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PALABRAS INICIALES



La Crecida es una metáfora que riega espacios de organizaciones sociales y procesos de artistas, agua en movimiento que dialoga con la luna, con el sol, con la tierra y con lo humano. Nos formamos plenamente conscientes de nuestra naturaleza cíclica de una profunda relación espiritual con la naturaleza.


La Crecida logra articular diversas experiencias y utopías propuestas desde prácticas artísticas y políticas como dispositivos para una revolución que se construye en el presente, que, desde el pensamiento crítico, prácticas artísticas y la acción social colectiva, logra aportar al cambio que buscamos en Colombia.


Los encuentros en La Crecida propiciaron diálogos en los territorios con sus comunidades, en diálogos que permitieron trascender el acoso de la muerte, el desequilibrio, la violencia, la corrupción, la desigualdad.


Los encuentros y recorridos condujeron a apuntar nuestras curiosidades y fuerzas hacia el reconocimiento mito-poético de pobladores originarios de nuestro territorio, en los rostros y caminar de nuestros hermanos Nasas y Misak. Aprender a habitar otros tiempos, concebir desde el cuerpo un espacio-tiempo en espiral, no lineal. Comprender el tiempo cíclico para caminar en resonancia a sus cambios y movimientos.


En los espacios urbanos caminamos en Crecida, con los saberes ancestrales, juntándonos en marchas, conversas e intervenciones desde el 2018, fortaleciendo los espacios colectivos convocados y potenciando otros nuevos espacios, tejiendo, cantando, pintando, gritando, sembrando, bailando, caminando, elevando cometas, cocinando en ollas, haciendo fotografías, filmando, editando, debatiendo la articulación entre artes y realidad social y política; lo indígena, afro y campesino, al igual que los saberes urbanos estuvieron siempre presentes. En el espacio de saber que animó los caminares en Crecida, además de compartir la epistemología lunar como forma de sistematizar un proyecto de investigación-creación, buscamos ver nuestro camino en retrospectiva, no desde la temporalidad lineal de occidente, sino desde nuestro diálogo con el ciclo lunar y su incidencia en la Tierra, en la relación de los humanos con otros humanos, con la naturaleza y con ellos mismos.


[image: image]


Fotografía 1. Tejiendo Caminos


Nota: Marcha 7 de agosto 2018, Cali-Colombia.


Fuente: Ana María Peñaranda-Uramba


Hubo preguntas constantes como ¿Por qué las artes, en la actualidad en la ciudad de Cali, están tan desligadas de sus contextos? ¿Será porque el arte genera capacidad de disenso a la vez que de cooperación y eso es lo que menos le interesa al sistema capitalista neoliberal? Estas inquietudes develan realidades autistas de seres que toleran la matanza de líderes sociales o la ignoran. Estas prácticas producen mercaderías para un modelo que convierte en mercancía todo lo que toca. Buscando alternativas, se exploran creativamente Teatralidades Liminales o el arte como forma de organización y de expresión de las necesidades sociales. De esa forma se hermana el arte a su contexto e intenta dar cuenta, por medio de la acción simbólica heterárquica y colectiva, de las realidades más urgentes que cercenan la vida de las comunidades. Es una búsqueda para encontrar, siguiendo las ideas del teórico teatral José Antonio Sánchez, algo encaminado a una especie de arte efectivo que cobre vida en el ámbito público, que logre el reconocimiento de lo artístico y lo poético en el mundo de la vida.


La Crecida, se fortalece como proyecto de creación-investigación titulado De las teatralidades a la reconciliación y otros escenarios de paz. Como proyecto se encamina a suplir ese vacío que se genera al existir tanta distancia entre las artes y las comunidades, para dinamizar el intercambio de conocimientos y experiencias entre comunidades de artistas y comunidades en territorio.


La Crecida es una obra de teatro liminal que busca crear una comunidad de prácticas que explore el arte como forma de organización, a través del fortalecimiento de comunidades de artistas y comunidades en territorio, que potencien el vínculo social, realizando gestos artísticos en el espacio público y en el territorio, a la vez que se construya un proceso de narración y memoria que se concreta en una obra escénica expandida y un documento escrito por la comunidad de La Crecida donde se recopilan las experiencias vividas.


Es la experiencia de una metodología orgánica, viva, vinculante y en flujo permanente, crecida, atravesada por las cuatro fases:


Fase 1. Conocimiento y reconocimiento: encuentro de saberes, entre la comunidad de artistas y la comunidad en territorio o de los procesos sociales. Esta fase de trabajo exige conocer el contexto, la coyuntura social y política, así como el conocimiento de otros proyectos creativos y prácticas entre los artistas y la comunidad, buscando establecer articulaciones lo más estrechas posibles. Esto exige tener una actitud y disposición de apertura para compartir y dejarse afectar por otras propuestas. El aprendizaje, en este sentido, es que es posible realizar estas juntanzas en cualquier fase del proceso, así lo recogemos de esta experiencia.


