente), en las que combina la  representación fiel del desnudo femenino con las redes de trazos de las cartas geográficas. Se trata de cuatro litografías que plasman en tonos de grises distintos superpuestos -buscando un empaste de distinto niveles- el frente, la espalda y los laterales derecho e izquierdo de un rotundo, casi escultórico, torso de mujer. Los mapas cartográficos que se sobreponen al desnudo van en negro, y el conjunto se estampa sobre la delicadeza visual y táctil del papel japonés. El criterio principal de esta propuesta se orienta -y nos orienta a todos- a entender la conquista de nuestro cuerpo como la de un territorio de perfiles físicos, psicológicos, sexuales y sociales, en el que establecer el dominio más íntimo de manera esforzada y permanente, desde la frontera que nos relaciona con otro y substancial “cuerpo femenino”: el de la madre-tierrra./






