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    En memoria de Leslie Kalmar Stokoe

  


  
    


    
      Este libro nació como un trabajo compartido entre mi hermana Leslie y yo. Recorrimos los manuscritos de nuestra madre, sus notas, sus intuiciones, sus gestos escritos, sus conceptos prístinos. Leslie partió antes de que pudiéramos concretar esta obra, pero su mirada, su sensibilidad y su amor por nuestra disciplina permanecen en cada página.


      Este libro está dedicado a ella, a su modo de comprender la vida, a su inteligencia y a su presencia, siempre en mí.


      Que estas páginas honren su memoria y continúen el camino que iniciamos juntas.

    

  


  
    
      A Sebastián Lavigne Kälmar, amado nieto de Patricia Stokoe.


      A Jazmín y Joaquín Klas,sus bisnietos del corazón, a quienes no llegó a conocer.

    

  


  
    
      
Agradecimientos


      En nombre de mi hermana Leslie y en el mío propio, agradezco a Daniel Kaplan, director de la editorial Noveduc, su visión e invitación a recopilar los manuscritos inéditos y textos de nuestra madre que han estado fuera de catálogo durante tanto tiempo. Este libro es un homenaje y un legado destinado a ser apreciado por generaciones de alumnos, por colegas y por todas las personas que abrazan nuestra amada disciplina.


      Agradezco a Oli Mesa Kaplan, nieta de Daniel Kaplan, quien a sus cuatro años y sin saberlo nos puso en contacto en circunstancias insólitas. De ese feliz encuentro ha nacido la posibilidad de realizar esta recopilación y edición.


      Agradezco también la orientación profesional de Silvina García Guevara para lograr el primer armado de este libro, que en su intento inicial parecía un auténtico rompecabezas.


      Agradezco a Liliana Szwarcer su arduo y paciente trabajo de revisión del texto, así como su cuidado y sugerencias de estilo, siempre respetuosas de la particular manera de escribir de Patricia.


      Agradezco muy especialmente a Olga Nicosia y Mercedes Oliveto, quienes han colaborado en la mirada final del material. Por haber conocido de manera cerca a Patricia y abrazado los principios de la Expresión Corporal y Sensopercepción, pudieron aportar su experiencia mediante observaciones, la elaboración de cuadros y diversas mejoras para la transmisión de este legado.


      Agradezco a Isabel Etcheverry su entrañable acompañamiento a lo largo del proceso de recopilación de materiales para este libro y por brindarnos la conferencia del Primer Congreso de Educación Física y Ciencias, UNLP, de septiembre de 1993.


      Agradezco a Daniela Sassi y Santiago Sassi por brindarnos su consentimiento para incluir, en el capítulo VII, el texto del libro El proceso de la creación en arte, escrito por su madre, Alicia Sirkin, y la nuestra, Patricia Stokoe.


      Agradezco a Julia Pomies y Carlos Martos su acompañamiento a través de la publicación de textos de Patricia en la revista Kiné y también el haber hallado los gráficos de los “piecitos” que ilustran las prácticas de un minuto.


      Agradezco enormemente a Violeta H. de Gainza, Aída Rotbart, Ruth Harf, Marina Gubbay, Antonio Cardona Linares, Ibotí Etcheverry, Ailén Vázquez, Silvina Szperling, Laura Chertkoff y Juan Klas su acompañamiento y cada uno de los invalorables aportes realizados a lo largo de los años que nos permitieron concretar esta recopilación.


      Agradezco, sobre todo, a mi amado marido Adrián Klas: su música, sus pensamientos, su poesía y su amor me han cobijado y acompañado a lo largo de muchos años. Sin él no hubiera podido realizar esta minuciosa, extensa y ardua tarea.


      Para recodar a nuestra madre, comparto estas palabras de Leslie: “Agradezco profundamente a nuestra madre su vitalidad, su genio, su pasión y su clara visión. Ella es una referente que siempre nos inspira fuerza y admiración”.

