Excelente la muestra sobre el pintor Salvador Montesa (Paiporta, 1932) organizada por la Fundación Chirivella Soriano. Si seguimos la visita de forma cronológica, lo primero que se advierte es la influencia de Pinazo en los pequeños retratos de la primera planta (Retrato de María, 1949-1950; Carlitos, 1957). Percepción que se desvanece ante sus jóvenes protagonistas de la segunda. De inmediato, me recordaron a los actores de Edward Hopper. Como ellos, parecen formar parte de un escenario (Ventana en rosa, 2005); sin embargo, en el caso del norteamericano ocupan en las telas un espacio mayor que los del valenciano. Quizás porque nuestro artista “trata” con niños o jóvenes aniñados –¿los propios de su pasado?– que “viven” en un universo colosal a causa de su reducido tamaño (Carrera, 1970-1971). Tamaño percibido como menor por los adultos del anglosajón. Otra diferencia apreciable estaría relacionada con la atmósfera. La “etereidad” de Montesa, tan ambigua y cambiante como nuestros recuerdos infantiles y adolescentes, contrasta con la nitidez de los decorados de Hopper. El ambiente del valenciano, influido por la abstracción y la geometría, contrasta con el hiperrealismo de los cuerpos de sus protagonistas, aunque envueltos en una niebla que no deja de mostrárnoslos de forma difusa. Se ha hablado, por ello, de sus veladuras. Se podría incluir un tratamiento que recuerda al pastel –de intenso colorido en su caso– por la densidad de los componentes (Ana en el jardín, 1982).

Una segunda percepción estaría relacionada con el tamaño de las obras expuestas. Ninguna es de gran envergadura, a pesar de que sus manifestaciones abstractas podrían precisar de un mayor espacio. Se puede tener la impresión de que el artista ha concentrado en un cosmos restringido unas obsesiones que nosotros sentimos de forma opresiva.

Por lo que respecta a influencias, las hay, y bastantes, de unas cuantas corrientes y unos cuantos artistas. Siempre reinterpretadas de forma muy personal y notable. Así, algunos cuadros nos parecen un crisol de impresionismo –con retazos de Monet (Floral, 2014) e, incluso, del puntillismo (Persa II, 2016)– y expresionismo (Jarrón con flores amarillas, 2010), tanto europeo como norteamericano. Así, en el uso de determinadas técnicas descubrimos la huella de Jackson Pollock (Faralá, 2010-2012). Y también hay tenues evocaciones de la corriente expresionista de entreguerras, conocida como Die Brücke, en sus marinas sobre el Puerto de Valencia (Puerto de Valencia III, 1954); sobre todo, en los trazos más oscuros de las líneas que delimitan las masas, en franco contraste con los intensos tonos pastel de los volúmenes. Y ¿quién no recuerda de inmediato a Lucien Freud ante El verano verde de Espinadero (2014)? ¿o a Torres García en El humo de fábricas (1959-1960)? Y ¿qué decir del Tàpies que hay tras Corazón joven (1959)? ¿O del trazo enérgico y provocador de Saura y la falsa ingenuidad del Miró que asoman en En el trono (1963-1964)?  Y es que una producción en constante experimentación como la de Salvador Montesa no puede dejar de beber de las fuentes de los grandes, de acá y de allá. Aunque tampoco podemos dejar de constatar su indómita ruptura con el “sorollismo”, probablemente mucho más que con el mismo Sorolla. ¿Se trataría de una rebelión contra el entorno que le tocó en suerte? Prueba de ello sería su adscripción, como miembro fundador, al Grupo Parpalló (1956-1961).

Otro rasgo perceptible es el triunfo absoluto de la bidimensionalidad en el que se desenvuelven sus imágenes. Con dos dimensiones se basta para proyectar su mundo. De cualquier forma, resuelve el problema de la profundidad en sus imágenes figurativas por medio de la atmósfera aérea que envuelve a sus protagonistas. Por el contrario, en sus Reencuentros con la abstracción, obras que comprenden el período que va de 2008 a 2015, parecen moverlo otras propuestas. En ellos, un expresionismo abstracto –tanto el de trazos más enérgicos y prolongados como el más “caligráfico” y minúsculo– hay un interés por el perfil repetitivo y minucioso que lo conduce –y nos conduce– a la obsesión. Consigue de ese modo una impronta de movimiento que “agita” emociones y que, ante la sobriedad del tamaño de los soportes, provoca una presencia casi absoluta de aire irrespirable. La que le tocó vivir a nuestro país durante una larga postguerra. No les ha concedido margen ni al marco ni a la ensoñación. El pintor nos obliga a concentrarlos en ese lenguaje reiterativo y acuciante y, sin embargo, pletórico de color.

Tras el recorrido por las dos bien iluminadas y dispuestas salas de la exhibición, tan bien escogida por la diversidad de propuestas, se pueden seguir dos reflexiones. Una primera nos podría llevar a concluir que, ante tal pluralidad de experimentaciones pictóricas, Montesa no ha optado definitivamente por ninguna propuesta. Con todo, ante la destreza técnica evidenciada, se advierte en el artista una pulsión casi obsesiva por experimentarlo todo, una y otra vez, volviendo y regresando, a la búsqueda de una expresión de la modernidad cosmopolita que conoció con la que mostrarle y demostrarle a la sociedad valenciana su adocenamiento –y no solo el cultural. Es como si, ante la falta de valía y valor de la época que le ha tocado vivir, hubiese querido él mismo ser corriente además de artista singular.

