La taza de té y la gravedad

“~jQué conveniente seria —observo riendo Lady Muriel, & propos de mi
insistencia en ahorrarle las molestias de llevar una taza de té al otro lado de
la habitacion al Conde- si las tazas de té no tuviesen peso! jA lo mejor
entonces se podria dejar a las sefioras llevarlas a distancias cortas!
—Podemos imaginar facilmente una situacion —intervino Arthur— en que las
cosas no tuviesen necesariamente peso, unas respecto de otras, aunque
cada una tendria su peso propio, con respecto a si misma.

—iUna paradoja imposible! —exclamé el Conde—. Diganos como podria ser
eso. No acierto a adivinarlo.

(-.)

—Existe una idea mas curiosa ain —me aventuré a decir—. Imaginese una
cuerda amarrada a la casa, por debajo, y que tire alguien de ella desde el
centro del planeta. Entonces, naturalmente, la casa va mas deprisa que a su
velocidad normal de caida; pero los muebles (y nuestras personas)
seguirian cayendo a su antigua velocidad, y por lo tanto se quedarian atras.
—En la practica, subiriamos hasta el techo —intervino el Conde-. La
consecuencia inevitable de ello seria una conmocion cerebral.

—Para evitarlo —continu6 Arthur—, clavariamos los muebles al suelo y nos
atariamos a las sillas. Asi podriamos tomar el té tranquilamente.

—iPero hay un pequefio inconveniente! —le interrumpié Lady Muriel-.
Tendriamos que tener bien sujetas las tazas, pero ¢qué hariamos con el té?
—Habia olvidado el té —confesé Arthur—. jSin duda, subiria al techo, a menos
que lo bebiésemos por el camino!

—Lo cual me parece suficientemente absurdo —dijo el Conde—-. ;Qué noticias
nos trae usted del gran mundo de Londres?

Lewis Carrol: Silvia y Bruno

Ritmo, intensidad, emocion, misterio y energia son conceptos sobre los que
establece su discurso plastico Pamen Pereira; la importancia dada a las
escalas, al fluir de las sensaciones y al lugar fisico que ocupa quien realiza las
obras, nos permiten seguir su evoluciéon. En el recorrido, encontramos unas
imagenes que recrean la confianza en poder explicar, desde el arte, una
exigente fidelidad hacia la vida, defendiendo una actitud personal, alejada de
los comportamientos generacionales.

Repasando su obra desde sus inicios, comprobamos que todo lo podemos
interpretar como paisaje, pero no la imagen exterior, la ultima capa del paisaje
sino su interior, su subsuelo, su animo, su permanente cambio, su flujo, su
idea, su transformacion. Paisajes en los que senala arboles y colinas, con la
naturaleza siempre presente en sus formas de energia no en sus detalles
limpios, decorativos. Paisajes vividos desde una no oculta pasién: en la

busqueda, en la contemplacion, en el acercamiento, en el disfrute, en su



transformacion. Los titulos de las obras mostradas en su primera exposiciéon
madrilefa (su tercera individual, en la galeria Victor Martin, en 1989) reflejaban
acciones, vivencias inaugurales, descubrimientos emocionales contados bajo
un disfraz descriptivo, solo en apariencia neutro: Memorias del subsuelo,
Primera materia, Fertilidad, abismo norte, El espiritu de la tierra, Situacion...
Dos décadas después, mantiene el escenario, defiende la actitud y refuerza el
animo, ya que a las busquedas de las primeras tentativas sucede el tono
afirmativo de quien es consciente de haber entregado vida en el empefio.
Porque la diferencia esencial entre las obras de entonces y las actuales radica
en la conviccidn, en el lugar desde el que se plantean. En los anos 80,
acompanfnaba a sus obras, de escala generalmente reducida, con alusiones a
un ideario centroeuropeo, desde Novalis y Horderlin, el romanticismo aleman, o
la forma de mirar y la actitud ante la naturaleza que desprenden las pinturas de
Caspar David Friedrich, hasta la seducciéon que le ejercia Joseph Beuys en su
intento por acercar arte y vida. Pasados los afios, a esas devociones se le une
un convencido acercamiento a formas de reflexién orientales desde una
pasion, una entrega y, especialmente, una necesidad de mantener cercana la
presencia de la energia, que la descubren europea.

