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			/ PRESENTACIÓN

			Por Federico Escribal

			Cátedra Libre de Gestión Cultural–Facultad de Artes–Universidad Nacional de la Plata

			Siempre resulta grato dar la bienvenida a una nueva publicación. En este caso, el trabajo Cultura Independiente La Plata, compilado por Rocío Bergé y Martín Zúccaro, en el que valiosas miradas se aproximan a la trama de la organización popular de la cultura y las artes en nuestra ciudad desde múltiples disciplinas y enfoques, trae algunas alegrías adicionales. En primer lugar, como gesto de resiliencia, después de dos años trágicos para el mundo, la región, la Argentina y nuestra ciudad. Años de encierro y de pérdidas sensibles, que impactaron en nuestras familias, amistades e instituciones y que requieren ser transitadas y dueladas. Seguramente en esto el arte también tiene mucho para aportar. En segundo lugar, la alegría por la mencionada transversalidad disciplinar y la presencia de académicos comprometidos con la realidad de su tiempo y lugar, entre los cuales hay varias y varios de nuestra casa, la Facultad de Artes. En tercero, porque esta publicación es un signo más de la vibrante actualidad del arte y la cultura platense. Todo territorio es culturalmente determinado, pero el platense, si se me permite, un tanto más, por su intensa tradición, sus genealogías creativas y su lugar en la historia del arte nacional y regional.

			La Universidad Nacional de La Plata es ante todo un agente dinamizador de la vida cultural platense. Por un lado, aporta al ecosistema cultural local la presencia de una población diversa, primariamente juvenil y de múltiples procedencias, que se acerca a la universidad a formarse en un contexto creativo de excelencia. Por otro, facilita la circulación y exhibición de obra en sus múltiples dispositivos institucionales, entre los cuales la inauguración en 2018 del Centro de Arte y Cultura representa un último hito relevante. Pero muy especialmente, por la presencia de su Facultad de Artes, centro neurálgico para la formación en disciplinas artísticas, con la mayor afluencia estudiantil de un departamento de su tipo en toda América Latina. Un estudiantado heterogéneo, diverso en procedencias —con un componente de compatriotas de países vecinos importante y creciente— y creencias, pero comprometido también con la elaboración de una sociedad más justa y culturalmente soberana. En buena parte, es esa juventud la que motoriza la compleja configuración de lo que se engloba como sector independiente en este volumen. La independencia es el motor de las acciones que se perfilan y analizan a lo largo de los capítulos del libro, ya que, como bien sabemos, no hay sector posible absolutamente desvinculado del modelo social en el que está inserto, que lo constituye en tanto incluye/excluye de las dinámicas comunitarias vinculares, determinando prácticas y metodologías. Independencia, en estos términos, no implica escisión absoluta de lo político. Más bien por el contrario, las prácticas centradas en la comunidad que propone el circuito sobre el que este libro centra su atención reponen presencias y ausencias tanto del Estado como del mercado, dos de las grandes fuerzas reguladoras de la realidad social. En consecuencia, una lectura incisiva de los capítulos que lo componen también acompaña a la propia elaboración del lector de una mirada crítica sobre fortalezas y debilidades, tendencias en general, de los múltiples eslabones que constituyen esos dos polos (Estado y mercado), indispensable para un ejercicio prospectivo que permita identificar no solo aquello que merece ser mejorado o reformado, sino, especialmente, qué debemos construir para navegar el futuro y llevarlo hacia donde nuestros deseos compartidos lo orientan. Más allá de estos debates, que merecen ser profundizados, la condición de autogestivo o independiente constituye una identidad que cobija múltiples experiencias de intervención sobre la cultura como malla de sentido en nuestra ciudad, por lo que su análisis resulta necesario.

			En este sentido, desde la Cátedra Libre de Gestión cultural que funciona desde 2017 en nuestra Facultad, se ha observado que la pandemia actuó acelerando procesos organizativos del sector, posiblemente como una respuesta de canalización de la potencia creativa del sector, en momentos en los que la exhibición y el encuentro estaban restringidos a las modalidades virtuales por la cuarentena que requirió la crisis. Actualmente, analizamos el devenir de algunas de esas organizaciones —para cuyo mapeo utilizamos, metafóricamente, el mapa que la Universidad John Hopkins creó para la trazabilidad de los contagios del COVID—, desde la premisa de que la sustentabilidad política de las organizaciones del sector es un reto al que debemos aportar desde el sistema universitario para dar cuenta de los enormes desafíos que presenta la precaria situación endémica que lo atraviesa. Nuestra Facultad se dispone para intervenir más allá de la formación de las y los artistas, atendiendo al debate en torno a qué políticas culturales resultan conducentes a la promoción de los derechos culturales de la ciudadanía en su conjunto, así como a honrar los compromisos asumidos en relación a la condición del artista. En ese sentido, los debates de la gestión cultural son crecientemente acogidos en nuestra agenda, y pretendemos convertirnos en un espacio que dinamice los nuevos debates que se abren ante la aceleración de la digitalización, entre otros fenómenos que hacen al pleno acceso, al consumo y a la producción de cultura, así como a la plena capacidad de circulación de lo que se produce.