    


    
      

    

  


  
    
      
        
          P


          PRÓLOGO

        

      

    

  


  
    
      
        
          [image: Mujer sonriendo con dos niños abrazados.] 

          Patricia con sus hijas (1961). Fotografía de Hugo Kalmar.

        

      

    

  


  
    
      Mi madre


      Ahora que ha fallecido, la han dejado en la tierra./ Crecen las flores, las mariposas sobrevuelan…/ Ella, la ligera, apenas mordió la tierra./ ¡Cuánto dolor fue necesario hasta que se volvió tan liviana!
 Bertolt Brecht 1


      Desde niñas, vimos a nuestra madre escribir temprano por la mañana, los domingos, a la vera de su mesa turquesa. Lo hacía traduciendo su pensamiento del inglés. Muchos de sus textos fueron producidos para conferencias en las que, más que leer, hablaba, con su inflexión apasionada y su característico encanto, humor y agudeza. A lo largo de más de cuarenta años, acompañó con infinidad de manuscritos su prolífera tarea como creadora, artista y docente. Volcaba sus reflexiones en cuadernos de notas y hojas sueltas, amontonando carpetas con la planificación de sus clases, cursillos, seminarios, conferencias, programas, proyectos, entrevistas, cartas y anotaciones personales. Incluso tenía por costumbre registrar prolijamente los diálogos de todas las reuniones mantenidas con colegas y alumnos en cuadernos que luego apilaba y pasaba de un año al siguiente.


      En 1996, cuando falleció, supimos que todo ese material debía ser preservado y, en lo posible, convertido en digital. Muchos textos habían sido tipeados, pero ninguno digitalizado. Leslie y yo, algo abrumadas por la magnitud de lo que nos esperaba, emprendimos esa tarea pacientemente, clasificando papeles y digitalizándolos, tenaces en el deseo de que algún día llegaran a ser publicados. Tuvimos la dicha de recibir la ayuda de varias manos amigas que anhelaban hacer posible esa edición. Trabajamos con el íntimo deseo de que estos pensares puedan llegar más lejos aún, convencidas de que no conocemos los alcances de la Expresión Corporal-Danza, esta “danza creativa al alcance de todos”, y de la Sensopercepción, que Patricia creó hace tantos años.


      La tarea de organizar ese material no ha concluido. Aún hoy seguimos clasificando textos y encontrando escritos en pequeños papelitos sin fecha, o doblados entre otros tantos, como para que esos pensamientos no se le escaparan. Sabemos también el esfuerzo que le demandó escribir en castellano y traducir su propio pensamiento, que se le presentaba en inglés, su idioma materno. Patricia recurría a una constante revisión, con búsqueda de sinónimos y del modo de reunir y sintetizar en palabras escritas lo que al hablar le brotaba con gran facilidad, pues estaba dotada de una enorme capacidad de síntesis y de un agudo sentido del humor.


      Para este libro hemos seleccionado textos suyos elaborados en diferentes épocas, desde los años cincuenta –cuando regresó a su país, Argentina– hasta su fallecimiento. Estos giran alrededor de los temas centrales del trabajo de su vida: su mirada sobre la danza; la creación de la Expresión Corporal y la Sensopercepción; pensamientos sobre la esencia del ser humano; los principios éticos y estéticos que sostuvieron su visión social, artística y pedagógica; el método, las técnicas y la poética de la disciplina.


      Desde su espíritu curioso e investigador, Patricia solía reescribir y redefinir su actividad constantemente en relación con los contextos, la información recibida, los diálogos e intercambios que estuviera manteniendo en cada momento. Pero ciertamente hubo un eje de coherencia y honestidad que atravesó su obra a lo largo de tantos años dedicados a su labor. En este libro aparecen, entonces, diversos modos de nombrar y definir plásticamente su tarea.