En este sentido, resulta aconsejable recordar el excelente texto que, a modo de
nota de prensa, acompafiaba, en unas hojas mecanografiadas, a un catalogo
en el que el texto de Pamen Pereira era mas duro y oscuro. Transcribo
fragmentos de aquella nota (galeria Victor Martin, 1989), empezando por su
forma de aclarar su punto de partida: “El trabajo que hago tiene cada vez mas
que ver con la filosofia, por ejemplo que con la pintura, con esa manera de ver,
de crear imagenes de los pintores. Yo no creo imagenes, 0 al menos no es esa
mi preocupaciéon. Para mi es mas importante el proceso de pensamiento que
es el que las genera. Por eso me interesa mas la filosofia que la pintura”.
Imagino que su intencion es situarse lejos de la vision pictérica entonces
dominante. De inmediato, introduce una significativa mezcolanza de temas de
interés, modos de tratarlos y —detalle especial- una clara defensa del proceso
de acercamiento y resolucion, que liga a su propia experiencia, a su vida: “Hay,
en mi obra una serie de temas que con el tiempo se han ido haciendo

recurrentes. La idea del agua como algo que disuelve, purifica, fertiliza, el agua



como un todo, un arquetipo de lo liquido. Ademas estan los mapas como
referencia fisica, pero siempre tratados con aceite o que tienen por encima un
corazon, algo que le obliga a ser sélo fisico, un elemento perfectamente
sentimental y completamente organico que lo modifica. Porque una referencia
fisica no existe sin otra organica. Ademas esos mapas no marcan referencia al
azar, sino que han salido de viajes o indican territorios intimos sobre una forma
fisica”. El cierre del texto insiste en su animo como artista: “Las obras una vez
terminadas ya no me interesan, lo que quiero es seguir, seguir sintiendo los
aguijones que me obligan a continuar”. Con los l6gicos matices derivados del
paso del tiempo, de la definicion y fortaleza del lenguaje, de la multiplicacion de
las experiencias personales, el texto es aplicable a la actitud y las imagenes
actuales de Pamen Pereira. La grasa, el fuego, el aire, el agua, como
elementos de transformacion, permanecen activos, aunque del exceso haya
pasado a una cuidada precision, no por empefio estético sino por
convencimiento del poder concentrado en una parte, una de las ensefianzas de
su contacto con el pensamiento oriental. Una obra expuesta entonces, Yo soy
el error (1988-89, dos titones, lleno uno de vino, conteniendo el otro una planta)
encierra las armas de su trabajo: una sintesis visual rapida, los argumentos de
densidad y contradiccion que hacen esenciales a los buenos poemas breves, v,
especialmente, su capacidad para unir suefio y realidad (“Yerro y yo misma soy
el error, anhelo, y yo misma soy el deseo; sufro y soy yo el fruto del sufrimiento”
escribia en esa época).

En estos afos, Pamen Pereira busca encontrar su debate y se situa
voluntariamente en un entorno de afirmaciones conceptuales, generalmente
con forma epigramatica y aires cripticos. Quiere situarse en posiciones de
riesgo y se asoma a aquello que le tienta. En ocasiones, sus palabras toman la
delantera, dejando a las obras la condicion de poéticas. Nunca poemas
visuales, encuentros fortuitos, azarosos, sino busquedas conscientes,
afirmaciones de quien quiere seguir dando pasos hacia el misterio. En 1996,
con motivo de sus exposiciones Agua caliente para el té, en la Kunstverein de
Schaffhausen (Suiza) y en la galeria madrilefa Emilio Navarro, Manuel
Calderon le pregunta por el momento de gracia de la creacidn y ella lo explica