			Innegablemente, tenemos mucho para aprender como sociedad del entramado político-cultural que los capítulos del libro analizan: los sujetos, prácticas, miradas y abordajes, diálogos y reflexiones sobre los que se articula este volumen representan un laboratorio que nos damos a nosotros mismos para comprender cómo la comunidad se posiciona en relación a su propio futuro, y se da a su elaboración. Los editores han logrado conjugar una serie de análisis necesarios para comprender hacia dónde se dirige la producción simbólica de nuestra ciudad, y cuáles son las coordenadas particulares de esas tendencias. Si bien el presente está determinado por rasgos objetables —como la autoexplotación a la que se refieren Sáez y Del Mármol, que llevan a la movilización política del sector, como bien detalla Camezzana—, ese futuro deseado se ordena a partir de una serie de certezas. Esa “genealogía posible”, a partir de la identificación de las “condiciones necesarias” y el establecimiento de las “reglas del juego” mínimas, siguiendo las reflexiones de Amadeo, vuelve evidente que, cuando las y los agentes del sector cultural se liberan de las lógicas de competencia heredadas de la configuración liberal del mundo del arte y abrazan prácticas de cooperación imbricadas en las formas de entender lo común de las tradiciones populares suramericanas, encuentran trascendencia sobre los límites y regulaciones que la mercantilización absoluta de la vida dispone. Saludamos que este trabajo aporte una nueva capa de sentido para avanzar en ese destino.

		

	
		
			/ PRÓLOGO

			Por Martín E. Graziano

			Por la autopista. Por la infinita calle 44. Por Camino Centenario o las arboledas del Camino General Belgrano. Por los baches bíblicos de la ruta 11. Por atrás del cementerio, como si fuera una película de John Carpenter. Por cada uno de los infames caminos vecinales que se pierden entre las canchas de futbol barrial, la zona de las quintas y la noche de los tiempos. Hay muchas formas de ingresar al casco urbano de La Plata, pero la verdadera puerta de acceso al corazón de esta ciudad no solo está escondida: siempre está cambiando de lugar. Ahora la ves, ahora no la ves.

			Como buen platense, no nací en la ciudad. Llegué en algún punto de 1998 y, aunque empecé a asistir a la facultad y me deslizaba furtivamente en las fiestas que organizaban los centros de estudiantes del interior, me pasé buena parte de esos primeros años como un turista. Mejor aún, como un extraño. Las señales estaban ahí, pero esmaltadas con una pintura secreta. Claro que había pistas. La voz del Mono Pérez en Radio Universidad. Los anaqueles del fondo en la librería de Mario Lenzi. Un fanzine abrochado en Periodismo. El Cine Select a tres mangos. Una canción de Sergio Pángaro y Bacarrat que, en los altos ventanales de la medianoche de El Estudio, decía: “lluvia dorada cae otra vez / oro en polvo, Federico, yo te adoré / tren en Tolosa, tarde de sol / con la sensación de no hacer nada mejor”.

			Las epifanías solo tienen sentido para su protagonista, pero voy a intentarlo. Una noche, por las razones adecuadas, llegué demasiado temprano –o demasiado tarde– a un evento. De manera que seguí de largo y terminé acodado en la barra de Ciudad Vieja, viendo y escuchando otra cosa. Ahora lo veo: un Buster Keaton psicodélico que, parado sobre una banqueta, descubría las espinas en su voz de felpa. Una banda de rock que, a pesar de la gravitación de Buenos Aires, vindicaba su derecho a no cruzar la avenida 32 y probarse la corona del Principado. “Podría ser / el tirano que me obligue / a creer lo que no quiero. / Quizás, tal vez, / habitando una casa / en lo que pienso”. Esa tensión entre una música asociada al entretenimiento (a go-go, lounge, easy listening) y una lírica metafísica, era una bomba. Cuando se disipó el humo, tenía el hilo de Ariadna en las manos.

			Centros culturales, bares, casas abiertas, radios comunitarias, disquerías, salas de teatro. El Municipio sigue sin poder mapear el circuito platense porque es una figura evanescente que a veces se esconde bajo tierra y a veces cuelga del tendido eléctrico como los claveles del aire. La Plata es una ciudad hidropónica: sus raíces están siempre en el aire. Fundada por racionalistas y habitada por oleadas de estudiantes golondrina, ni siquiera rompe con el pasado o el futuro. Como en El día de la marmota, cada generación de artistas parece vivir en un presente continuo.

			Miren hacia arriba. Por un lado, los edificios promiscuos y atestados de estudiantes. Miren otra vez hacia arriba. Ahí están las torres de los burócratas. Las áreas de prensa de los ministerios, las gacetillas, las camisas limpias. Dos universos conectados por chicos y chicas que, cuando marcan la tarjeta de salida, se ponen las zapatillas y componen su canción. Fundan su propia editorial o filman su corto en blanco y negro. Es así. Con los químicos adecuados, La Plata revela el negativo perfecto del ideal apolíneo: la proporción áurea aplicada al empleado público. El plan masónico que se fue al carajo.

			Claro que nada nace de un repollo. Durante los días de la fundación, Dardo Rocha y su consorte de racionalistas dispusieron hasta un mapa forestal sobre el trazado urbano. Ustedes saben: plazas cada seis cuadras, naranjos para perfumar la calle 47 y plátanos robustos para techar las avenidas 51 y 53. Tipas frente al Colegio Nacional, jacarandás en las plazoletas. Nogales negros en 37 y una doble hilera de ginkgos en el camino del museo. A pesar del mito, los tilos germanos de la avenida 7 no son una variedad medicinal. Qué decepción. Todos estos tilos, punteando aquí y allá la sintaxis verde de la ciudad, no pueden curar. Lo que cura, es otra cosa.

			La respuesta, mi amigo, está soplando en este libro.

