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Seguramente no es la primera vez que oyen hablar del efecto mariposa. Ya saben: esa tendencia de los sistemas complejos a verse afectados en sus estructuras incluso por pequeñas variaciones que pueden suponer el principio de su fin, al menos un cambio. Se hace camino al andar, y por larga que sea la senda, siempre se comienza con un paso. Por eso, el batir de alas de uno de estos lepidópteros pueden provocar cambios sorprendentes a kilómetros y kilómetros de distancia de donde se produjo este hecho.


En el caso de Oliver Roura (Barcelona, 1978), lo del aleteo de la mariposa le condujo de una manera literal a otro plano en su manera de entender el proceso pictórico. Fue más concretamente, un ejemplar de una Blue Morpho, en un viaje a México, con el color cambiante de sus alas, del verde al azul o el violacio, en función de su movimiento o de la incidencia de la luz, lo que le empujó a interesarse por la iridiscencia en el proceso de pintar.


Y algo tan frágil, enigmático y cambiante se convertiría entonces en motor productivo de la obra de un autor que siempre se ha visto tentado por la trasmisión de experiencias emocionales y sensoriales a través de la pintura y para el que la contemplación es palanca que pone en marcha nuestros sentidos y, por lo mismo, nuestra imaginación. Si algo seguro tenemos en torno a la iridiscencia es la imposibilidad de retenerla; es su condición de parpadeo, de inasibilidad, su naturaleza de realidad cambiante y por ello de fenómeno mágico que gratifica al que tiene la suerte de compartir ese momento. Piensen en la superficie de una pompa de jabón, en el reflejo del arcoíris en un charco de agua. Ser conscientes de su carácter efímero es lo que nos lleva a ponderar ese pequeño tiempo con el que la Naturaleza nos hace un guiño.


Así, dos serán los ingredientes fundamentales de las obras de Roura, también de las que componen esta nueva exposición, la primera del catalán en la galería Shiras de Valencia, y que lleva por título “Un espacio de tránsito”. De un lado, el color, el estudio de estructuras microscópicas de ciertas plantas y animales que, al interferir con la luz, generan esas iridaciones por las que este parece flotar y cambiar, metáfora de una transformación constante. Lo que acontece no es cuestión de un pigmento, sino de una condición. Y así lo traslada Roura a su propuesta artística: lo suyo no será cuestión de un material sino de un procedimiento, una técnica depurada con los años. De otro, el movimiento, pues los resultados no son en ningún momento estáticos, fijos, dependen igualmente de la luz, pero implican directamente al espectador, pues le obligan a interactuar necesariamente con la obra para que esta le revele su secreto. 


No deja de ser significativo que el propio Roura venga, en un pasado ya algo remoto, del ámbito de las artes escénicas y la performance. En el fondo, lo suyo, por su forma de proceder delante de la obra, es una coreografía basada en la aplicación de distintas capas -en un número elevado- sobre la superficie de un cristal, de forma que se obtenga esa piel camaleónica que luego es traspasada al soporte rígido final. De esta manera, se está dando pie a un baile a dos con los materiales que se lanza luego al espectador, que es quien inicia un nuevo movimiento en torno a la obra acabada para poder disfrutar de todo lo que esta le puede ofrecer. 


Dicho de otra forma: sin movimiento no hay obra. No la hay si no se mueve primero el artista. Y no la habrá si no se mueve el receptor, que se compromete a activar un ejercicio de superposición de capas de pintura de las que, paradójicamente y por la técnica utilizada, solo reparará en la última, lo que contradice a la propia esencia de la pintura, en la que el receptor suele acceder a los últimos brochazos que se superponen sobre la superficie del lienzo. 


Para nuestro artista, una obra, en la que la planitud es condición fundamental, es como una partida de ajedrez en la que hay que predecir los pasos, tener en cuenta los movimientos previos. Pensar bien las jugadas para llevarse finalmente el peón. Hay en ello, pues, mucho de intuición también, dado que no se puede predecir qué es lo que realmente va a ocurrir en el cuadro hasta que se arranca su piel del cristal. Sí que es este un proceso minucioso, que suele llevar a unas conclusiones precisadas, pero hay una rendija dejada al azar, a un momento de revelación, que solo sucede en el instante final. Capas translúcidas que generan una superficie imposible de capturar con una única mirada.

De manera que, en este proceder, estamos asimismo asistiendo a una personal manera de encapsular el tiempo por parte de este artista. Roura admite que cada obra condensa un momento, una experiencia, una motivación. Un instante tangible, pero inasible, tan liviano y fútil como el vaho sobre la superficie de un espejo, inevitablemente llamado a sucumbir y desaparecer. La obra se atempera porque sobre su matriz se acumulan extensiones de pintura sin que se reconozca textura, de la misma manera que el tiempo incide sobre nosotros, sin que sobre nuestra piel se pueda distinguir realmente lo que sobre nuestra juventud o nuestra madurez puede contar. Todo ello dio pie a una “coraza”, un “armazón”. Que además el resultado último no pueda quedar recogido por una única mirada, que la experiencia de la obra dependa de un punto de vista, de una luz, del tiempo que se le dedique, del transitar que remite al título, refuerza la concienciación de la imposibilidad de atrapar el tiempo. 


Los cuadros no encierran, pues, una imagen inmóvil, sino que enmarcan volubles sensaciones y conversaciones únicas por parte del espectador. Y que no se repetirán jamás. Estamos en transformación constante, la vida es una coreografía de la que es imposible saber de antemano sus pasos. Asumirlo es una forma de sacar más provecho de los hallazgos. Con esta filosofía se disfruta aún más de esta otra invitación a bailar, a mantenernos activos, de Oliver Roura. Umbrales cambiantes, espacios de tránsito. Ustedes ponen la música.    
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