      No es nuestra intención efectuar una exégesis de su pensamiento; solo deseamos presentarlo, sin modificar su escritura, en una selección que incluye textos inéditos, algunos que habían sido preparados y compartidos entre sus alumnos y otros que pertenecen a la reedición de libros agotados, que ya no se encuentran disponibles en las editoriales. Hemos incluido los pocos y breves relatos sobre su historia –los únicos que encontramos escritos por ella misma– junto con algunas frases que saltaron de sus cuadernos y aparecieron aquí y allí, sin fecha. Los textos (escritos entre 1960 y 1996) son originales de Patricia.


      Nuestro archivo es prácticamente una gran recopilación de manuscritos, algunos de los cuales fueron transcriptos por sus secretarias de manera literal, a máquina, y desgrabados de audiocasetes por Leslie. La gran mayoría de ellos fue tipeada con paciencia a lo largo de estos últimos veinticinco años. Incluimos también algunos textos y conferencias que fueron publicados por editoriales que ya no existen o que nos cedieron nuevamente sus derechos. Estamos convencidas de que este tesoro que nos fue legado a ambas también es patrimonio de todo aquel que desee leer a Patricia Stokoe en sus palabras, acceder a su modo de pensar y a su particular decir. Desde aquellos días, la escritura evolucionó del tipeo a lo digital, que ella no conoció. Con una de sus hijas (Leslie) en España y la otra (Déborah) en Argentina, resultaba casi imposible duplicar cada archivo, por eso decidimos que permanecieran al resguardo en el Estudio Kalmar Stokoe, en Buenos Aires. Convertimos este camino hacia la publicación en una larga y paciente tarea de organización y paulatina recopilación a cargo de Déborah. Sin embargo, gracias a los avances digitales, pudimos ir preparando juntas el armado final de lo que ahora les entregamos con las palmas hacia arriba y el corazón abierto.


      Etimológicamente, la palabra “legado” significa “herencia”; es el aporte espiritual, emocional y cultural traspasado de padres a hijos. Nuestra intención es convertir esta compaginación de textos en el bello legado de Patricia a las futuras generaciones que abrazan esta disciplina y desean tener de referencia las palabras de su creadora, para desplegar desde allí un propio modo de reflexionar y escribir sobre la misma.


      Como dice la frase que alguna vez escuchamos, “lo mío lo tomo de otras manos”. Y lo entregamos hoy a otras manos, otras voces, otros rostros, para seguir haciendo uso del fuego creador.


      
        Nota


        
          1. My mother

        


        Now she was gone out, they left her in the earth/ Flowers grow, butterflies flutter overhead…/ She, the light one, scarcely dented the earth/ How much pain was needed till she became so light! Bertolt Brecht
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          INTRODUCCIÓN

        

      

    

  


  
    
      Como un pájaro libre/ de libre vuelo,/ como un pájaro libre,/ así te quiero. 
Adela Gleijer


      Patricia se crio en un campo del sur de la provincia de Buenos Aires, entre caballos, melodías que cantaba su madre, y cuentos y relatos que le contaba su padre, gran lector. Así nos crio ella a su vez, nutridas de narraciones, músicas, danzas y un sentido mágico y creador de la vida, de aquello que ancestralmente se sabe transmitir por tradición oral, como este antiguo cuento sufí que da cuenta del espíritu que anima este libro.


      Había una vez un hombre que estaba contemplando las formas de operar de la naturaleza y que descubrió, como consecuencia de su concentración y aplicación, la manera de hacer fuego.


      Este hombre se llamaba Nour. Decidió viajar de una comunidad a otra, mostrando a la gente su descubrimiento.


      Nour trasmitió el secreto a muchos grupos de gentes. Algunos sacaron ventaja de este conocimiento. Otros, considerándolo peligroso, lo echaron antes de tomarse el tiempo para entender cuán valioso podía resultarles.


      Finalmente, una tribu ante la cual realizó una demostración reaccionó con tan sorprendente pánico, que se abalanzaron sobre él y lo mataron, convencidos de que era un demonio.


      Pasaron cientos de años. La primera tribu, que había aprendido el secreto del fuego, lo reservó para sus sacerdotes, quienes permanecieron influyentes y poderosos mientras la gente se congelaba.