		

	
		
			/ INTRODUCCIÓN. DE EMERGENTES Y EMERGENCIAS

			Por Rocío Bergé y Martín Zúccaro

			“Los días que se atraviesan

			como el concierto de un autor sin nombre

			que al fin se comprende

			para nunca más volverse a tocar…

			Mientras espero lo que suceda,

			lo que debe pasar”.

			(Mi Predicción–Mister América)1

			La Plata, ciudad imaginada o el lugar al que llegamos como estudiantes del interior a probar una carrera universitaria, configurando un sincretismo de identidades, tonadas y temporalidades diversas. ¿Quiénes inventamos la ciudad hoy? ¿Qué ciudad nueva imaginamos con cada proyecto cultural y artístico que instituye nuevos modos de ver y de vivir?

			Las diagonales, signo visual que nos identifica en relación con un afuera, y metáfora exacta para definir este encuentro transversal, plural, divergente, donde para hablar de lo local nos remitimos a orígenes, genealogías y trayectorias que confluyen al quedarnos y refundar con cada práctica micropolítica la ciudad que inventamos sobre su infraestructura.

			“La Plata es una ciudad con el tamaño ideal para ponerse a conspirar” afirmaba Esteban Rodríguez Alzueta en La Plata, ciudad inventada2, el libro que ya cumplió más de diez años y es una referencia ineludible para este que hoy nos convoca. Con esa frase sintetiza la escala, la idea de pueblo grande, donde todxs nos conocemos o sabemos en qué anda el otrx y en qué podríamos conspirar juntxs. Esta característica es algo que nos diferencia, y mucho, en ese contrapunto que significa estar tan cerca de Buenos Aires, la gran ciudad, la meca, donde muchxs aspiran llegar, aunque no todxs. Nosotrxs también somos ciudad capital pero en otro sentido, no nos percibimos así, aunque la centralización administrativa nos proponga lo contrario. Con este antecedente, y tantos otros comenzamos la tarea...

			¿Cómo hacer un cuadro con lo que está en movimiento y se desborda por su propia ebullición? De esta pregunta partimos hacia el desafío de ser curadorxs, de rescatar ciertas voces y relatos de prácticas que, de algún modo, se sistematizan y se vuelven parcialmente imperecederas a través de este libro. El juego de ponernos en el rol de curadorxs, en el sentido que propone Víctor Vich cuando habla de las cuatro identidades del gestor cultural (etnógrafo, curador, militante y administrador)3, nos plantea varios desafíos: a quiénes elegir y por lo tanto, a quienes dejar al margen, qué orden proponer, qué experiencias contar, qué sectores representar y desde qué ópticas. Inquieta la responsabilidad del recorte, es inevitable, no entra todo en un libro, y sin embargo, el espectro de lo conocido se abre hacia lugares nuevos. En el mismo proceso de rastrear

			para seleccionar, nos encontramos con unxs autorxs que nos dan nuevas pistas, y señalan otras posibles direcciones y referentes para ampliar el mapa. Entonces, esa curaduría se expande más allá de nosotrxs, y qué bien que así sea.

			Esta publicación es una suerte de observatorio, un mapa para conocer, repensar e intercambiar percepciones sobre la cultura independiente de nuestra ciudad. Lo primero que deberíamos resolver entonces es qué entendemos por independencia, ese valor que solemos presentar como estandarte. Claro que supone una dificultad, pero lejos de esquivar el asunto, decidimos emprender el camino, libres, sin pensar en rótulos, carteles indicadores y definiciones estancas, confiando en que el propio andar nos permita encontrar algunas respuestas; en cada charla, en cada experiencia, y en las distintas miradas que proponen lxs autorxs que nos acompañan.

			Como decía Eugenio Carutti. “El libro ha dejado de ser un objeto y se revela como un vínculo” y eso es lo que creemos y lo que queremos provocar aquí, un encuentro donde hacernos visibles entre nosotrxs y para toda la comunidad que retroalimenta la producción cultural independiente. Abriendo el diálogo a experiencias de otras ciudades, de aquí y de allí, para que el lector no-platense juegue también a compararse, analizarse y repensarse ¿En qué nos parecemos y en qué no? ¿Compartimos los mismos problemas y las mismas luchas? En este sentido, siguiendo el modelo de los libros que nos preceden en esta misma colección, convocamos autorxs a que escriban un texto, una mirada personal o compartida sobre algún subsector o tema, pero también organizamos conversatorios para hacer inteligencia colectiva, conceptualizando los vectores que mantienen vivo y encendido al sector. Y nos maravilla que el encuentro entre referentes de distintas escenas y circuitos artísticos y culturales se produzca en algunos casos por primera vez; efectos colaterales e incalculables que trae la producción de un libro, como la oportunidad para actualizar debates y producir nuevos sentidos sobre estos campos de acción. En esa búsqueda en torno al formato y el contenido, convocamos también a una artista visual a dialogar con los textos y producir nuevas derivas en forma de ilustraciones y apuntes visuales.

