INVITADOS PERTINENTES

A finales de los noventa, cuando aun no habia siquiera abierto la galeria
que lleva su nombre, Rafael Pérez Hernando conocié a Joan Hernandez Pijuan 'y,
en 2002, lo llevd a visitar el Monasterio de Santa Maria de Bujedo. El artista,
ante el sorprendente espacio de la iglesia, le sugiri6é entonces organizar alli no
una exposicion, sino una intervencion pictorica especifica para el lugar: tres
lienzos de grandes dimensiones sobre los que no concret6d nada mas.

Lamentablemente, primero la enfermedad del pintor y tras una larga
enfermedad su fallecimiento en diciembre de 2005 frustraron aquel proyecto. En
2020 si pensd en organizar alguna actividad en el Monasterio, pero la pandemia
del COVID19, el confinamiento y las dificultades de viajar lo impidieron.

Lo que mas le fascina de Bujedo es la singularidad de su espacio, el vacio,
la desnudez caracteristica del Cister, que inspira muchos de los montajes que ha
realizado en otros lugares y que le ha llevado a concebir este proyecto instalativo.

Su trabajo como galerista, el conocimiento de la obra de sus artistas y el
hecho de haberlos reunido primero en 2019 en la muestra colectiva que celebraba
el decimoquinto aniversario de la galeria y emparejado, después, en distintas
ferias de arte, en las que casaban perfectamente, le empujo6 a concebir la reunion
en ese lugar de Susana Solano y Simon Callery. A las obras de ambos se sumaria
un lienzo de Francisco de Zurbaran, dedicado al velo de la Veronica. El conjunto
se ha agrupado bajo el titulo comdn de Piedra, telay arena.

Solano participa con un proyecto especifico disefiado para el lugar, con
una loégica prolongacion en la sala capitular, que ha titulado Fragmentos y
vinculos. Callery con dos de sus “flat-paintings”.

Ciertos detalles biograficos emparentan a Susana Solano y Simon Callery.
Su formacion escultorica y un éxito relativamente temprano.

Sus origenes son curiosamente inversos, Solano se inicio en la practica de
la pintura para pasar casi inmediatamente a la escultura. Callery, aunque empezd
con la pintura tuvo una formacion fundamentalmente escultorica, que traslado,

inmediatamente a graduarse, a la pintura.



Callery expuso, en los primeros afios noventa, junto a los Jovenes Artistas
Britanicos en la Galeria Saatchi y en Sensation en la Royal Academy of Arts, en
1997.

La acogida positiva de las propuesta de Solano se hizo patente en eventos
como la Documenta de Kassel VIIIy IX (1987 y 1992) y las bienales de Sao
Paulo (1987) y Venecia (1988 y 1993).

Al pintor inglés, que visitd el Monasterio coincidiendo con su primera
exposicion en Espafia, en septiembre de 2021, lo que més le ha interesado del
proyecto es la reunion en un espacio arquitectonico concreto de la instalacion de
una escultora, una pintura del siglo XVII y otras pinturas de un artista actual, lo
que le remite a tiempos pasados, a la Edad Media, a Bizancio, al Romanico y el
Gético, cuando arquitectura, escultura y pintura se concebian como un todo.
Arquitectos, escultores y pintores pensaban en conjunto un espacio sagrado. Sin
embargo, a partir del Renacimiento las obras de estos oficios cobraron
independencia.

“Me parece muy importante volver a unir en un mismo espacio obras que
como en la Edad Media propicien la vision de conjunto para un proyecto
espiritual”, afirma.

En un texto redactado por Callery posteriormente a la inauguracion del
proyecto, titulado como la exposicion, afirma: “No se trata de una exposicion de
temaética religiosa. Sin embargo, hay una importante imagen religiosa en la
exposicion. No esté colgada en el lugar donde esperariamos encontrarla. Se ha
colgado en el lado izquierdo del presbiterio, junto a un hueco arqueado en la
pared. Esta es una pista que nos lleva a reconocer que es la materialidad la que
conecta las obras de la exposicion, mas que una imagen 0 una narracion”.

“En este contexto” —explica— “no quiero que mis cuadros estén colgados
en una parte del edificio donde esperamos encontrar una obra con funcién
religiosa, por ejemplo, en el presbiterio detras del altar. Al colocar mis pinturas
en los dos transeptos, desempefian papeles secundarios. Intento limitar, en la

medida de lo posible, el exceso de aura religiosa”.