      La segunda tribu olvidó el arte, pero en cambio siguió adorando los instrumentos.


      La tercera adoró una imagen de Nour, porque fue él quien les había enseñado a encender el fuego.


      La cuarta conservó en sus leyendas la historia de cómo hacer el fuego, que algunos creían y otros no.


      Solo la quinta comunidad realmente hizo uso del fuego, haciendo posible que se calentaran en los largos inviernos, cocinaran sus alimentos y manufacturaran toda clase de artículos útiles para la vida y el alma de la comunidad. (Shah, 1967)


      Deseamos compartir con ustedes manuscritos inéditos y publicaciones actualmente agotadas que nos permiten leer las propias palabras y reflexiones de Patricia Stokoe, producidas a lo largo de casi medio siglo. El criterio de organización ha sido temático, no cronológico, y la reedición de estos textos preserva sus pensamientos centrados básicamente en torno a tres concepciones que la alumbraron como el fuego y acompañaron su labor y el anhelo de mundo que orientó su vida. En palabras y modo de expresarlo de la propia Patricia Stokoe, estas ideas son:


      
        	El concepto de danza libre, como la búsqueda de cada individuo, de su propio sello en su manera de bailar.


        	La danza al alcance de todos.


        	La valorización de la educación por y para el arte, y específicamente la danza, inserta en el currículum escolar, considerada de importancia para el desarrollo de todos los niños y niñas de la escuela inicial, primaria y secundaria.
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          CAPÍTULO


          
            Manuscritos sobre la historia de Patricia Stokoe

          

        

      

    

  


  
    
      Mi estrella orientadora sería la búsqueda de las posibilidades de hacer de la propia vida una obra de arte.
 Patricia Stokoe


      Este capítulo reúne tres manuscritos de Patricia.


      Creadora de la Primera Escuela Argentina de Expresión Corporal-Danza, fue una de las grandes maestras de la educación por y para el arte en la Argentina. Pionera de una concepción de la danza –personal, creativa y social–, fue también una luchadora infatigable de una pedagogía que tienda al desarrollo de un ser humano libre, creador y transformador.


      Nacida en la provincia de Buenos Aires, Patricia se consideraba “una vikinga de las pampas”. Su niñez transcurrió en el campo, ya que su padre, de origen inglés, era administrador de una estancia inglesa ubicada en una de las zonas más fértiles de esa región.


      En 1938, a los dieciocho años, viaja a Londres para estudiar danzas clásicas en la Royal Academy of Dance, y el estallido de la Segunda Guerra Mundial la encuentra en Inglaterra. En ese contexto, entra en contacto con las personas y las experiencias que serán las fuentes del trabajo que desplegará a partir de 1950, a su regreso a Argentina. Ya en este país, en la posguerra, da clases de Danza Libre (en la línea de Rudolf Von Laban) a hijos de amigos, en diversos locales y estudios.


      De la mano de su marido, Jorge Kalmar, conoce el Collegium Musicum de Buenos Aires y el incipiente Camping Musical Bariloche; ambos, en aquella época, albergan a artistas y pedagogos de vanguardia, muchos de ellos emigrados europeos que han escapado de la Segunda Guerra Mundial. Es invitada por el director, compositor y pedagogo musical Guillermo Gräetzer a compartir allí su trabajo docente. Deciden en ese momento cambiar el nombre de Danza Libre por Expresión Corporal, para acercar de este modo tanto a varones como a mujeres la práctica de esta novedosa concepción de “danza creativa”, en un ámbito dedicado primordialmente a la formación musical. En aquella época, no existía en Argentina disciplina alguna bajo ese nombre, aunque sí con otros rótulos, como danza clásica, danza moderna, danza española, danzas folklóricas y populares.


      Posteriormente, el Collegium Musicum crea el primer Profesorado privado de Formación Docente en Expresión Corporal (EC), con la coordinación de Patricia Stokoe.