			Divergencia es sinónimo de desigualdad, disconformidad, desacuerdo, oposición, apartamiento, y también de diferencia, diversidad, disonancia, bifurcación. Nos gusta entenderla como una pluralidad de juicios, pensamientos y opiniones. Si ya el libro es un intento por captar algo de la esencia (plural) de nuestra ciudad, hacer una introducción es como hacer su raíz cuadrada, con la dificultad de presentar sin spoilear, con la carga negativa que tiene ese verbo en tiempos de series interminables. Pero ahí vamos…

			El solo hecho de ponerse a mirar el conjunto ya trae señales como faros que indican direcciones del devenir cultural local. Una ciudad con, por lo menos, siete festivales de cine de gestión independiente que montan pantalla todo el año, abriendo nuevas visiones del mundo a la comunidad. Una ciudad con una agitada y diversa vida musical que se posibilita y se sostiene por una cadena (¿o un círculo?) de productorxs, comunicadorxs, gestorxs de espacios, sellos y eventos, además de lxs músicxs propiamente dichxs, por nombrar solo algunxs. Una ciudad también con circuitos culturales barriales históricos y emergentes donde vecinxs, comerciantes, productores y agentes culturales toman la calle, hacen de la cultura una fiesta, un carnaval, una caravana de expresiones que se encuentran más allá de sus diferencias, donde lo diverso se hace potencia y la cultura toma todo.

			Siguiendo esta línea, el capítulo “La movilización va por dentro” nos lleva de paseo por experiencias que profundizan la relación entre arte y territorio, de modos bien distintos que nos invitan a parar para (re!)parar, y desarman lógicas enquistadas en los museos, a través del movimiento y la itinerancia. Abren, en definitiva, diagonales y bifurcaciones para el intercambio y el encuentro fuera de los circuitos hegemónicos del arte. Así es como dan combate también las editoriales independientes frente al poder del capital, se congregan en un clúster, arman sus propias ferias pero también transfieren conocimientos para una supervivencia mancomunada, porque saben “agenciar lo común”.

			En el horizonte de las artes escénicas y la música, emergen prácticas tendientes a la profesionalización que se afirman, militantes, en la visibilización del trabajo cultural, a la vez que se especializan y se dividen en roles, sobre la base de unas redes siempre afectivas. No obstante, la precariedad está a la orden del día, en una cuerda floja que no acompaña la creciente tendencia hacia trabajos culturales profesionales, con un Estado municipal de escasa o nula presencia en este ecosistema independiente. ¿Qué pasaría si ese Estado acompañara y potenciara con políticas públicas el accionar colectivo, desde el diálogo, la escucha, la articulación y la legitimación?

			Más allá de la ausencia, se tejen redes, vínculos de cooperación y colaboración para exigirle al Estado que se haga presente, que legisle e impulse lo que los agentes y espacios culturales esperan, para tener bases más sólidas sobre las que construir, para que el temporal de la pandemia no arrastre como un vendaval el trabajo de años. Estas redes crecen, trascienden las ideologías políticas de quienes las integran para configurar frentes de batalla desde lo que tienen en común: galerías de artes visuales, residencias, espacios culturales alternativos, salas de teatro independiente, etc. La bien llamada “Red Multicultural” es hoy la arteria principal de este sistema que se capilariza para ahondar en las profundidades de sus territorios, como en su momento lo fueron la Red de Centros Culturales y también otras.

			¿Dónde nos refugiamos cuando el tiempo económico, social y sanitario se pone inhabitable? En el proceso de hacer el texto que hoy tienen frente a ustedes, se atravesó la pandemia por la expansión del COVID-19 en todo el mundo. Esa interrupción que llegó para quedarse más de lo que esperábamos, nos hizo recalcular, como a todxs, y nos obligó a preguntarnos cómo íbamos a continuar con esta iniciativa. El mundo cambió para siempre y el impacto en el sector cultural, por no decir, en la cultura del futuro, se hizo sentir con vehemencia.

			Más precariedad, pero también más redes de contención. Cuando el tiempo se pone difícil, hay lazos que se rompen pero también otros que nacen. En el desafío de incorporar la escena actual a este observatorio que es el libro, recuperamos las voces de los espacios culturales, refugios de emergencia, nodos de la red que le dan relativa estabilidad al sector más allá de la materialidad de sus edificios y su infraestructura, por la misma perseverancia de seguir existiendo, y siempre gracias a la comunidad que se gestó en torno a cada proyecto y ahora sale a dar una mano porque siente el vínculo y se siente parte. Una sacudida histórica trae nuevas verdades.

			Estamos en emergencia. No es una problemática local y tampoco exclusiva de este ámbito, pero en un sector cultural históricamente precarizado se pone mucho más en evidencia. Las voces se hacen escuchar y se renueva el activismo por un trabajo cultural legitimado, por el Estado y la sociedad. En paralelo observamos más allá de lo evidente. La única emergencia no es la económica (y la sanitaria, por supuesto); hay también una emergencia creativa que hace contrafuerza y exhibe su estado de ebullición permanente a través del surgimiento de iniciativas innovadoras y colaborativas.

			Emerger, según una de sus posibles acepciones, significa aparecer o salir –una cosa– de detrás o del interior de otra. Y esta lógica es muy común en el sector independiente; proyectos que desaparecen o se terminan, pero también mutan, vuelven a surgir bajo otras formas, con otros nombres, pero con la fuerza intacta. Un proyecto da pie a otro y este a otro, como empujándose indefinidamente. Muchas veces son las mismas personas que los sostienen, reagrupándose y formando nuevos equipos de trabajo, quienes despiden a compañerxs que abandonan la cruzada o emprenden nuevos caminos, pero incorporan nuevos integrantes que traen aires de renovación y disparan nuevas propuestas.