Por su parte, Susana Solano recuerda que visité Bujedo mucho antes de
tener el encargo de intervencion.

“Fue interesante” —dice— “porque me permitidé una observacion libre y
total, sin finalidad alguna. Asi que lo guardé en mi como parte de una
experiencia, que sumaba a tantos otros momentos de caracteristicas similares.

Cuando Rafael me hizo la propuesta no visité el lugar de nuevo, solo he
trabajado con el registro de mi recuerdo. Tuve que recuperar el espacio vivido
con otra intencién, para mantenerlo como prioridad con cierta pasion, dinamismo,
seduccion, obsesion... No sé si el término correcto es registro, tal vez como
ocurre con las palabras del pensamiento cuando se ordenan, se dan forma, se
cambia el orden, el contenido se simplifica y se altera, pues bien, el proceso que
he seguido ha sido proximo a otros trabajos, un zig zag inconsciente.

Asi pues, no hay nada nuevo, todo es conocido. Los espacios colectivos;
las grandes alturas de los lugares religiosos, las entradas de luz tamizadas por la
distancia, la piedra, algo amurallado, los vestigios arqueolégicos, la historia.”

La instalacion de Susana Solano se compone de un tramo de seis cubetas
galvanizadas de 160 x 45 cm. elevadas irregularmente 10 cm. del suelo, que
contienen tierra-arena de las cercanias del Monasterio, removida y sin nivelar, en
las que se levantan diez velas de longitud calculada para que duren encendidas el
tiempo en que la iglesia puede visitarse.

En la sala capitular, adjunta a la iglesia, se ubica una plataforma de 194 x
45 c¢cm. con dos livianas ramas recogidas en la época de la poda de arboles y
fundidas en bronce. Una de olivo, encontrada en un contenedor, a la que la artista
ha dado forma con otra poda. La otra de morera, en la que apuntaban las yemas y
que Solano relaciona con una vara, un latigo o un baston.

“De inmediato recordé” —evoca la artista— “que tenia una empufiadura de
rezos de Lalibela, una ciudad monastica del norte de Etiopia, la segunda ciudad
santa del pais e importante centro de peregrinacion. Mi idea fue unirla a la rama
de morera. Son asociaciones frescas y rapidas: desprendimiento, ofrenda...

La obra sita en la iglesia es una intervencion para un espacio de mirada

amplia y colectiva. Es un guifio respetuoso (no porque fuera para una Abadia),



podia haber sido igual para una playa, una plaza, un subterraneo... Una
experiencia inmediata del espacio del propio cuerpo, indicio de una memoria
comun.

Al contrario, la eleccion de las ramas en bronce constituye un interés final
‘el enigma’ donde el individuo se ve obligado a pensar”.

En el texto antes citado, Simon Callery describe sus impresiones ante la
pieza de Susana Solano: “Con las puertas cerradas, la iglesia esta a oscuras y nos
hallamos con las obras de arte con iluminaciéon tenue. La Unica luz que se
introduce en este entorno es la luz amarilla parpadeante que arrojan las llamas de
las velas de la obra de Susana Solano. Las velas se colocan en grupos en una
secuencia de cubetas de hierro galvanizado ligeramente elevadas y llenas de
arena roja. Al pasar su mano directamente por la arena, la artista ha dejado un
rastro de marcas, surcos y toques que establecen una relacion visual con el
detalle del suelo de piedra de la iglesia. Uno de los extremos de esta obra se
encuentra en la oscuridad mientras que el otro llega a un punto de la nave en el
que entra un haz de luz natural a través de una puerta de cristal. Las velas son
elementos simbolicos de los ritos religiosos que esperamos encontrar en una
iglesia catdlica, pero las llamas que producen estas velas ahora funcionan como
material para la escultora. La luz de las velas ilumina la arena roja que tiene su
eco en los otros rojos y naranjas de las piedras de la iglesia, en las dos pinturas de
Simon Callery y en los rastros de sangre en la frente de Cristo en el cuadro de
Zurbaréan”.