Fase 2. Etapa de creación: Laboratorios de experimentación y creación, en búsqueda de estéticas y lenguajes propios de la comunidad y creación de gestos artísticos en el espacio público que acompañen algunas de las movilizaciones sociales de la ciudad.


Fase 3. Presentación de la obra escénica expandida, como experiencia de la fase dos.


Fase 4. Procesos de sistematización y documentación en los que se dé cuenta de las producciones en los diversos espacios creativos. El material que se tiene en las manos, es uno de los varios materiales creados y derivados de esta experiencia, buscando aportar a nuevos conocimientos a la par que se devuelve a las comunidades.


Presentamos en este texto, cuatro escritos derivados de la experiencia vivida en La Crecida, ninguno partió de cero, la obra afectó una experiencia acumulada en tiempos vividos por distintos caminos.


En el texto de Ana María Gómez Valencia, El entrecruce de prácticas artísticas y políticas como escenario idóneo para seguir pensando la colectiva, se presenta una postura crítica respecto al papel del arte y los artistas en los contextos de una sociedad como la colombiana, atravesada por diversos conflictos. Es la voz de una artista que habla desde su experiencia en construcción y relacionamiento político, que reclama mayor inserción del arte, de los artistas con la compleja realidad que se vive y respira en las comunidades, en el andar con la gente de a pie. Es un relacionamiento que abre caminamos para aprendizajes mutuos, siempre y cuando los hombres y mujeres de la “academia” abandonen los lugares de pedestal y se dispongan a reconocer en los haceres de hombres y mujeres, niños y niñas que cohabitan los territorios empobrecidos por un sistema de muerte, saberes que recogen experiencias milenarias y encaminadas a construir proyectos de vida para enfrentar la muerte.


Por su parte, en Palabras de retaguardia y en música en crecida, Carlos Acosta, aporta reflexiones sobre la relación entre política y arte, al papel histórico que aquella ha jugado y cómo, desde lógicas dominantes, se ideologizan prácticas que fluctúan desde la mercantilización o la banalización de los haceres artísticos. Su propuesta y el aporte práctico compartiendo el recorrido de lo que fue la creación musical para la obra expandida, pone en cuestión la folclorización que se hace en no pocos casos desde el arte, a la hora de realizar propuestas creativas que vinculan a comunidades ancestrales.


Su aporte creativo parte de la metáfora de las lunas y la siembra, figura que, de igual manera, estuvo presente como idea articuladora de la exposición. Su propuesta presenta un texto sonoro que expresa el acercamiento a las cosmovisiones negras, indígenas y campesinas para enriquecer la mirada. Finalmente, Carlos, nos aporta una urdimbre melódica que entreteje tres elementos interdependientes, Luna, agua y siembra.


Así mismo, el aporte que hace Ana María Peñaranda Saavedra, en el texto La fotografía como expresión artística y herramienta de vida para enfrentar al modelo de muerte neoliberal, sitúa el debate elaborado con la profundidad de alguien que no busca reconocimientos teóricos, sino la expresión de su corazón. Como fotógrafa, reclama la imperiosa necesidad de imágenes que se construyan superando la inmediatez de un momento histórico centrado en la egolatría y la banalidad. Plantea la urgencia del compromiso de la imagen con proyectos que develen el estado de muerte, y también los proyectos de vida que se construyen con amor y a través de apuestas colectivas en las comunidades.


El texto de Juan Bautista Jaramillo H., presenta una síntesis de uno de los talleres realizados en la fase uno, centrado en los tipos de movimientos sociales. La experiencia de La Crecida, lleva al autor a mostrar una reflexión introductoria muy de la mano con los otros textos que plantean la relación entre Arte y Política, debate para nada nuevo, pero nunca acabado; para finalmente, al hilo con una tipología propuesta respecto a los tipos de movimientos sociales, acercarse al papel que juega el arte y sus expresiones en cada una de estas manifestaciones.