			En Imaginarios Urbanos, Néstor García Canclini propone: “Debemos pensar en la ciudad a la vez como lugar para habitar y para ser imaginado. Las ciudades se construyen con casas y parques, calles, autopistas y señales de tránsito. Pero las ciudades se configuran también con imágenes. Pueden ser la de los planos que las inventan y las ordenan. Pero también imaginan el sentido de la vida urbana las novelas, canciones y películas, los relatos de la prensa, la radio y la televisión. La ciudad se vuelve densa al cargarse con fantasías heterogéneas. La urbe programada para funcionar, diseñada en cuadrícula, se desborda y se multiplica en ficciones individuales y colectivas”.4

			A la reconquista de un sentido nuevo para nuestro sector independiente, que ponga de relevancia el carácter resiliente de los agentes culturales que tejen redes diminutas, territoriales, donde se intercambian nuevos sentidos para la transformación social, donde lo precario es, por ahora, una condición pero no un impedimento. Seguiremos militando el valor que aportan estos agentes, proyectos y espacios en la reinvención de nuestra ciudad cultural, porque la salida es colectiva y la calle es nuestra.

			

			
				
					1 / Mi predicción, Mister América. Letra: Gustavo Astarita. Del álbum Doméstico, 2015.

				

				
					2 / Artigas, C. (Comp.) (2010). La Plata, Ciudad Inventada. La Plata: Ed. Primer Párrafo.

				

				
					3 / Vich, V. (2018). ¿Qué es un gestor cultural? (En defensa y en contra de la cultura). En C. Yáñez Canal (Ed.), Praxis de la Gestión Cultural. Bogotá: Universidad Nacional de Colombia.

				

				
					4 García Canclini, Néstor (1997) Imaginarios Urbanos. Eudeba, Buenos Aires.

				

			

		

	
		
			1 / ¿QUIÉNES HACEN LA CIUDAD CULTURAL?

			SOBRE ARTE, TRABAJO Y ECONOMÍA EN LA PRODUCCIÓN ESCÉNICA AUTOGESTIVA

			Por Mariana Sáez y Mariana del Mármol
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			La Plata es una “ciudad cultural” o al menos ese es uno de los slogans con los que la presenta la gestión municipal en los últimos años y el nombre con el que puede encontrarse a la Secretaría de Cultura y Educación local en redes sociales. No obstante, ni este slogan ni la agenda cultural del municipio se sostienen únicamente en las actividades y producciones impulsadas y gestionadas desde el Estado municipal, sino también, y en gran medida, en la actividad realizada desde el sector que suele autodenominarse como independiente o autogestivo.

			La producción artística independiente tiene en la ciudad de La Plata una larga historia que contribuye a otorgar sentidos, valores y marcos de referencia a este modo de producción. Históricamente, y en especial para el caso de las artes escénicas, lo independiente se ha definido por oposición a las lógicas que orientan la producción cultural comercial y en el marco de una compleja relación de tensión y demanda respecto del Estado, reivindicando la capacidad de producir con muy escasos recursos y sosteniendo la autonomía (estética y organizativa) como valor central y característico de este modo de producción.

			Si bien esta forma de comprender la propia práctica sigue orientando la definición identitaria y los modos de producción de lxs artistas platenses, en los últimos años la lucha por el reconocimiento de su actividad en términos laborales puso en crisis muchas de las premisas centrales a partir de las cuales se definió tradicionalmente este sector, dando pie a un importante abanico de preguntas: ¿hasta qué punto es posible hablar de un hacer realmente independiente o autogestivo? ¿Cuál es la red de relaciones que sostiene este hacer? ¿Qué rol ocupan las instituciones del Estado en esa configuración? ¿Qué tipo de interacciones y conflictos emergen de la definición de los participantes de este circuito como artistas y como trabajadorxs? ¿Qué tipo de tensiones surgen entre trabajo y militancia? ¿Qué pasaría si el sector artístico independiente dejara de producir?

			/ Manijas sí, autoexplotadxs también

			En el ámbito de las artes escénicas autogestivas de la ciudad de La Plata, la posibilidad de producir (obras, encuentros, festivales, residencias, laboratorios) por puro deseo y prepotencia de trabajo, sostenidxs mucho más en el hacer colectivo que en los escasos recursos o apoyos que puedan llegar a obtenerse del Estado y, en la mayoría de los casos, sin remuneración alguna, suele ser vivida como un orgullo. Ser “manija”, entusiasmarse con proyectos y realizar las acciones necesarias para lograr llevarlos adelante, es algo que se valora positivamente en este ámbito.

			Sin embargo, esto no implica que la gratuidad de esta tarea se naturalice por completo o que el vínculo con la práctica artística se conciba en términos vocacionales. Por el contrario, la identificación de lxs artistas escénicxs como profesionales y trabajadores del arte y la cultura y la reivindicación de su actividad como trabajo es uno de los discursos que más fuerza ha tomado en los últimos años y una parte importante de quienes participan de este circuito desarrollan complejas estrategias para hacer de su actividad artística un medio de vida.

			En el marco de estos procesos ciertas ideas sobre el trabajo independiente o autogestivo comenzaron a ponerse en crisis. Una de ellas es la creencia de que producir por fuera o sin apoyos significativos por parte del Estado u otras instituciones tiene la ventaja de permitir un hacer libre de condicionamientos y que, a fuerza de trabajo y voluntad, cualquier cosa es posible desde la autogestión. Comenzaron a volverse visibles algunas de las facetas más negativas del trabajo autogestivo, siendo cada vez más frecuente el uso de términos como autoexplotación y precarización para referirse al propio quehacer y habituales las referencias a cómo lo independiente también genera restricciones.