Las pinturas de Simon Callery poseen una naturaleza especial. Son el
resultado de un complejo proceso de realizacion tanto en el paisaje como en los
nucleos urbanos, aunque las obras expuestas lo son del primer emplazamiento, el
paisaje, lo que conjuga perfectamente con el lugar del Monasterio.

Callery las describe en Piedra, tela y arena como sigue: “Zurbardn pinto
el rostro de Cristo sobre la representacion de un pafio, que a su vez esta pintada
sobre una tela real, el lienzo. Hay un juego con la ilusion y con la realidad de los
materiales del artista y como interactian. En mis obras la tela es el cuadro. Al

lienzo se le ha aplicado una capa de temple rojo oscura (pigmento de oxido de



hierro con cola de piel de conejo) que hace que uno de los cuadros sea casi
idéntico en tono y color a la pared de la que cuelga. Estas obras proceden de un
grupo de pinturas que realice en el norte de Gales cuando trabajaba con
arquedlogos de campo. Los lienzos se colocaron en el lugar de la excavacion.
Gateando sobre la tela, la perforaba y cortaba con un cuchillo donde entraba en
contacto con los elementos de la superficie que habia debajo. De vuelta al estudio,
estos fragmentos de tela se cosieron para formar cuadros con un espacio interior
profundo y abierto. Son un registro del contacto con el paisaje, mas que una
representacion del mismo, y se hicieron para la atencién del cuerpo tanto como
para la vista”.

En respuesta a mi pregunta sobre su método de trabajo, se extiende
Callery: “Al final del periodo de excavacion, llevé los elementos de los lienzos
cortados y coloreados a mi estudio de Londres, donde algunos de ellos se lavaron
nuevamente en una lavadora doméstica y se aplicO mas pigmento cuando aun
estaban himedos. Comencé el proceso de construccion de las pinturas definiendo
las dimensiones del vacio interior cosiendo un espaciador de madera
contrachapada en un bucle de lienzo y cosiendo las partes del lienzo entre si
usando una méaquina de coser industrial. Gran parte del trabajo se desarrollaba en
el suelo y solo en un punto critico colgaba el cuadro verticalmente en la pared
para tomar decisiones importantes en relacion a la profundidad fisica, la altura o
el ancho. Una vez que las pinturas estaban colgadas en la pared, prestaba
atencion a los detalles de las caras frontales colocando més lienzos o recortando
partes.

Estas pinturas no son el resultado de un enfoque sistemaético de la pintura
basado en el estudio. Son el resultado de un proceso de pintura llevado a cabo
tanto en el paisaje como en el estudio, en diferentes ubicaciones geograficas y
cambios sugeridos durante el proceso de realizacion.

A fines de la década de 1990, me invitaron por primera vez a trabajar
junto con arqueologos de la Escuela de Arqueologia mientras excavaban un
fuerte de la Edad del Hierro llamado Segsbury Camp en Ridgeway en

Oxfordshire. Fue una iniciativa de la Universidad de Oxford para crear



colaboraciones interdisciplinarias. En aguel momento yo era un joven pintor que
trabajaba en el East End de Londres y esto me dio la oportunidad de enfrentarme
al paisaje como tema de la pintura contemporanea a través de la arqueologia. He
seguido trabajando con ellos durante muchos afos.

Los yacimientos arqueoldgicos son ricos en formas, colores y materiales,
y los procesos de excavacion, los dibujos de campo y los métodos de registro son
fascinantes para un artista. Son lugares en los que el tiempo y la materia
(preocupaciones centrales para el pintor) confluyen de forma mas convincente
con la actividad humana pasada y presente, y son lugares a los que respondemos
con todos nuestros sentidos. Ahora veo que durante el tiempo que pasé en estas
excavaciones recibi una educacion de los sentidos. Aprendi a entender y
responder al paisaje/entorno urbano como una experiencia basada en lo fisico
mas que en la imagen”.

Sostiene Susana Solano que en vez de velas podia haber escogido
cualquier otro material. “Podia haber utilizado cualquier elemento, objeto,
material de lenguaje aun siendo atrevido. Es un reto creativo y la ocupacion de
un espacio como la Abadia lo permite con libertad por la desnudez del lugar. Por
deformacion, una primera idea es el inicio y aun modificada, siempre permanece
como punto de partida o inicial”.