con una imagen grafica, emocional, que entonces empezaba a ser algo mas



que una metafora: “Un momento de tensién en que si te cortan un dedo ni te
enteras”. El paso dado resulta esencial: de representar el paisaje, la
naturaleza, insistiendo en la actitud que quiere defender como artista (visible en
los papeles plenos de huellas del proceso de trabajo, en su modo de transferir
detalles vegetales o retratos de artistas y filosofos, y de recurrir al aceite, a la
grasa, al alquitran, a pequefios colages, a la introduccién de objetos
encontrados) a sentir que individualizaba su discurso. Ese cambio de actitud,
ese giro que conlleva una decidida limpieza iconografica (sin renuncias
tedricas) tiene que ver con una serie de fotografias de hojas vegetales
(realizada en 1992-93), llevadas a gran formato e intervenidas precisamente
por la sintesis de lo que habian sido sus argumentos estéticos hasta entonces:
el calor, el fuego, el cuerno ligado a la vida, la casa. Sé que puede resultar un
poco topico, pero esas fotografias sefialan el momento de entrar en la
naturaleza, de fusionarse, liberandose al tiempo de su pequena obsesion por
dejar claras sus devociones. Esas fotografias, sobre las que se autorretrata
son, también, su espejo: traspasado, Pamen Pereira se convierte en Alicia o,
mejor aun, en Silvia y Bruno, los célebres personajes de Lewis Carroll, capaces
de observar el mundo y descubrir las distintas realidades que en él se
encierran, preguntandose por el sentido de las palabras, buscando el orden
interno de las cosas. En el catadlogo editado con motivo de su individual
Metafisica sin cielo, celebrada en la Sala de exposiciones del Club Diario
Levante, en 1993, incluye una conversacion entre dos personajes, tal vez dos
Pamen Pereira, que titula Entreacto. Contiene una cita explicita del Fausto de
Goethe y algunas devociones asumidas, a modo de afinidades electivas por
seguir con la terminologia del aleman, dentro del interés que siente entonces la
artista hacia la escritura epigramatica, hacia los aforismos, hacia los juegos de
l6gica y razon. Transcribo unos fragmentos delatores:

“P1 Esto no es un jardin.

P2 Es un fragmento de infinito,

voluntad de existir puesta en escena con dolor.

Via crucis de una existencia desmesurada.

P1 Estas viendo el paisaje desde dentro;

asi solo ves sus entranas.



P2 Veo el infinito a través del fragmento:

en la hoja esta el bosque.

P1 (mirando entre los visillos) jArterias verdes!

(-..)

P2 El autor es el principal escenario, inevitablemente.

P1Y la obra nace de nuestra esencia y existencia.

P2 Sélo hay descanso cuando el escenario esta vacio.

P1 El vacio es el lugar donde apoyarse.

P2 (silencio)

P2 En el silencio y en la soledad

tenemos licencia para no existir,

y son tan escasos y deliciosos esos momentos...

(...)

P2 Es grande el misterio.

P1 No es grande, es verde”.

Que el texto sefala un cambio de actitud, un descubrimiento estético y
emocional, lo prueba un detalle nada azaroso: se acompafa por una
reproduccion del célebre cuadro de Friedrich Viajero junto al mar de niebla y
una fotografia de Pamen Pereira, de espaldas, mirando una habitacién (la vida,
el estudio). Ambas en blanco y negro y con escaso detalle, porque lo que
importa es sefalar la actitud: el misterio no es grande y el autor es el principal
escenario...