Este material queda abierto para seguir construyendo y como una obra en proceso, esta versión debe ser tomada como eso, un boceto, una pincelada que ya está en construcción al ser modificada y acotada con las diversas lecturas.
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Fotografía 2. Encuentro de Saberes


Fuente: Ana María Peñaranda-Uramba. Buenaventura (2018)





EL ENTRECRUCE DE PRÁCTICAS ARTÍSTICAS Y POLÍTICAS COMO ESCENARIO IDÓNEO PARA SEGUIR PENSANDO LA COLECTIVA



Ana María Gómez Valencia1


Desde que empecé a estudiar Arte Dramático occidental, el teatro que se acercaba mucho a las manifestaciones sociales o a la realidad política del país era tildado de panfletario. Se decía o se dice que pierde “arte”, que pierde su nivel, su pureza. ¿Pero de qué nivel estamos hablando?, como si una cosa fuera el mundo y otra muy distinta el arte.


• ¿Por qué aislar de la realidad al artista para que busque el arte puro? ¿Puro, de qué? ¿Cómo hacer arte puro y de un grandísimo nivel, en una sociedad llena de heridas, anestesiada con “no sabemos qué”, plagada de inequidad social, violencia y corrupción? ¿Una sociedad que asesina sin piedad líderes, indígenas, campesinxs2, excombatientes de la guerrilla, afros, mujeres y niñas, seres que luchan por salir de semejante fango?


• ¿Por qué no colaborar en la construcción de seres coherentes que hagan de las prácticas artísticas su forma de relacionarse hospitalariamente con la naturaleza, con lxs otrxs humanxs y con sigo mismx?


Esta colaboración tendrá que caminar sí o sí de forma colectiva, al igual que el teatro, o no podrá ocurrir. No obstante, el aislamiento de las artes y los artistas de la realidad parece que está directamente relacionada con lo poco que nos repensamos y nos lanzamos a reconstruir otras concepciones y organizaciones del entramado de lo colectivo. En el presente, esta concepción de la práctica se encuentra diezmada, instrumentalizada, jerarquizada, cosificada; no solo en las artes sino en muchos otros campos del conocimiento. Lo colectivo muchas veces no puede ocurrir entre los seres humanos porque el paradigma positivista, cartesiano, darwinista que legitima el entender la vida de una manera utilitarista para el mercado y el lucro y que justifica la competencia y la invasión como actitudes genuinas de la sustancia humana, no permite dejarlo coevolucionar.


No obstante, la crisis de este paradigma nos está revelando que tan solo es una episteme que debe modificarse para comprender la vida desde un lugar en el que no solo el modelo eurocéntrico de búsqueda y propagación del conocimiento sea el único generador de verdades que se convierten en inamovibles e incuestionables3.


La misma ciencia desde el siglo XX ha demostrado que el origen del universo no se creó por evolución sino por coevolución, es decir, que no es que evolucione y sobreviva aquel que es más fuerte, sino que esta evolución ocurre en un permanente ejercicio de aprendizaje en red de todo el entramado de la vida; que es a la vez sincrónico, interdependiente y metamórfico.


Y si la naturaleza de nuestro universo nos está diciendo que la vida se reorganiza desde otros lugares muy distintos al impuesto por el hombre blanco, europeo, con dinero que ha terminado impactando negativamente la salud de todo el planeta ¿Por qué no cambiar este paradigma desde nuestro hacer, desde nuestra cotidianeidad?


Y si las prácticas artísticas y el teatro están sustentadas en metodologías colectivas de creación e investigación ¿por qué no, partiendo de la crisis anteriormente descrita y los nuevos caminos de coevolución, buscar modificarlas?


Volviendo a la cuestión puntual de la lejanía entre las prácticas artísticas, los artistas y la realidad, considero que no es una problemática de fondo porque, aunque el mundo se desangre, las prácticas artísticas seguirán vivas y que así lo sea siempre, porque hacen parte intrínseca de la existencia de esta especie y en perspectiva histórica han sido muchas veces guías del devenir humanx. El problema, desde mi punto de vista, tiene que ver con la forma como ”el arte” a través de la historia ha sido puesto “estrictamente” en las clases altas de las sociedades.


DISCULPEN QUE ESCRIBA COMO SALTANDO CHARCOS, PERO VOY AL GRANO


No existe en la planta actual de las Instituciones Educativas públicas en Colombia un profesor de teatro, o de artes visuales, a duras penas de música. Las obras de teatro, la mayoría de conciertos, los museos, se hacen para las clases altas. Entonces parece que es una serpiente que se muerde la cola: se habla de que, cuando el teatro se vuelve muy social o político pierde “arte” pierde “nivel”, y al mismo tiempo “el arte puro” (por llamarlo de una manera), vende sus productos a la clase alta que también huye de la desigualdad y la violencia que gravita y estalla la realidad de muchos humanos y humanas en nuestro territorio.