			Las nociones de autoexplotación y autoprecarización, así como otras ideas que alertan sobre los vínculos y similitudes entre el trabajo artístico y los mecanismos del capitalismo contemporáneo, fueron desarrolladas por autoras como Isabell Lorey y Bojana Kunst (entre otrxs) en diálogo con la propuesta de Luc Bolstanski y Eve Chiapello (1999) sobre los vínculos entre la subjetividad artística y las estrategias del capitalismo posindustrial.

			Estas autoras señalan que lxs productorxs culturales llevan a cabo una “precarización elegida para sí” (Lorey, 2006) contribuyendo de ese modo a producir las condiciones que permiten convertirse en parte activa de las relaciones políticas y económicas neoliberales. Sitúan los inicios de esta “precarización elegida” en los movimientos de los años sesenta en los que lxs artistas buscaron diferenciarse de las condiciones de trabajo normales y de las coacciones que se asociaban a las mismas. Decidir en qué y con quiénes trabajar, aunque esto implicara formas más precarias de vida y trabajo, era considerado una vía para alcanzar mayor libertad y autonomía.

			Sin embargo, tal como señala Lorey, “son precisamente estas condiciones de vida y trabajo alternativas las que se han convertido, de forma creciente, en las más útiles en términos económicos, puesto que favorecen la flexibilidad que exige el mercado de trabajo” (2006, p. 11) de modo tal que no solo no han logrado oponerse a la normalización sino que se han vuelto parte de los mecanismos centrales de la gubernamentalidad neoliberal.

			En línea con estas reflexiones, la filósofa y dramaturga eslovena Bojana Kunst plantea que todo aquello que en principio es visto como liberador, resulta tener un efecto devastador sobre la vida de lxs sujetos, una vida marcada por una incesante actividad que lxs lleva “de un trabajo a otro, de un compromiso político y laboral a otro” de modo tal que su vida laboral desborda todas las otras dimensiones de su existencia y la buscada libertad se transforma en “dependencia cotidiana a un sinfín de tareas y proyectos” (2015a, p. 163).

			Como hemos desarrollado en trabajos anteriores (Del Mármol, Magri y Sáez, 2017; Del Mármol, 2020) la descripción del trabajo artístico y cultural realizada por estas autoras coincide en gran medida con los modos de funcionamiento de la producción escénica independiente de la ciudad de La Plata, la cual se sostiene fuertemente en el deseo y el orgullo de producir aun en ausencia de apoyos económicos y/o institucionales y en el marco de un conjunto de vínculos de amistad y reciprocidad en el seno del cual se construye el imaginario sobre los aspectos positivos de esta forma de producir. Estos vínculos afectivos funcionan como una suerte de red que sostiene y a la vez impulsa aquello que las estructuras oficiales solo acompañan de un modo muy parcial y fragmentario, por medio de algunos programas de subsidios o proyectos esporádicos. Alimentan el “gran caldo de cultivo en ebullición de proyectos compartidos y encuentros colectivos” (López, 2015, p. 4), suplen con entusiasmo contagioso la ausencia de recursos económicos, multiplican el deseo. Y al mismo tiempo ayudan a soportar la inseguridad y la precariedad que conlleva este tipo de actividad, de modos tanto emocionales como materiales.

			Esta posibilidad de producir aun en ausencia de apoyos económicos y/o institucionales, sostenidxs por redes de amistad y reciprocidad y estimuladxs por las ganas y el deseo, suele ser vivida con orgullo por la gran mayoría de lxs artistas platenses, quienes encuentran en este modo de producción una vía de resistencia. Sin embargo, las miradas más críticas que denuncian el carácter autoprecarizante que implica este modo de producción comenzaron a circular cada vez con más fuerza en los últimos años y la preocupación por la autoexplotación se volvió parte de muchas de las charlas y discusiones de la comunidad de la danza y el teatro local. No obstante, que estos mecanismos se vuelvan más visibles no traza necesariamente un camino a seguir, especialmente en un contexto como el platense, en el que la vía autogestiva se presenta casi como la única forma de producción posible5. ¿Cuál podría ser entonces la alternativa?

			Desde un contexto completamente ajeno al platense, una de las autoras anteriormente citadas, Bojana Kunst (2015b), refiere a ciertos argumentos sobre el arte y su productividad que deberían ser pensados de manera desobediente para que lxs artistas puedan resistir a la explotación de su poder creativo. Estas desobediencias tienen que ver con la relación entre el arte y la economía: la autora propone que más que señalar que las artes forman una parte importante de la economía contemporánea y de las industrias creativas, generando valor económico, debe evidenciarse que el arte no está conectado a la economía de la producción de valor sino que está, por el contrario, mucho más cerca del gasto sin objetivo. Plantea que en un momento en el que numerosos tipos de trabajo y actividades (no solo artísticas) se vuelven “inútiles” e innecesarias, exigiendo actualizaciones constantes en pos de demostrar la capacidad de adecuarse a las nuevas necesidades del mercado laboral y la productividad del propio quehacer, evidenciar los errores, la pasividad y la pereza (recursos que se encuentran presentes en muchas obras de arte contemporáneo) se constituyen también en un gesto de resistencia. En línea con estas propuestas, la autora señala como una vía de resistencia la posibilidad de trabajar menos en un contexto que nos exige permanentemente trabajar más.

			¿Cómo caben estas ideas en el contexto de la producción escénica autogestiva de la ciudad de La Plata? ¿Es posible sostener que la cultura no produce valor y seguir defendiendo que se reconozca a lxs artistas como trabajadorxs? ¿Cómo resuena en nuestro contexto la invitación a hacer menos? ¿Es posible pensar en dejar de hacer?