Lo posterior sera el paso de la busqueda de la imagen, del hallazgo del objeto,
a vivir y desarrollar una situacion artistica. Sin necesidad de provocarla: basta
con observar y estar dispuesto a vivirla, a echar el resto. Pamen Pereira
entiende el arte como un proceso de investigacion y el viaje como un modo de
analizarse. Sus proyectos se vuelven mas intencionados, pensados en relaciéon
al camino recorrido y a lo que debe venir. Las exposiciones tienen titulos a la
vez poéticos y descriptivos: Musica del vacio, Agua caliente para el té, La casa
sin sombras, Gabinete de trabajo (con su version sintesis, revisando lo previo:
Gabinete de trabajo, el encuentro con la sombra), Un solo sabor, This is a love
story... El conjunto traza el relato apasionado en el que toman forma acciones,

situaciones, pensamientos. El entorno recreado es el del estudio y lo cotidiano:



los objetos vividos, el paisaje observado. Convertido todo en cuerpo, en
sombra, en prolongacion; jugando siempre con el debate entre contrarios. Una
larga estancia en Japoén termina por dar un sentido especial al disfrute de la
accion, al ritual como modo de alcanzar las cosas, al ritmo, al tiempo.

Agua caliente para el té, aparte de ser el titulo de una de las obras esenciales
de Pamen Pereira, da nombre a las dos exposiciones que marcan el primer
balance de su trabajo, y abre el mundo de los dibujos con humo sobre papel,
en los que evoca los objetos representando su aura, esos limites borrosos que
deja la huella del humo. Si el escultor de objetos inmateriales de Giovanni
Papini creaba obras efimeras moviendo humo, Pamen Pereira propone un
mundo de realidades a partir de medios inmateriales. En una conversacion
publicada en el catalogo de la exposicion Gabinete de trabajo, el encuentro con
la sombra, celebrada en el CGAC de Santiago de Compostela en 2001, Pamen
Pereira le dice a Alberto Gonzalez-Alegre: “En muchas cosas, Agua caliente
para el té fue una pieza primera. Fue la primera vez que vi que abarcaba el
mundo, en la que fui capaz de no ser yo, sélo de ser testigo, testigo de todo, de
lo que veo... y realmente, da una tranquilidad enorme cuando tienes esa
sensacioén. Es una sensacion como de mucha calma”.

En los afios siguientes, iniciados con su larga estancia en Japon, revisa
vivencias y define una forma de trabajar personal, que necesita de las
experiencias propias, vividas con una gran intensidad pero sin dramatismo
adicional, como si quisiera mantener el animo inaugural de quien descubre las
cosas. Si su actitud se vuelve mas observadora, no es menos cierto que se
empefia en que las obras tengan su ritmo y respondan a procedimientos
naturales. Simone Weil decia, con ironia y cierto desgarro, que quien vivia la
vida del revolucionario no demostraba amar la revolucién sino sentirse atraido
por la vida del revolucionario; Pamen Pereira sabe qué imagenes y objetos
quiere realizar pero se impone conocer los medios —incluso los ritos, los
tiempos— para acercarse a ellos, para controlarlos. De ese modo, pierde
velocidad al realizar las obras pero gana en densidad. Sus objetos, incluso
cuando defienden la pequefa escala, no son herederos de los objetos poéticos
surrealistas: son magicos, plagados de vidas y suefios. No necesita recurrir a

citas o introducir guifios a sus devociones (otros artistas, pensadores y



filésofos), quiza porque es consciente de tener mas que contar y sabe que la
reflexion es posterior. Las obras se relacionan entre si, recrean un mundo que
se va completando y abriendo al mismo tiempo. Un buen reflejo es su
exposicion en el CGAC en 2001, planteada como repaso selectivo, balance a
partir de la metafora del taller como espacio de creacién y lugar de dialogo y
misterio, y reflejo de la actitud y los intereses estéticos de la artista en ese
momento.

Por el tono dado a las intervenciones posteriores, es probable que Pamen
Pereira quisiese el reto del gran proyecto, de la dimensién amplia, de la gran
escala. El espacio ofrecido en el CGAC le obligd a desarrollarla en horizontal, a
plantearla como revision de lo hecho, como relectura de su ideario. Del
ejercicio sali¢ fortalecida pero con ganas de resolver nuevos problemas,
técnicos y estéticos.