      
Manuscrito 1 1 
 Expresión Corporal. Historia y antecedentes de esta corriente


      Después de cuatrocientos años de auge del ballet en Occidente, este siglo ha marcado un camino hacia la ruptura con algunos de los conceptos y convenciones perpetuados durante este período histórico en el campo de la danza clásica. Esta, como estilo de danza, llega a su apogeo a fines del siglo XIX. Se reflejan en ella el pensamiento y el sentimiento romántico de la época, encuadrados totalmente en su entorno socioeconómico y político, en su “estilo de vida”. Es en este momento que aparecen los innovadores, los liberadores de las estereotipias ya no tan acordes con la realidad externa. Isadora Duncan “bajó de las nubes”, descartó las zapatillas de punta y aun las de cualquier tipo, y volvió a “pisar la tierra” con el pie desnudo. Ella no usó el tutú y el corsé, optando por la ropa más bien floja o flou y los movimientos libres. La música y la temática fueron altamente propios. Fue la bailarina más notable de las que comenzaron una verdadera búsqueda personal, subjetiva y emocionada de encontrar su danza.


      Lo que no perduró de su refrescante ejemplo fue una escuela o corriente con fundamentación y metodología para lograr en otros la frescura, espontaneidad y originalidad de la cual su danza fue ejemplo. Ninguna de sus danzas podía ser bailada por otros. Poco tiempo después de su desaparición, incluso también desparecieron sus imitadores. Lo que sí perduró fue su ejemplo, no solo sobre cómo y acerca de qué se bailaba, sino de su lucha por sus ideales y la manera misma en que vivía.


      La necesidad de tener una filosofía, fundamentos teóricos y una metodología de trabajo de esta nueva actitud hacia la danza encontró en la persona de Rudolf Von Laban quizás el primer filósofo y científico de la Danza Libre, nombre que él puso a su corriente, al sostener que su forma de danzar solo podía ser desarrollada por personas libres en una sociedad libre. Ese principio le costó perder su ciudadanía alemana y determinó que se trasladara a otro país en la época previa a la Segunda Guerra Mundial. Continuó el desarrollo de su trabajo en Inglaterra, donde murió, no sin haber dejado arraigado allí el conocimiento e implementación de su escuela o corriente. Esto sucedió, en gran parte, debido al establecimiento (también en Inglaterra, durante toda la época de la guerra 1939-1945 y la posguerra) de las escuelas de Kurt Jooss y Sigurd Leeder (Jooss-Leeder School) y también del Art of Movement Center (Centro del Arte del Movimiento) a cargo de Lisa Ullman, entonces ya incorporado al London University (Universidad de Londres), donde se preparan los maestros de lo que llaman Modern Educational Dance (Danza Moderna Educativa). Desde hace largos años se enseña esta danza en las escuelas municipales de Londres, como actividad encuadrada dentro del currículum escolar.


      ¿Por qué comencé con este preámbulo para llegar a la actual corriente de la Primera Escuela Argentina de Expresión Corporal? Porque la misma no nace de la nada, ni de mi iluminación; sus raíces provienen de la época de rupturas y búsquedas europeas a lo largo de la primera mitad del siglo XX.


      Los frutos de estas búsquedas, plasmadas en escuelas como las arriba mencionadas, son las fuentes de esta corriente, puesto que yo estudié danza en Inglaterra entre los años 1938 y 1950, donde conocí y me identifiqué con muchos aspectos del pensamiento y la implementación de la Escuela de Rudolf Von Laban, como ser:


      
        	El concepto de danza libre, como la búsqueda de cada individuo de su propio sello en su manera de bailar.


        	La danza al alcance de todos, un hecho ejemplificado en las clases nocturnas de la Municipalidad de Londres, con técnicas accesibles a cualquier interesado.


        	La danza, actividad insertada en el currículum escolar bajo el nombre de Danza Moderna Educacional, considerada de importancia para el desarrollo de todos los chicos de la escuela primaria, tanto las nenas como los varones.