			/ ¿Dejar de hacer?

			Varios han sido los espacios generados por lxs artistas escénicxs platenses para discutir sobre la especificidad de sus modos de producción y sobre la necesidad de pensar su tarea como un trabajo. En uno de estos espacios, un ciclo de charlas sobre el quehacer artístico independiente realizadas en las tres últimas ediciones del Festival Danzafuera6, la necesidad de detenerse, elegir más y hasta dejar de hacer aparecieron en numerosas oportunidades.

			En el primero de estos encuentros, la necesidad de hacer menos emergió como la medida primordial contra la sobreocupación característica de lxs artistas que producen de modo autogestivo. Se habló de la necesidad de cuestionar la idea de que “en lo independiente todo es posible”, evidenciando los costos (en términos de cantidad y calidad de tareas realizadas, agotamiento físico y emocional y, en ciertos casos, endeudamiento económico) que genera el imaginario de que es posible sumarse a infinitos proyectos y que una actitud de “entrega absoluta” hará posible la realización de empresas de cualquier magnitud. En relación con esto se planteó la necesidad de hacer menos, elegir en qué espacios y con quiénes trabajar (y en cuáles no). Sin embargo, hubo un acuerdo generalizado en que no era una opción dejar de hacer. Apareció, entonces, por un lado, una ruptura con la mirada ingenua que se aferra solo a la potencia del hacer autogestivo invisibilizando sus costos y, por otro lado, cómo a pesar de que la idea de hacer menos o detenerse y elegir qué hacer emerge como algo necesario para no caer de forma irreflexiva en la autoexplotación (o, como se mencionó en una de las charlas, volverse funcionales al discurso del emprendedurismo), en ninguno de los casos parece ser una opción dejar de hacer.

			En otra de las ediciones de este ciclo, esta idea volvió a ponerse sobre la mesa cuando una de las artistas participantes, vinculó el hacer (y el dejar de hacer) con una responsabilidad política. Señaló que los festivales, así como muchos otros proyectos producidos de manera autogestiva en la ciudad, cumplían un importante rol en la comunidad de las artes escénicas al producir política cultural y al generar, gestionar o redistribuir recursos entre lxs artistas en un contexto en el que el Estado no tenía políticas similares. En esta misma línea se refirió al trabajo de agrupaciones como Aciadip o la Red Multicultural que se sostienen como parte de una militancia colectiva que busca transformar el estado de situación. Así, dejar de hacer en estos contextos implicaría dejar de sostener espacios que intentan promover mejores condiciones para la vida y para la producción artística de la comunidad. Y sin embargo, como en una suerte de cinta de moebius, es justamente el compromiso por sostener este tipo de espacios el que nos lleva a participar en un sinfín de proyectos y nos deja atrapadxs en las redes de la autoexplotación.

			Ocurre así, por ejemplo, que los equipos que impulsan lxs numerosos festivales que se organizan de manera autogestiva en La Plata intentan movilizar recursos económicos en pos de generar puestos de trabajo para lxs artistas participantes, y eventos culturales abiertos y accesibles para visibilizar la producción de artes escénicas en la ciudad. Sin embargo, la militancia por parte de lxs organizadorxs por reconocer la participación de las compañías seleccionadas y artistas invitadxs en términos de trabajo mediante una retribución monetaria, implica, contradictoriamente, incrementar de manera notoria sus horas de trabajo impago (o muy mal pago), y la retribución ofrecida a lxs artistas participantes en algunos casos es tan baja que termina siendo considerada un “pago simbólico”. ¿Significa esto que la producción de las artes escénicas realizada en el circuito autogestivo moviliza una cantidad tan escasa de recursos económicos que vuelve imposible pensarla en términos productivos? ¿O podríamos pensar en un dinero que este sector no ve o no maneja directamente, pero que existe de manera virtual o potencial?

			La tercera y última edición de las mesas de diálogo cuyos intercambios hemos estado compartiendo tuvo la particularidad de estar conformada por representantes de varios de los numerosos festivales que se organizan desde el circuito autogestivo de nuestra ciudad y la localidad vecina de Ensenada. Tres de ellos, AÚRA, 96 horas danza y el propio Danzafuera, específicos de artes escénicas, y otros (FICE –Festival Internacional de Cine de Ensenada–, Espacio QUEER –Festival de Cine sobre Diversidad Sexual y Género de la ciudad de La Plata– y Tranza –Encuentro Federal de Gráfica–) ligados al cine y a las artes visuales. Uno de los temas que surgió en la charla fue el vínculo que cada uno de estos eventos establecía con el sector estatal y la denuncia de cierta apropiación simbólica por parte del Estado municipal de la producción cultural generada desde el ámbito independiente. Dado que muchos de estos festivales utilizan espacios públicos (tales como plazas o playones), la mayoría de sus organizadorxs habían tramitado permisos para el uso de los mismos. Adicionalmente, y como parte de la búsqueda de recursos que suele implicar la organización de estos eventos, algunxs de sus organizadores habían consultado funcionarixs municipales sobre la posibilidad de recibir algún tipo de apoyo, por ejemplo, mediante la impresión de programas, el préstamo de equipamiento o la difusión del evento en los medios de comunicación oficiales. La anécdota compartida por lxs distintxs participantes de la mesa fue que al solicitar este tipo de apoyos o autorizaciones, lxs representantes del Municipio con lxs que interactuaban les solicitaban que a cambio de los mismos colocaran el logo de la municipalidad en los programas o cualquier pieza de difusión entregada por los festivales. Este tipo de requisitos eran solicitados aun cuando lo único que estaba brindando el Municipio era la autorización para el uso de un espacio al aire libre (por ejemplo, una plaza) e incluso ante la negativa o negligencia respecto de cualquier otro tipo de apoyo solicitado. Es decir que en reiteradas ocasiones el Estado municipal pretendió (o logró) poner su sello en eventos a los que no les brindó más que la autorización de emplazarse en la vía pública.