Una intervenciéon en el Centro Cultural Torrente Ballester de Ferrol y la
individual en la Sala La Gallera de Valencia le permiten afrontar el reto de la
exposicion vertical, de las miradas multiples y complementarias sobre una obra,
de la necesidad de resolver el montaje teniendo en cuenta que el espectador
va a ver las piezas desde abajo y desde arriba. Con el afiadido de que en
Ferrol el espacio era abierto, luminoso, y en Valencia diafano pero cerrado.
Como sonido de fondo, en las obras de los anos 80 rondaba Beuys como
eleccién que implicaba el olvido del exceso expresivo que dominaba la pintura
de entonces, junto a las afirmaciones de los mas sonoros filésofos; en el
arranque del nuevo siglo, las referencias explicitas son Bachelard y un
pensamiento oriental que poco tiene que ver con el esteticismo del que mira
desde Occidente. Sospecho que la reflexion de Pamen Pereira le lleva también
hacia una literatura especial, de la que Lewis Carroll es paradigma y Edgar
Allan Poe un referente.

Pocos escritores han sintetizado de un modo tan brillante la importancia que
tiene la eleccion del lugar desde el que se observa como Edgar Allan Poe. En
Un descenso al Maelstrém, nos cuenta una historia extraordinaria, que
podemos ver como una metafora del creador curioso, un rotundo elogio a la
observacion, al disfrute, al aprendizaje, a la entrega apasionada que debe

acompanar cada acto. El argumento es conocido: un marinero de pelo blanco



relata con detalle el acontecimiento mas importante de su vida; cada
madrugada salia en barca con su hermano, evitando pasar a determinada hora
por el lugar conocido como Maelstrom, donde se decia que el mar se abria
devorando todo lo que encontraba en sus cercanias. Nadie habia sobrevivido a
esa vision. Un dia, los dos hermanos se distraen y coinciden en el lugar y hora
fatidicos. “Puede parecer extrafio —recuerda el marinero—, pero ahora, cuando
estabamos sumidos en las fauces del abismo, me senti mas tranquilo que
cuando veniamos acercandonos a él. Decidido a no abrigar ya ninguna
esperanza, me libré de una buena parte del terror que al principio me habia
privado de mis fuerzas. Creo que fue la desesperacion lo que templé mis
nervios. Tal vez piense usted que me jacto, pero lo que le digo es la verdad:
empecé a reflexionar sobre lo magnifico que era morir de esa manera y lo
insensato de preocuparme por algo tan insignificante como mi propia vida
frente a una manifestacion tan maravillosa del poder de Dios. Creo que
enrojeci de verguenza cuando la idea cruzo por mi mente. Y al cabo de un
momento se apoderd de mi la mas viva curiosidad acerca del remolino. Senti e/
deseo de explorar sus profundidades, aun al precio del sacrificio que iba a
costarme, y la pena mas grande que senti fue que nunca podria contar a mis
viejos camaradas de la costa todos los misterios que veria”.

Convencido de su proxima e inevitable muerte, el narrador se dedica a
observar el fendbmeno nunca descrito y lo que ve le parece admirable.
Dramatico pero sublime. De la observacion emocionada, sin embargo, nace la
salvacion, la salida, al darse cuenta de que los objetos cilindricos o esféricos
dan vueltas en el primer circulo del abismo, mientras los demas se precipitan y
estallan en su interior. En vano advierte a su hermano, al que ve desaparecer,
entrar en el caos. Finalmente, el mar se calma. Y el narrador concluye su
relato: "Un bote me recogio, exhausto de fatiga, y, ahora, que el peligro habia
pasado, fui incapaz de hablar a causa del recuerdo de aquellos horrores.
Quienes me subieron a bordo eran mis viejos camaradas y compafneros
cotidianos, pero no me reconocieron, como si yo fuese un viajero que retornaba
del mundo de los espiritus. Mi cabello, negro como ala de cuervo la vispera,
estaba tan blanco como lo ve usted ahora. También se dice que la expresion de

mi rostro ha cambiado. Les conté mi historia... y no me creyeron. Se la cuento



ahora a usted, sin mayor esperanza de que le dé mas crédito del que le
concedieron los alegres pescadores de Lofoden".