Sin embargo, las velas o las lamparillas han estado varias veces presentes
en la conformacién de sus obras, fundamentalmente en algunas de la serie
Meditaciones, de 1993, y en otras de poéticos titulos como Dialogo con los
muros o Puerta del olvido. Respecto a Meditaciones n° 9, que a mis 0jos guarda
una estrecha relacion con el proyecto, escribe Marta Llorente: “La idea de una
multitud de llamas encendidas transmite a la memoria de la muerte, y nos hemos
habituado a éstas imagenes, muy recientemente quiza. [...] En este caso, la artista
recordaba la impresién de un recinto rural, una demarcacion de espacio para el
ganado tipica del paisaje rural que habia fotografiado en la isla de El Hierro,
cuyas fotos habian desaparecido. Un recuerdo, una pérdida, un pequefio pliegue

de la realidad que volvio a revivir en una obra efimera”.



“La vela para mi tiene muchos significados” —cuenta Solano— aunque si es
verdad que es un objeto relacionado o utilizado en muchas religiones, pero la
vela y su luz yo las asocio con la oscuridad, la reunién, la intimidad, el poder
para comunicarse, distribuirse y verse. Mis veranos con los abuelos, por ejemplo.
Cuando estallaba una tormenta, desconectaban la electricidad y si era de noche,
sustituian la oscuridad por velas, todo y todos en penumbra”.

“En mi pintura hay un énfasis en la materialidad” —afirma Callery—, estoy
profundamente involucrado en el desarrollo de la fisicidad como una cualidad
central en lugar de trabajar con la imagen. Soy pintor y todo lo que hago esta
dentro del contexto de la pintura, incluso cuando me alejo mucho de lo que
convencionalmente se entiende por pintura. EIl volumen y las cualidades
espaciales de mis obras estan ahi para dar a la pintura un cuerpo fisico y alejarla
de la planitud que asociamos a las iméagenes.

Cuando comencé a trabajar al aire libre en el paisaje (o el entorno urbano)
—prosigue— dejé de usar lienzos convencionales estirados sobre bastidores de
madera. Ahora utilizo largos lienzos sueltos que puedo enrollar, echarme al
hombro y trabajar en ellos, mientras voy de un lugar a otro. Coso estas telas para
construir pinturas con un espacio interno o vacio, dandole a la obra un ‘cuerpo’.
Equiparo este cuerpo con el cuerpo abierto del paisaje excavado y su funcion es
buscar una conexion con el cuerpo del espectador de la obra. He reemplazado
muchos de los procesos tradicionales de creacion de marcas que se encuentran en
la pintura con un equivalente fisico; por linea, hago un corte o coso una linea;
para la ilusion de profundidad, construyo un espacio real, y para la narrativa, dejo
constancia de como se ha realizado la obra. La funcion de todas estas
contraposiciones es establecer un lenguaje para la pintura basado en la
materialidad. Las obras no funcionan como un Unico punto de vista estatico.
Animo al espectador a moverse, desde la cara frontal externa de la pintura hacia
un lado y luego hacia el otro lado para investigar el espacio interno de la obra,
moviéndose sin problemas desde el exterior hacia el interior. Trabajar en el
paisaje me ensefio que todos nuestros sentidos estan alerta y equilibrados cuando

estamos en movimiento”.



La gama cromatica de las pinturas de Simon Callery evocan, a ojos de
Pérez Hernando, los habitos de los frailes franciscanos y los ropajes del barroco
espafiol del siglo XVII. La desnudez de sus telas raidas remite a las 6rdenes
mendicantes.

El rostro de Cristo se imprime en el velo de la Verdnica del mismo modo
que la faz de la tierra excavada, la trinchera arqueologica y su color, acaban
configurando la imagen material de la pintura de Simon Callery.

Sus pinturas tienen voluntad cierta de volumen. La propuesta de Solano
tiene como eje central la luz, un camino de luz que orienta al visitante que,
inesperadamente, se encuentra, en los brazos laterales con las pinturas de Callery.

La presencia de la Santa Faz no inviste al resultado final de religiosidad
catolica ni resta un apice de la espiritualidad laica, plenamente humanay
humanista, que desprende el conjunto. En Gltima instancia lo que vemos no es el
rostro de Cristo, sino un pafio con un retrato impreso. Un empapado parejo al que
Callery emplea en la realizacién de sus obras.