			Decíamos anteriormente que los montos de dinero movilizados por estos eventos suelen ser tan bajos7 que la remuneración que logran otorgar a lxs artistas participantes suele ser escasa, y que en los muy eventuales casos en que lxs organizadorxs acceden a un cobro, este resulta irrisorio si se tiene en cuenta el tiempo que han destinado a su labor. Pero ¿qué ocurriría si sumáramos el dinero invertido en otros rubros (pasajes, alojamiento, comida, diseño y comunicación)? ¿Y si tuviéramos en cuenta el valor económico de todos los recursos que se ceden en préstamos o se dan en canje, como así también las horas de trabajo de todas las personas involucradas? ¿Cuánto le costaría al Estado municipal financiar esta producción?

			¿Y si además de los recursos movilizados por los festivales contáramos aquellos puestos en juego por los diferentes grupos de teatro y de danza que crean, producen, difunden y presentan obras en salas independientes y ocasionalmente también en teatros del Estado que (con suerte) pagan las presentaciones puntuales pero rara vez el tiempo de producción?

			¿Y si además de la danza y el teatro tuviéramos en cuenta las murgas, los carnavales, los espectáculos circenses, la enorme y diversa producción musical, el cine independiente, la literatura, la producción editorial independiente, las artes plásticas y el gran volumen de proyectos artísticos que se sostienen desde el ámbito autogestivo? ¿Seguiría siendo La Plata una “ciudad cultural” sin toda esta producción?

			/ Convidadxs de piedra

			En un trabajo recientemente publicado sobre las implicancias de la Renta Básica Universal en el sector artístico-cultural, basado en el análisis de algunas experiencias europeas, el sociólogo argentino Matías Zarlenga señala el rol de las industrias culturales en el desarrollo económico de las ciudades, advirtiendo cómo estos procesos sitúan a lxs artistas en una paradoja:

			Mientras, por un lado, la cultura y la creatividad se “celebran” y convierten en el centro y motor de la reconfiguración y desarrollo económico de numerosas ciudades y territorios a partir de políticas de regeneración cultural urbana, la promoción de eventos y festivales, el desarrollo de distritos culturales, la atracción de “talentos creativos” y la promoción del emprendedurismo cultural. Pero, por el otro, los/as productores/as artístico-culturales se convierten en los “convidados de piedra”, sufriendo un proceso de precarización en sus condiciones laborales y de existencia en el marco de políticas de austeridad y recortes presupuestarios a la actividad artístico-cultural en su conjunto. (2020, p. 4)

			Convidadxs de piedra. Así parecen sentirse lxs artistas independientes platenses y mucho más a partir de la situación de crisis en la que lxs ha puesto la pandemia. Es por eso que desde el inicio del ASPO8 han avanzado en sus procesos de organización para reclamar al Gobierno municipal que reconozca la emergencia en la que se encuentra el sector cultural y responda a la misma mediante una serie de medidas que van desde la creación de una mesa de diálogo y de fondos específicamente destinados a atender a la situación de crisis hasta la ejecución completa del presupuesto municipal destinado a la cultura y el pago de contratos largamente adeudados. Un reclamo que logró encauzarse en un proyecto de ordenanza municipal (redactado por representantes del sector y avalado por miembros del bloque opositor del Concejo Deliberante local) que fue presentado para su tratamiento en los últimos días de agosto de 2020 y una carta abierta al intendente en el que se lo exhortaba a dar curso a las acciones previstas por esta reglamentación.

			Al mismo tiempo, las organizaciones de artistas9 intensificaron sus acciones para generar redes de sostén entre compañerxs, promover diálogos internos sobre la situación del sector, compartir estrategias y recursos para poder seguir trabajando por medio de la virtualidad y gestionar recursos para quienes se encuentran en situaciones de mayor vulnerabilidad, siendo una de las principales banderas de estas acciones la visibilización de lxs artistas como trabajadorxs.

			De este modo, la crisis generada a partir de la pandemia activó formas de vinculación ligadas a la cooperación (características de este sector) al tiempo que amplificó muchos de los procesos que venían tomando fuerza entre lxs artistas escénicxs locales en los últimos años: su identificación como trabajadorxs (la cual ya tiene su historia pero se instaló de manera mucho más extendida al interior del colectivo artístico), la demanda hacia el Estado municipal para que reconozca el valor de su aporte a la producción cultural de la ciudad (la cual pudo materializarse en una ordenanza municipal que recibió el apoyo de representantes del poder legislativo local y aunar en una sola voz el reclamo y la posición de distintas organizaciones articuladas en red), y el interés de lxs artistas en participar en los procesos de gobernanza y toma de decisiones respecto de la acciones estatales ligadas a la cultura (algo que tampoco se inició con la pandemia pero que sí parece haberse extendido y consolidado al interior de una comunidad en la que hasta hace pocos años el Estado parecía ser mucho más un otro que un actor con el que dialogar y un espacio en el que participar).
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