La cita es larga, pero describe un escenario, un comportamiento al que no es
ajena Pamen Pereira, empefiada en conocer cada cosa en su lugar, cada
pensamiento en su territorio, cada proceso en su manera de realizacion. De su
implicacion y sus consecuencias son buen ejemplo sus estancias en Japon, la
Antartida y las intervenciones en el Sahara Occidental, tras las que queda un
compromiso humano que traduce en sutiles acciones sobre el paisaje. Ese
empefo le lleva a interesarse por procesos de trabajo tradicionales (algunos en
desuso), que retrasan la aparicion de la obra pero la dotan de un sentido
personal, solido, unico, vivido. Alejada voluntariamente de los sistemas que no
valoran la implicacion personal (aunque busque con frecuencia la intervencién
colectiva, reuniendo objetos cargados de su propia memoria o invitando a que
los espectadores participen en la realizacion de la obra), proclive a entender el
sentido de lo ritual, su obra refleja una sensacién de intemporalidad y misterio
que termina convirtiéndose en un salto mayor cuando transmite los suefios con
el lenguaje de la realidad, tal como hace en This is a love story.

Al acceder el espacio, el visitante se ve envuelto por una obra que se
desarrolla a su alrededor. No puede contemplarla en su totalidad sin
desplazarse, y de inmediato siente que esta ante una obra global pero también
ante muchos fragmentos que reclaman su grado de independencia. En contra
de lo que pudiera parecer, no se persigue un efecto barroco, direccional,

turbador: se crea un escenario en el que se desarrolla el efecto de un suefio
convertido en realidad tridimensional. La obra no representa, no simboliza: es,
manifiesta, se ofrece, dialoga. La sensacién de estar ante un suefio se
transmite en la manera de dejar los objetos suspendidos. No caen y tampoco
se elevan: levitan. El ritmo de |la obra nos lleva de un lugar a otro, descubriendo
en cada ocasion un matiz, un detalle, una relacién.

Pocas cosas dependen del azar en Pamen Pereira mientras define sus
intervenciones, incluso cuando, como es el caso de This is a love story, sabe
que el resultado depende mucho de los problemas técnicos que surjan durante
un montaje que se intuye tenso. Lo decia dias antes de iniciarlo: “This is a love

story hace referencia a mi relacion con mi trabajo y de éste con la vida, que



realmente es la obra de arte mas importante, tal vez a la unica que merece a
pena dedicar todo”. La intencién quedaba tan clara como el origen: “La pieza
que ocupara el espacio central de la sala, Al ofro lado del espejo, es una ola de
ingravidez hecha de objetos cotidianos (cama, armarios, mesas, sillas, tazas de
te, mesa camilla, lamparas, mueblecillos y miles de objetos diversos, alfombra
voladora incluida), en una necesidad de soltar lastre hablando el idioma de los
suenos. He recorrido algunos desvanes en Ferrol, sobre todo el de mis padres:
los objetos que encontré no son especiales, es el conjunto de todos lo que
inventa una historia, no mia concretamente, mezcla de las de todos. Y como al
menos para mi, el arte reside en las entrafias y no en la cabeza, voy a seguir a
esa voz que dice ‘por aqui...por aqui...”. Existe, por tanto, una idea inicial, un
boceto de intenciones previo a la intervencion. Lo posterior es, quiza, la parte
mas drastica: la busqueda de los materiales, que en este caso son en su
mayoria objetos que rescata de su memoria particular y de la de seres
préximos. Cada objeto, cada fragmento, tiene su propia historia, una historia
particular que en un momento coincidié con la de Pamen Pereira. Los
materiales, por tanto, estan cargados de connotaciones, de recuerdos, de vida.
Pamen Pereira no pretende transmitirnoslos sino evocar sensaciones de
proximidad, de ahi que proponga una “ola de ingravidez” que, de inmediato,
nos traslada al mundo de los recuerdos, del suefio, pero utilizando fragmentos
de realidad.

