EL MAR  OCULTO DE ÁNGELA  LERGO.

“Flotan en el Pacífico escamas y frío.

¿Habrá en el interior del mar una guerra que nadie conoce?”

Pablo BOUZADA ARREGUI: Revuelta la quiero.

En esta exposición individual, atreverse a dar el paso desde la performance, desde la utilización del entorno espacial como soporte de un etéreo concepto, desde la realización teatral, directa y efímera, desde el “accionismo transgresor”
 hasta la escultura de entidad física y objetual, con voluntad permanente y necesidad de interpretación, no ha supuesto –como pudiera parecer- un salto traumático, ni tan siquiera arriesgado. Y no lo ha sido porque Ángela Lergo ha recurrido a tres herramientas fundamentales: experiencia, memoria e investigación. En el marco de la primera se inscribe el manifiesto componente escenográfico presente en sus obras, recurso bien ensayado en todas sus acciones anteriores; el barro cocido como soporte de las obras, prendido en su memoria parental tras generaciones de ceramistas; y la experimentación con materiales no tradicionales -como la grasa de automóvil o el mercurio líquido-, que la vinculan a los ensayos realizados desde fines de los años sesenta por el Arte Povera o el colectivo Fluxus   

En la historia de la escultura, al menos desde el Renacimiento –recuerdo ahora el desafiante “San Jorge” de Donatello, que trata de ocupar nuestro espacio y, por tanto, de desocuparnos de el, una de las preocupaciones primordiales había sido que el volumen de la misma recreara un espacio vital circundante, de desarrollo propio. Ya en el siglo XX, la renovación escultórica pasó, entre otros estadios, por la revalorización del vacío como elemento plástico activo. Pudimos comprobar, junto a un progresivo y paralelo abandono de la representación objetual y la vinculación con la realidad, cómo los mecanismos de construcción expresiva transitaron por el volumen en negativo y la superposición de planos.

Finalmente, tras la obsolescencia de las vanguardias, tras el final de la modernidad, tras el paréntesis conceptual y el advenimiento de la postmodernidad, la recuperación representativa ha sido un hecho imparable e incuestionable. Hoy, una nueva conciencia figurativa, desacomplejada e investigadora, abre su paso a nuevos y variados caminos.

A pesar de todo, y en el caso que nos ocupa, en estos “oferentes” que consagran vida, sangre o fuego, la artista no ha querido remitirnos directamente a una mitología simbólica evidente. El misterio, el mar oculto al que nos referimos en el encabezamiento, reside en la significación de las formas que porta el objeto y en su descubrimiento –su encuentro- por parte del sujeto-observador. Para descubrir la hondura bajo la superficie hay que traspasar este “umbral del encuentro estético”.
 El análisis de la significación de las formas en la escultura de Ángela Lergo pasa por el examen de los conceptos de identidad, realidad y espacio.

Hay algo más en estas figuras de barro cocido encarnadas a la encáustica, algo más que las dota de un aspecto céreo, irreal, lo que lleva a plantearnos el entuerto ambivalente al que juega buena parte de la escultura última: la dicotomía entre el ser y el no-ser, entre la entidad de la apariencia y la extrañeza de la diferencia. La precisión impuesta en el detalle, en cada pliegue y recodo corporal, no hace sino acentuar esta irrealidad. Parece que debiesen imitar la condición real de la persona, lo cual sería caer en la burda imitación. La plástica figurativa más reciente ha encontrado el subterfugio de separarse conscientemente del querer-ser para abundar en el parecer-ser. Lo mismo pero distinto. El hombre de hoy, con sus carencias y debilidades, con su capacidad para decepcionar con sus acciones constantemente al intelecto, la moral o la ética, no puede ser ningún referente. Por ello, arte y ciencia, han intentado re-codificar por partes a un hombre ideal, un ser híbrido y esencial, no individual, reconstruido, que algunos han llamado cyborg (cybernetic organism)
 y otros, simplemente, han reconocido como un moderno hermafrodit@, tecnificado y des-humanizado. Y a pesar de todo ello, esta entidad, que no es nosotros y que en nada se nos parece, nos retrotrae a nuestra imagen ideal y a nuestros anhelos primigenios. Ni somos ni seremos nunca así, aunque a veces nos gustaría serlo.  