      


       


      Con estos tres aspectos muy asumidos y con el deseo de propagarlos aquí, en Argentina, regresé a mi país natal y comencé mi labor desde abajo. Sin ser conocida, sin fondos, sin apoyo oficial ni privado, sin siquiera un lugar físico para enseñar lo aprendido, comencé mi labor.


      Di clases a un grupito de hijos de amigos en el Estudio de Danzas Clásicas de Mercedes Mecha Quintana. Luego pasé al Estudio de Maude Bideleux de Maine y a otros locales en donde di clases que llamé de Danza Libre.


      Fui invitada por Guillermo Gräetzer a llevar mi trabajo al Collegium Musicum de Buenos Aires y fue allí donde, junto con el maestro, decidimos denominar Expresión Corporal a esta concepción de la danza. En esa época no existía disciplina alguna, en Argentina, desarrollada bajo ese nombre; existían, sí, otros rótulos como danza clásica, danza moderna, danza española, danza folklórica.


      Expresión Corporal reemplazó la anterior denominación de Danza Libre; no cambió mi concepto de danza, cambió el nombre bajo el cual lo ejercí. Este cambio se debe al deseo de acercar más personas a un lenguaje artístico no conocido ni practicado como arte popular, y visto incluso con cierta desconfianza como algo ligeramente raro, elitista y hasta “peligroso”, especialmente para los varones. El Collegium Musicum, en los comienzos de su labor didáctico-musical, vio en este enfoque de la danza un complemento esencial para el niño y el joven en su aproximación a la música.


      Se formó así esta corriente de danza en esa institución, llegando a establecerse en Argentina el primer Profesorado Privado de Formación Docente en Expresión Corporal, bajo mi coordinación. Es en esta época que comienzan a aparecer las primeras confusiones entre Expresión Corporal-Danza y Expresión Corporal-Iniciación Musical.


      Cuando el Collegium Musicum abandonó su apoyo al Profesorado de Expresión Corporal, fui invitada por la doctora Gladys Sterpone de Müller, entonces rectora de la Escuela Nacional de Danzas, para hacer conocer a los docentes y egresados de esa institución la índole de este quehacer.


      En el año 1972 dicté el primer curso bajo el patrocinio de la Cooperadora de Profesores de esta Escuela. Más tarde, el mismo pasó a ser un complemento de Perfeccionamiento Docente y, finalmente, en el año 1980 se aprobó y comenzó a funcionar en esa institución el Profesorado Nacional de Expresión Corporal, con título habilitante reconocido en todo el país.


      Durante todo ese período (entre 1950 y 1984), la Expresión Corporal estuvo en creciente auge. Es ya palabra reconocida en todo el territorio. Su práctica se encuentra cada vez más arraigada en ámbitos como la enseñanza artística, la enseñanza educativa formal y en otras disciplinas artísticas afines, especialmente teatro, música y en el vasto campo de las actividades terapéuticas y psicoprofilácticas.


      La fuente original, la Primera Escuela Argentina de Expresión Corporal-Danza, ha generado –en gran parte, debido al núcleo creativo de esta disciplina– otros dos poderosos ramales: la Expresión Corporal-Educación y la Expresión Corporal-Terapia y desde entonces se ha difundido en el arte, la educación y la salud como Expresión Corporal-Danza.


      La creatividad generó nuevas orientaciones; algunas continúan llamándose Expresión Corporal pero no necesariamente Danza; otros reclaman su danza: aunque no llamándose Expresión Corporal, partieron de ella. Y todavía hay otros que no se llaman Expresión Corporal ni se definen como danza.


      Este panorama variado y complejo del campo del movimiento corporal actualmente vigente en Argentina es fuente generadora de gran riqueza, como así también de confusiones. Pues hoy ya no es suficiente decir “Yo hago Expresión Corporal” si no se define a la vez de qué fuente proviene y en qué área se inserta.


      Mi única intención al relatar esta historia es apoyar un intento de esclarecimiento. Vivir y dejar vivir sería mi motivación subyacente.


