MORO. ELEMENTO LÍQUIDO
No es casual que fueran los impresionistas los pintores que más y mejor utilizaron el agua como tema de sus obras, y al mismo tiempo los que más hicieron por deshacer el concepto tradicional de pintura y diluir su relación con la realidad.  De la mano del agua, la pintura se independizó de su obligación de reflejar fielmente la realidad. Para los impresionistas, el agua conseguía que la luz se deshiciera en un abanico de colores y matices que vibraban, fugaces. Fugitiva, siempre cambiante, inaprensible, el agua era un reto para aquellos que querían detener en el tiempo la impresión que la realidad provocaba en la retina. Y abrió el paso al camino que nos llevó a concebir el lienzo como un espacio con una existencia propia, capaz de crear mundos. Paradójicamente, pues, fueron los reflejos los que independizaron a la pintura de ser ella misma sólo un reflejo.
En este caso Luis Moro se ha dejado seducir por el agua, y en torno a este tema único y múltiple despliega una amplia panoplia de registros, siempre fieles a la fuerza pictórica de su gesto. Porque el pintor no abandona el vigor casi físico, y la investigación sobre la propia naturaleza de la pintura como elementos esenciales de su obra.
En la obra de Moro la naturaleza ha ocupado siempre un lugar esencial. Una naturaleza transformada, observada desde escalas diferentes, investigada y examinada con técnicas y estados de ánimo diversos. Pero Moro siempre se ha enfrentado a ella con vocación de totalidad y de complejidad, con el objetivo de desvelar su misterio. Moro es un paisajista contemporáneo, que explora todas las dimensiones de la realidad visible e invisible, que se deja seducir no sólo por el paisaje sino por los animales, y también por la huella de la cultura en la naturaleza, esa dialéctica incesante en la historia del ser humano, que en sus obras se traduce en esa presencia de esculturas y arquitecturas.
Esta exposición se construye en torno a una idea luminosa: el reflejo de dos ciudades, dos países, dos culturas. De un lado, La Granja de San Ildefonso, un trozo de Francia en España con su palacio y sus fuentes a la manera versallesca; de otro, Castres, un trozo de España en Francia con su museo Goya, en el que podemos encontrar extraordinarias obras de pintura española. Ambas ciudades se reflejan en un universo de jardines y pintura como queriendo celebrar a su manera el segundo centenario de la guerra que enfrentó a los dos países, hablando de la cultura como lugar de encuentro y de reflexión. Nada mejor que la pintura para hacer realidad ese diálogo, ese juego especular. 
Hay en esta exposición varios cuadros en los que queda claro que el trazo de Moro se nutre de la tradición pictórica española, de esa ligereza en el pincel que encontró en Goya su línea sucesoria más imponente, en su afición al pequeño formato, a la rapidez. Goya, como Velázquez o los grandes artistas de corte, pintaron para reyes. Pero, también, Goya pintó mucho para él mismo, lo cual le convierte en uno de los primeros artistas radicalmente libres, como queda de manifiesto en sus grabados y pinturas. La libertad que conquistó para el artista moderno es un legado que Moro reivindica no sólo en su obra sino también en su actitud.
Espejo, pues, en el que se reflejan Castres y La Granja, pero, obligatoriamente, tratándose de San Ildefonso, también cristal. Moro ha trabajado mucho en tres dimensiones, sus esculturas y sus sutiles trabajos en vidrio tienen también trazos de su gesto, como si su vitalidad manifiesta tuviera que dejar su huella casi física en todo lo que toca. De ahí esos toros, transformados por su mano en animales mitológicos, detenidos en puro movimiento. Toros mediterráneos, vinculados también al mar en el culto fenicio que les difundió por todo el mare nostrum como símbolo de la fuerza. De ahí sus piezas con cristal, seña de identidad de La Granja, pero también un material de grandes posibilidades para el artista por su excepcional combinación de levedad y rotundidad.
Moro es un artista no sólo por su convicción de buscar en sus obras cierta idea de lo sublime; también porque no le basta con los monólogos introspectivos y los solipsismos, sino que quiere que su discurso tenga una vocación de totalidad, sirva para explicar una visión del mundo y del hombre. No olvida que en último término la labor del artista es esa, y por eso Moro tiene el espíritu de creador total que nos recuerda que ser un artista es estar en el mundo con un diapasón especial siempre atento a todas las manifestaciones no sólo del arte, sino de la propia sociedad, de la evolución de los tiempos, de la realidad que luego posibilita que en sus temas y en sus cuadros haya siempre un sentido de la modernidad muy práctico, muy vivido, muy poco teórico.