Ahora bien, esta realidad cercenada es el magma de inspiración de muchos artistas que buscan contactar con ella mediante sus creaciones. Paradójicamente, dichas creaciones se inspiran en la realidad, pero no se mezclan con ella. Entonces volvemos a repetir la misma ecuación: obras creadas por artistas profesionales para un público burgués “todos nos enteramos del entorno, pero estas siguen lejanas, intocables, abandonadas”. Y en el momento en que las prácticas artísticas se mezclan con las comunidades “pierden nivel dichas prácticas” y caen en ser panfletarias, poco “estéticas”, de “bajo”nivel.


¿Qué es aquello que tiene que pasar para quebrar esa brecha, para eliminar esa idea de arte de baja calidad cuando se conecta íntimamente con la comunidad, con el territorio, con el barrio? Pensando en voz alta, la respuesta se reduce a esto: con los niveles de pobreza, falta de educación, escasez de alimentos, profunda desigualdad social, violencia, muerte, traumas y falta de oportunidades de la mayor parte de la población colombiana ¿qué es aquello que se puede pedir? No hay arte de calidad porque no hay vida de calidad


Pero ante tanta matanza, ¿sigue siendo legítimo desligar las prácticas artísticas de este chorrero de sangre? ¿De violencia? ¿De impunidad? ¿De injusticia? Si las artes son la sensibilidad de lo humanx y esa sensibilidad está desmembrada, masacrada, anulada, ¿Sigue teniendo sentido la vida? ¿Ser profesional? ¿Virtuoso? ¿Reconocido?


No le apuesto entonces como artista ni a diez segundos de virtuosismo y talento, mientras la sangre nos ahogue; no me importa constatar, y en esto como el maestro Tadeusz Kantor4 soy radical, ya que las prácticas artísticas de nuestro país son de un alto o bajo nivel, mientras estas no se conviertan en herramientas de formación, organización y reivindicación social de las clases más desfavorecidas.


Me opongo a la sensación sublime de una obra de arte que despierte mi percepción estética, básicamente porque habito un territorio donde, mientras la guerra nos aniquile, nada puede lograr un instante momentáneo de placer artístico que pueda hacerle frente al narco Estado paramilitar que nos gobierna desde hace tantos años.


Y entonces nos situamos en el eterno debate de “la utilidad del arte” que no ignoramos, por supuesto, y que desde muchas posturas es sabido se defiende que las artes son justamente útiles en su inutilidad, que las artes deben ser autónomas y gravitar en un universo paralelo que cuestione desde ese lugar de la ficción esta estructura cartesiana, patriarcal, capitalista, católica, colonialista, y, tras el coronavirus, mediatizada en la que nos encontramos instalados. El tema es que, tanta es la degradación social que rebosa todos los niveles de lo humanx en nuestro contexto, que es imposible no salpicarse de ella y si somos al menos un 1% coherentes, nos es imposible no intentar penetrar el fango, ya que tarde o temprano ese fango va a manchar nuestras burbujas enrejadas, atestadas de cámaras de vigilancia y tapabocas.


Entonces, ¿Cuál sería la solución para que las artes dejen de estar tan desligadas de su contexto? ¿Cómo dejamos atrás estas realidades autistas de seres que toleran la matanza de líderes sociales o la ignoran? ¿Cómo construimos prácticas artísticas que colaboren en la organización y la expresión de las necesidades sociales? ¿Cómo hermanamos las artes con su contexto por medio de la acción simbólica, heterárquica y colectiva que pueda dar cuenta de las realidades más urgentes que están cercenando la vida de una comunidad? ¿Cómo encontrar, como diría José Antonio Sánchez, un “arte efectivo en la esfera pública que pase por el reconocimiento de lo artístico y lo poético en las acciones reales”?5


Aparecen, entonces, en este panorama desolador las prácticas artísticas como elemento detonador y confrontador de dicho desencuentro entre arte y realidad: la investigación en artes, el arte como forma de organización propuesto por Marcelo Expósito6, las ASC7 de Pablo Helguera8, o las teatralidades liminales que estudia Ileana Diéguez9.


El objetivo fundamental de dichas propuestas, es volver a hermanar la realidad con el instrumento del arte, en nuestro caso de lo teatral. El teatro se transforma en práctica artística para gestionar las formas de cooperación entre diferentes y para experimentar un viaje trascendente por sentidos y sensibilidades.


