EL COMPROMISO DEL AUTOR CONTEMPORÁNEO.

Juan-Ramón Barbancho.

Creo que el arte siempre ha tenido una función social. Desde las cavernas el hombre “fabricaba” objetos para dar un servicio a la comunidad, para favorecer su vida, tanto la material como la espiritual, estos objetos, digamos, puramente utilitarios han venido a ser después “obras de arte”, estudiadas y custodiadas en museos, expuestos a la vista atónita de cientos de personas que –en la mayoría de los casos- poco o muy poco comprenden el verdadero sentido del trabajo de un artista. Es cierto que la creación en las últimas décadas ha variado algo sus objetivos, buscando ser más un ejercicio estético, alejado del compromiso social y político, en manos de una burguesía mercantilista que solo busca la plusvalía del trabajo del artista, sin pedir más explicaciones. Pero también hay muchos otros que buscan la ejecución de una obra más amplia, donde el verdadero fin del trabajo se consiga con la implicación del público. Una obra que no sea capaz de conectar con los visitantes, no puede desarrollar su función narrativa, pierde así su función social, su función de contar cosas a la gente, su fondo y su mensaje quedan abortados. Solo es escaparate y los objetos de vitrina y escaparate no nos interesan nada.
Entre estos últimos destaca el trabajo de Miguel Soler. El interés final de su trabajo, me atrevería a decir, bascula en torno a la reflexión profunda sobre las paradojas contenidas en la experimentación. Experimentación como observatorio genérico desde el que destapar métodos de socialización y relación; experimentación como sistema reglado y normativizado; experimentación, en suma, como mecanismo de correspondencia entre hombre y arte.
Cierto es que, dentro de las narrativas por las que transcurre habitualmente su obra, hay un especial interés por el mundo de lo sígnico, por su capacidad para configurar lenguajes, para establecer códigos y para elaborar narraciones. Si hay un signo que se destaque y que sirva para identificar su trabajo ese es el ojo y la huella. Se ha valido en múltiples ocasiones de la capacidad evocadora e inquietante de este órgano. Sabemos que uno de los ejercicios más interesantes para conocer y apreciar la obra de arte es dejarse comunicar y dejarse observar por ella. Es la obra la que mira, la que te observa, te persigue y atrae lentamente hacia sí, pero hacia un sí más psíquico que físico. Son catálogos de miradas, expositores que en lugar de mostrar un paisaje o cualquiera otra cosa nos observan. El caso de la huella tal vez vaya por otros derroteros, aunque muy unidos a lo anterior. La huella es un signo y a la vez un símbolo, es el código de identificación personal más definitorio, al menos de lo exterior de nosotros mismos. En este sentido digo que está unido al ojo y la mirada, en su capacidad de identificarnos, de poder ser identificados.
La voluntad codificadora de Soler también ha rastreado en otros signos, como los de los sonidos o los del tacto, pero también se ha adentrado en códigos de la actualidad creando obras como La caja tonta, una serie de piezas construidas con forma de caja cerrada y con la superficie cubierta por una especie de pantallas de papel donde solo se puede ver una imagen codificada. La caja cerrada es una metáfora del pensamiento único –y ya es generoso llamarle pensamiento-, de la cerrazón, de los mensajes elaborados sin esperar respuesta, es más, sin permitir respuesta ni réplica alguna. Si no hay pensamiento, es definitivamente tonta. Las pantallas codificadas platean la imposibilidad de ver, de descifrar lo que está ocurriendo detrás de esa extraña cortina. Pero sobre todo, y lo fundamental de esto, es el hechizo que ejerce sobre todos esta caja, que nos bombardea con imágenes y mensajes cada vez más evidentes y ramplones con el único objetivo de que entendamos todo sin necesidad de pensar lo más mínimo. Parecen querer decir: “compre esto que nosotros se lo damos pensado”.
Estos discursos entretejen la obra de Miguel Soler. Son piezas donde aparecen los “sonidos”, los “sonidos oyentes” y los “germinadores de sonidos”. Donde, además, el movimiento representa un papel importante en sus últimas obras, un movimiento que nos atrae, a veces real, a veces figurado.
Este autor parece estar “de buen año”. Tras su fructífera estancia en Hangar (Barcelona) ganó el premio de La Caja San Fernando, con su muy lograda y espectacular Estimulación precoz (de 0 a 4 años), donde también pudimos disfrutar del video Left Vs right (dancing guns), un DVD proyectado simultáneamente en dos pantallas enfrentadas (un baile de pistolas a lo Esther Williams) y después inauguró en la galería sevillana Isabel Ignacio Conflictos de inercia, una muestra en la que pudimos disfrutar de su trabajo más reciente. Disfrutar en un doble sentido: por una parte, en el plano más epidérmico, de su buen hacer a la hora de elaborar las piezas, mimo con los materiales y genialidad –de alguna manera, como todos, heredera de lo duchampiano- para recoger elementos diversos, ver la potencialidad de los discursos escondidos en la materia y reelaborar un nuevo concepto arrancado del mensaje y la utilización original de las cosas. El segundo sentido es la lectura del mundo actual que realiza, un mundo en permanentes conflictos bélicos que, de tanto verlos en televisión y en la prensa escrita, ya nos parecen casi algo cotidiano, cuando en realidad tendríamos que sentirnos escandalizados constantemente ante tanta barbarie y tanta sinrazón.

Al decir esto estoy pensando en la instalación que realizó en la sala pequeña de la galería, donde situó una particular sala de juegos para niños construida con alfombras de goma, a las que recortó la silueta de distintos modelos de revólveres y los colocó sobre la pared. Junto a estos se escuchaba el ruido constante de los disparos.

Dentro del conjunto de obras de su última producción llama la atención una instalación realizada con cascos de guerra -Inercia conflictiva- con los que ha construido igualmente un juego, algo parecido a un péndulo en constante movimiento, la misma obra de la que saca dos espléndidas series fotográficas, un trabajo impecable donde podemos ver la simulación del movimiento.

Otra obra que llama poderosamente la atención en su particular medallero Casquero. Se trata de una reinterpretación de los medalleros de los juegos deportivos, en los que se sitúa en el centro al ganador, con el oro y a ambos lados y diferentes alturas la plata y el bronce. La peculiaridad es que no se trata de medallas sino de cascos de guerra pintados y colocados sobre cojines rojos (también realizados por Soler). Parece ser una ironía, una triste ironía, en la que se premia al campeón, pero no en los juegos, sino en la guerra.

Como digo, el trabajo denota su buen hacer y su compromiso con la realidad, con la actualidad, desde su postura de autor consciente del poder de las imágenes en un mundo donde ya andamos bastante saturados de éstas, claro que hueras en la mayoría de los casos.
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