¿Qué sentido tiene el agua en esa manera de ver el mundo que transmite en sus obras desde hace años Luis Moro? Un sentido radical que tiene que ver con una concepción ecológica, comprometida y social del arte, y que no viene de ahora cuando ya el agua forma parte de las agendas mediáticas y políticas de todo el mundo. 
De ahí la coherencia con la que se puede contemplar su trayectoria, en la que todo va encajando como en un puzzle, y creciendo de una manera natural. Si en sus últimos cuadros sorprendió a los espectadores la presencia del negro y la disolución de las formas, aquí aquellas obras tan misteriosas tan místicas, toman un nuevo sentido, porque reaparecen como reflejos de las figuras en el agua. Estos reflejos provocan una disolución de la figura en pequeñas partículas de color, luz y oscuridad que las convierte en paisajes casi surrealistas, con ecos de Yves Tanguy, perlas negras a veces evocando el llanto marino del chapapote, e espejeando como el agua transformada en el oro negro de los próximos años. Esos paisajes cuasi surrealistas, a pesar de que proceden directamente de la realidad (o precisamente por eso), conviven con otros de un pop monumental que nos habla de la dimensión lúdica del agua y de la propia pintura. Hay en estos cuadros ecos de la nueva figuración que los llenan a veces de cierta melancolía, muy presente en esta nueva manera de reproducir el cuerpo humano, tan contemporánea, en la que se canta tanto la grandeza como la debilidad de la carne en su materialidad más cruda.
Vuelven a la obra de Moro de la mano del agua presente en los jardines y las fuentes las mitologías que tan queridas son a su visión de la pintura y de la vida, porque en la mitología está la explicación histórica y legendaria del universo, tan cercana a la visión de este artista, en la que el sentimiento, el cuento, el relato, la explicación lúdica, se dan la mano.  La pintura y la escultura quedan unidas por el agua como elemento común, del mismo modo que las fuentes unifican el diseño de los jardines para darle unidad, acercando la escultura a la arquitectura.  El agua devuelve a Moro a la mitología porque son ambos elementos esenciales. Esta vez los atlantes han ganado en monumentalidad. Los colosos y sus potentes cabezas acaban convirtiéndose a su vez en islas rodeadas de agua en alguno de los cuadros más impresionantes del conjunto, cuadros poderosos de pintura y de significado. 
En sus extraordinarias acuarelas, Moro continúa con su particular cuaderno de apuntes. Son pequeñas obras que sin embargo tienen en sí toda la fuerza de la pintura de Moro, todo el vigor en el trazo de la memoria goyesca, del apasionamiento del artista. Pero además, las figuras surgen en el blanco del papel de una manera espontánea, casi natural, como si fueran una prolongación de la respiración del artista. Eso es lo que sucede con las obras de Moro, ahí está su misterio, que siempre enganchan los ojos del espectador porque parecen una prolongación de un aliento, que viene de lejos, pero que se ha encarnado en él. Un aliento que es fruto del trabajo poderoso y verdadero sobre el lienzo, como queda de manifiesto en sus grandes cuadros sobre peces, los habitantes marinos por excelencia, cuadros de una complejidad compositiva y matérica muy barroca, cuadros en los que la pintura se derrama como una fiesta de felicidad y de fuerza sobre el lienzo. Un gesto con un resultado de estirpe muy oriental, con esa mezcla de contemplación e intensidad espiritual, con esa apreciación de la naturaleza como algo sagrado. Los peces que nadan en la alberca dorada del Romeral de Leandro Silva tienen algo de esos peces rojos que aparecían en los cuentos orientales que leíamos de pequeños, encerrados en pequeñas y delicadas peceras de exquisito cristal: peces, aguas, cristal, naturaleza, contemplación, pintura, historia, jardines, La Granja, Castres…. Todo casa en esta exposición acuática porque hay en ella un respeto por la naturaleza como símbolo de lo esencial del ser humano.

------------------------------------------------------------------------------------------
El agua fue el primer espejo que vieron los ojos humanos. El espejo en el que Narciso se miró y se enamoró de sí mismo. Intentó romperlo. Pero es imposible. El agua es el espejo infinito.

El agua ha señalado siempre el territorio de lo sagrado. Pero ahora más que nunca porque a su posición privilegiada en lo divino se ha sumado su importancia esencial en el terreno de lo humano, del día a día, del futuro, de nuestra supervivencia. Lo sagrado vuelve a lo sagrado.
El jardín es el lugar de los dioses y los hombres, decía Leandro Silva, retomando la tradición grecolatina del jardín como lugar donde invocar a los dioses y a los antepasados. Los dioses están encerrados en sus figuras de piedra pero reciben la caricia del agua como una música que les despierta a la vida.
El agua ya no es abundante. Por eso no se puede elegir entre la estética y la ecología. Parafraseemos a Malraux: El siglo XXI será ecológico o no será. ¿Y el arte?
El agua es una metáfora del futuro del ser humano. Las esculturas de las fuentes parecen varadas en medio del tiempo, como abandonadas después de una hipotética desaparición del ser humano.

Somos litros de agua cubiertos de piel y ropa. Somos agua que camina, que se duerme. Agua enfurecida o llena de paz. Somos agua que ama.
El agua convierte a la tierra que tiene alrededor en un jardín. 
El agua siempre sabe pararse en el límite exacto. Es como la pintura. En el límite exacto para construir la figura perfecta.
Como aquel vigía que descubrió a lo lejos la tierra con la que soñaban los que querían llegar a buen puerto, nosotros gritaremos, enfebrecidos, alguna vez: “¡Agua! ¡Agua a la vista!”.
El agua fue la patria de Ulises. No es raro que sea lugar de los héroes. Frente al mar nadie es cobarde. Su grandeza empapa al que lo mira.

El agua es la patria del marinero. La patria del que camina sin saber muy bien adónde y sin embargo sabe reconocer su hogar la salitre en los labios, los dedos arrugados, la arena en los pies, y el perfume salado de la orilla.