En el magma se integran obras anteriores: “El jersey de lana llevado por las
golondrinas, que ya ha estado en alguna exposicion anterior, ha cobrado nueva
vida, mas aérea, y estara con su pequefia nube de golondrinas flotando en esa
onda que recorre la sala; también la alfombra voladora traida de Iran sobre la
que levita la bandeja de bronce y las frutas, los pasteles... y las flores que se
han salido de todos los cestos, jarrones y floreros, y las llaves, que todavia
estoy buscando, ya que necesito que me armen un buen grupo: todo entre
muebles, mesas, tazas de té, jarras de plata... y libros volando, suspendidos
alrededor de la cama, el armario y las sillas, espejos, relojes de pared y jarritas
de plata... Y el baul de los némadas, al que le habian salido raices. Hay
muchos cuentos ahi metidos, no mios, de todos...”.

Cada pieza tiene su razén de ser y un motivo claro por el que esta incluida.



Argumentos que tienen que ver con la memoria, con la vida, que son
personales pero que percibimos como una historia anénima, colectiva: “Estara
también El sol es una estrella: la chaqueta esta rota y con grandes agujeros;
pertenecio a mi abuelo y yo pasé gran parte de mi mas tierna infancia entre sus
brazos. La chaqueta se fue a la aldea y alli la encontré muchos afos mas
tarde, como el que encuentra su gran tesoro. Ahora esta dorada por el interior:
pan de oro fino cubre la parte que tocaba el cuerpo de su dueno”.

Junto a la vision fras el espejo, con su aire de ensofiacion, de material
memoria, dos obras tienen el titulo de la exposicion, y un tono mas hermético,
concentrado: “Una es la de la camisa de un soldado de la Il Guerra Mundial,
que compré en Alemania hace 20 afos y que utilizo desde entonces para
trabajar: esta rota y remendada desde que la compré y en esos remiendos yo
imaginaba ya una historia, ahora estara con todos los rastros de sus dos
batallas (la segunda fue conmigo), pulcramente doblada en un soporte que la
mantiene ligeramente inclinada como un atril, mientras una proyeccién de video
permite que pajarillos luminosos blancos salgan del cuello de la camisa y
mueven toda la vida alli guardada... algunos se escapan por la pared. La
camisa lleva bordadas las letras ‘“this is a love story” en hilo plateado. La otra
obra es la de las botas altas, muy altas, femeninas pero como las de el gato
con botas: son unas botas negras que estaban llenas de ausencia, como vivas
pero sin nadie; dos cascadas de mariposas blancas salen de ellas como de dos
canones, las mariposas se sujetan del techo como un mavil con un hilo tan fino
como una tela de arafia. Imagino la pieza iluminada con luz negra dentro de la
misma sala oscura”.

Pamen Pereira se refiere a sus obras casi como si fueran personajes, y les
reconoce una vida intensa, multiple, trasversal. En alguna ocasion ha dicho que
le interesan durante el proceso y que una vez terminadas la relacién se enfria,
lo que no debe entenderse como un dogma. Con mucha frecuencia, recurre a
piezas anteriores, les da nueva vida, las convierte en protagonistas de una
nueva situacion. En This is a love story toma el arranque, algunas ideas y
muchos objetos de su participacion en la Bienal de El Cairo, y son frecuentes
los guifios hacia trabajos anteriores. La explicacion es sencilla: las obras son

para Pamen Pereira las palabras de un relato autobiografico inacabable porque



su argumento es la relacion entre arte y vida. Como aquel fildsofo chino del
cuento de Salvador Elizondo, La historia segun Pao Cheng, Pamen Pereira
esta atrapada en su relato, obligada a prolongarlo como unico modo de
prolongar su vida. Habla de tazas de té y de la gravedad, de historias
personales, casi andnimas, aunque a otros les interese tener noticias “del gran

mundo de Londres”.

Miguel Fernandez-Cid