CON ESTE NUEVO PRISMA, LAS ARTES TOMAN OTRO RUMBO


Si en el arte tradicional, según Expósito, la singularidad de la obra de arte es lo más importante, el valor de una obra artística como forma organizativa es poder ser reapropiable y transformable por otros. Su valor es el uso. El arte crea acciones que se diseminan en cantidad por la extremada sencillez de su ejecución. Son acciones artísticas fácilmente apropiadas y multiplicadas por ser sencillas. El artista español lo propone como una pedagogía de sí, en el espacio público. El arte como forma de organizar los cuerpos de forma colectiva en una manifestación, en una protesta, en un territorio que está siendo vulnerado. Los cuerpos en el espacio público y en los territorios como un ejercicio de contrapoder. La creación de otras narrativas que conduzcan a macrorelatos que se opongan a los ofrecidos por los poderes dominantes y que realmente den cuenta de la multiplicidad de miradas y puntos de vista que construyen las comunidades en sus territorios. Obras que restituyen el vínculo social destruido por los fascismos en la historia de la humanidad. Por tanto, según Expósito, son obras que no realizan una representación teatral tradicional, sino que realizan una producción en acto del vínculo social.


Este acontecimiento artístico que restituye el vínculo es aquello de lo que estamos urgidos en Colombia. Tras la firma de los acuerdos de paz entre el Gobierno nacional y las FARC-EP uno de los principales retos para el país es la construcción de escenarios de paz y reconciliación en los territorios, especialmente en aquellos lugares donde la violencia ha sido, a su vez, política e intracomunitaria.


Dentro de este panorama encontramos también las ASC (Artes Socialmente Comprometidas) concepto que propone Pablo Helguera. Al respecto, López de la Roche plantea lo siguiente:


Se desenfoca la obra de arte como principal propósito, objeto de atención y “producto”. Es reemplazada por un proceso de interacción social, es decir, entre seres humanos, que se planifica y desarrolla: hay trabajo colaborativo y diálogo crítico. En consecuencia, las ASC se basan en asociaciones de artistas y no artistas, en relación dentro de su contexto y el mundo, para el diseño y desarrollo de un proyecto de reivindicación social, durante el tiempo que dicho proceso lo requiera. Se rompe con la representación social de unas artes en la torre de marfil, dotadas de prestigio simbólico, aisladas de otras prácticas de la vida cotidiana y asociadas a élites que han adquirido la cualificación requerida y tienen una historia de relación con la alta cultura10.


Este tipo de prácticas artísticas, se crean constantemente en muchos países de Latinoamérica. Es famoso el siluetazo de la época de Las abuelas de la plaza de mayo de Argentina, o la lavada de bandera de Perú. Son acciones que inestabilizan, generan vínculo y, a través del símbolo, impactan en el inconsciente colectivo de la sociedad. Dice D´Arvor “Si hay un lugar en el mundo donde el arte del teatro y su práctica juegan a diario una función política, social y cultural relevante, ese lugar es Latinoamérica”11.


Paradójicamente en Colombia, el tercer país más desigual del mundo, no se utilizan todo lo que se pudiese. Varios artistas han buscado conectar el arte con la realidad; en el ámbito teatral: El teatro La Candelaria, El Teatro Experimental de Cali, Mapa Teatro, el Teatro Petra con su Labio de liebre; en el performance: Álvaro Villalobos, Rosemberg Sandoval, entre otros. Pero, desde mi punto de vista, para la urgencia social que requiere el país, el arte no causa ninguna incidencia en la formación del colombiano. Pareciera que olvidamos las palabras que recogen pensadores como Jesús Martín Barbero, quien propone un arte no para ser buenos artistas sino para hacer mejores seres humanos. O las ideas de Rancière, que invitan a un arte que genera mayor sensibilidad en el ser y, por ende, mayor capacidad de disenso.


Por tanto, al ver un arte incapaz de incidir dentro de una sociedad, en momentos cuando esta necesita una profunda transformación, y no tener las agallas de intentarlo, sería de mucha cobardía.


Esta introducción a modo de manifiesto, me ubica en el inicio del relato que procedo a compartir.


RELATO


En medio de la realidad planteada antes y en la búsqueda por penetrar en ese fango y buscar horizontes poéticos y políticos fértiles, no solo para mí sino para otros artistas y la realidad, en agosto del año 2018, después de finalizadas las elecciones presidenciales que dejaron a Iván Duque como presidente de Colombia, el descontento y la indignación eran tantas que muchos y muchas decidimos juntarnos como fuera a hacerle resistencia a un gobierno tremendamente peligroso. Es así como inicia un tejido de urdimbre entre miembrxs del movimiento social, comunidades, docentes, artistas y ciudadanxs del común que, inquietxs por crear mecanismos artísticos lúdicos de comunicabilidad que despertasen y alertasen a la ciudad, comenzamos a juntarnos para hacer presencia en marchas, plantones, asambleas y paros, activando las prácticas artísticas como herramienta fundamental de la acción colectiva.
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