Una de las cuestiones planteadas por la escultora es la de la identidad. A partir de los setenta y los ochenta, el discurso artístico comenzó a servir de válvula de expresión a múltiples y variadas reivindicaciones identitarias. Identidad en torno al sexo, identidad en torno al género, identidad en torno al propio cuerpo. Arte y artistas intentaron –en un principio a través de la simbolización y la metáfora, posteriormente mediante la exhibición directa-, mostrar su entidad esencial, con todas su carga de dudas e interioridades. La dialéctica en torno a la identidad del creador ha adoptado tres posturas genéricas en las últimas décadas: mostrarse tal como uno cree que es, tal como otros los ven o tal y como quisieran ser vistos y aceptados.

Ángela Lergo abunda -además de en el debate entre esencia y apariencia- en otras cuestiones que giran alrededor de esta identidad. Con el semihundimiento de la figuras en un medio líquido se evita también mostrar el sexo, la marca sexual evidente, lo que sume inteligentemente a todas las figuras en un plano de indefinición sexual. ¿Son hombres? Al menos lo parecen. Pero no podemos demostrarlo. No contamos con la absoluta certeza. Esta profilaxis sexual, más que plena ambivalencia, sirve como mecanismo de inhibición interpretativa. En este sentido, las figuras de la artista sevillana, se tornan en signos visuales que remiten, en su plano último, al ser humano global.  

Mediante esta decisión compositiva una parte, sustancial, de las obras queda fuera de campo visual, lo que obliga al espectador a tomar conciencia activa en la necesidad de la recreación formal. Este paréntesis cognoscitivo obliga a alcanzar mentalmente, reconstruyendo con la experiencia, lo que no podemos aprehender por medio de los sentidos, dejando, en cualquier caso, una puerta abierta a la subjetividad y la intuición. Recurso manifiestamente moderno, utilizado en primer lugar por la pintura como uno de los medios para mitigar, de alguna manera, la rémora bidimensional y finita del soporte, fue reordenado y desarrollado por el lenguaje cinematográfico para, finalmente, revertir de nuevo a las artes plásticas. Ahora esta apelación a lo que queda fuera del plano formal de la obra no se expande por un espacio imaginario y ciertamente fingido, sino que nos es ocultado premeditada y alevosamente. La escultura está sin estar. Su presencia es completa e incompleta a un tiempo.

Retomando el argumento espacial que atrás dejamos, uno de los logros más característicos de la contemporánea escultura ha sido el de conseguir liberarse de su superficie natural de apoyo, el suelo, para ascender hasta planos verticales, quedando apoyadas en las paredes o incluso suspendidas desde niveles superiores a la situación connatural de visión del espectador. En este sentido, en una de las realizaciones más interesantes –el nadador-, Ángela Lergo abre el plano-tierra, sugiriendo una profundidad que traspasaría el mero volumen acotado por las superficies de la sala de exposiciones. Profundidad ignota, especular en su superficie, terrorífica en su negritud. De nuevo, efecto trampa y subversión dimensional de los sentidos. Este espacio trasdosado lo hemos visto planteado, en los últimos años, en algunas obras de Francisco Leiro –espacio bajo nuestros pies o sobre nuestras cabezas- como en “Cría Azul” (1993) o “Querido Andrés” (1994) o en el“Tuffatore” (1999) del escultor italiano Alberto De Braud.

Pero el líquido, barrera liminar entre el horizonte real y el fingido o propuesto concita en si mismo unas resonancias particulares. Obvia es la importancia que para la artista tiene el líquido elemento. Pero el agua no es sólo agua, la negritud únicamente opacidad, ni podemos vincularla a una crítica contingente y oportunista. Algo hay más allá. Este fluido esencial, fluido amniótico, primordial y desconocido, crea un territorio de ausencia en el que flotan, nadan o del que emergen la figuras, remarcando el estigma de soledad que inevitablemente acompaña a todo ser. Y del que todo ser trata, en vano, de huir. El vacío en las obras de Lergo, vacío activamente plástico como antes comentamos, queda marcado por el medio líquido, espacio de ausencia.    

A pesar de incidir en la figuración –y quizás también por ello-, su posicionamiento estético es radicalmente contemporáneo por ser radicalmente antiacadémico. Sus modelos participan, de alguna manera, de la condición humana pero también la trascienden, remitiendo a un concepto de belleza y perfección inexistente en la naturaleza cotidiana. Se provoca, en último término, la paradoja de una ficción basada en la apariencia concreta de realidad. En esta “vía de la realidad”, tal y como la ha definido Josefina Alix
, transitada senda dentro de la plástica española actual, Lergo ocupa un raro y específico territorio que no participa ni del “realismo” ni de la “otra realidad”. Quizás pudiéramos englobarla en el apartado –si existiera- de una “transrealidad metafísica”, inquietante y profunda. Tanto como un mar interior. 

Iván de la Torre Amerighi.
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