Las obras no invaden el espacio, estan alli cual invitados pertinentes.

Un lugar de silencio y para el silencio en el que las piezas resultan tan
despojadas y austeras como el propio sitio.

Transitoriedad y permanencia. Permanencia del edificio y su fabrica.
Transitoriedad de las piezas invitadas.

El conjunto revela un sincretismo de diferentes espiritualidades.

La espiritualidad de Susana Solano solo se entiende en su justa medida si
tenemos en cuenta su actividad viajera por algunos paises de Asia y mas
profundamente adn en otros de Africa.

“Me dio por ordenar mi espacio habitable” —cuenta—. “Encontré unas
carpetas de recortes de prensa, revistas de unos 40 afios atras, me di cuenta de
que una gran mayoria por no decir todos hacian referencia al arte japonés y al
arte africano, no solo obras u objetos sino también de las personas que habitan en
ellos. Alli estaban miradas de lo zen, de los ritos, de lo simplificado, la esencia,
la pureza de lineas, el silencio; y del africano, el color, el atrevimiento, los

recursos en la creatividad, el brutalismo, lo desconocido.



La espiritualidad y los silencios estan presentes entre otras muchas cosas.
Lo espiritual del dia a dia esta escondido, pues tengo que defenderme. A menudo
la espiritualidad y los silencios son entendidos como debilidad”.

“Espero que mi pintura contribuya a que el espectador tenga una
experiencia mas lenta” —concluye Callery—. “He eliminado todo rastro de
creacion de iméagenes de mi pintura para involucrar al espectador en una
experiencia que tiene tanto una dimensién fisica como visual. Esto crea un
espacio para una contemplacion de la pintura que implica una conciencia del
tiempo completamente diferente de nuestro rapido consumo diario de iméagenes
tan caracteristico de la vida contemporanea”.

A la vista del resultado final, Callery concluye: “La arena, la piedra y la
tela son los materiales principales que unen a los artistas y a la arquitectura en
esta exposicion. Se han utilizado por razones muy diferentes, pero si somos
sensibles a la materialidad, establecemos las conexiones que revelan las

preocupaciones compartidas subyacentes y el terreno comun”.

Mariano Navarro
Junio 2022



Santa Maria de Bujedo

En los primeros tiempos universitarios del hoy galerista Rafael Pérez Hernando,
a principios de los afios setenta, su padre, Rafael Pérez Escolar, tuvo noticia de la
existencia, a veinticinco kilémetros de Burgos, de las ruinas del monasterio de Santa
Maria de Bujedo de Juarros, un conjunto monumental del siglo XII, perteneciente a la
orden del Cister, desamortizado en 1835, declarado Monumento Histdrico-Artistico en
1931, que el paso del tiempo habia deteriorado muy profundamente, y del que Pérez
Escolar, en palabras de su hijo: “se enamorod de aquel lugar”.

Rafael Pérez Hernando a instancias de su padre, lo visito también a principios de
los setenta, y aun recuerda tanto la fascinacion que le produjo aquel sitio, asi como el
sonido de lo grajos levantando el vuelo desde la cubierta de la iglesia que parecia un
bosque, ya que por aquel entonces estaba llena de vegetacion al estar completamente
abandonada.

Solventadas mil y una dificultades para su adquisicion por la fragmentacion de
la propiedad, en julio de 1976 empezd la restauracion de la iglesia y, posteriormente, en
afios venideros, el resto de estancias del cenobio.

Del conjunto original solo quedan la iglesia de un romanico tardio, cuya
construccion es de finales del X1y principios del XIIl —considerada como una de las
mas bellas de las cistercienses existentes en la provincia—, la sala capitular, la sacristia 'y
la sala del prior o locutorio. La iglesia es de muy generosas dimensiones. La sala
capitular, relativamente pequefia, lo que nos indica que no fueron muchos los monjes
que alli se reunian. En 1981 recibié un premio de la Fundacién Hispania Nostra, y a
principios de 1983 se dieron por concluidas las obras.

Rafael Pérez Escolar cre6 también la Fundacion Santa Maria de Bujedo,
dedicada al estudio y la divulgacién de la historia de Castilla, que colabor6 con la
editorial La Olmeda en distintas publicaciones.
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