      La corriente que defino como la Primera Escuela Argentina de Expresión Corporal es danza, es una concepción de la danza. La concibo como un lenguaje patrimonio de todo ser humano y se encuadra dentro de la filosofía de la Educación por el Arte. Es una actividad caracterizada por la noción de persona como una unidad integrada y por su aspiración a participar en el desarrollo de un nuevo humanismo.


      La claridad en la definición y los objetivos de la Expresión Corporal surge de la necesidad de elaborar el camino más adecuado para lograr estos fines y ser coherente con su enunciación.


      El “qué es” y el “qué propone” orientan, estimulan e incentivan permanentemente el “cómo” lograr mejor lo planteado.


      Bailar es una de las potencialidades y necesidades del ser humano; es vida, vitalidad, energía; es exprimir con un máximo de intensidad la relación del ser humano con la naturaleza, con la sociedad, con sus creencias, su subjetividad y aun con sus aspiraciones para el futuro.


      Queremos que las personas desarrollen su “buen tono” –como la cuerda justamente tensionada de una guitarra afinada– para que puedan expresar su mundo interno mediante este lenguaje corporal, además de sus otros lenguajes: la palabra, la música, la plástica, el teatro, etcétera.


      Deseamos que se conecten en la práctica con lo que se puede llamar la esencia del lenguaje de la danza, y lo experimenten. A la vez, que desarrollen su propia danza, esa forma de decir con su cuerpo –en movimiento y en quietud– algo muy personal: su manera individual y única de percibirse y de captar el mundo que los rodea; de expresarse, comunicarse y ser receptores del lenguaje de la danza. Un concepto de originalidad onto y filogenética, que pone en marcha la búsqueda de un método de enseñanza que no parta solamente de la copia de un modelo externo, del ejemplo de la danza del otro.


      Ya en los años cuarenta, de guerra y posguerra en Inglaterra, observé que Sigurd Leeder utilizaba aún ambos métodos –ejercicios en la barra y el centro– que reflejaban una cierta liberación de las rutinas clásicas de la Royal Academy of Dance y que incluían swing, caídas, recuperaciones y posiciones sobre el piso, mostrados por el profesor para ser copiados por los alumnos. Al salir de la escuela clásica estricta, encontré un repertorio más amplio, una gama de calidades más ricas y variadas, pero recién al experimentar la otra cara de su escuela comencé a comprender lo que significa la búsqueda propia, pues Leeder también empleaba el método de la incentivación, de la propuesta (verbal), a partir de la cual nosotros, sus alumnos, elaborábamos las propias respuestas. Con él adquirí los conceptos de Laban acerca de tiempo, espacio, energía, calidades de movimiento y composición.


      Encontré, no obstante, un cierto desfase entre el entrenamiento corporal por la copia del modelo externo y la elaboración creativa individual a partir de las propuestas. Tendíamos a seguir creando con los modelos aprendidos, una propensión que continúa en general hasta hoy en las distintas escuelas y resulta muy difícil de resolver.


      Entre 1948 y 1950 conocí a Moshé Feldenkrais, que en ese entonces se hallaba al comienzo de su trayectoria, posteriormente muy difundida en el mundo entero a través de sus cursos, sus libros y sus discípulos. Su trabajo me proporcionó la clave para resolver el problema del resultado de la copia del modelo externo, a partir de cuya liberación es posible buscar el propio. Como bailarina, por primera vez aprendí a percibir mi cuerpo y no solo a adiestrarlo en posiciones y secuencias ajenas. Partiendo de esta percepción agudizada, aprendimos a conocer nuestra realidad corporal –y no la de nuestros profesores– y, más aún, emprendimos el camino hacia el desarrollo óptimo de lo que nuestro cuerpo podía lograr.


      Con estas experiencias vividas, pero no acabadas, regresé a Buenos Aires en 1950 y comencé a trabajar con lo que manejaba técnicamente en ese entonces dentro de los siguientes aspectos:


      
        	Cuidado y respeto de su cuerpo por cada persona (lo que posteriormente llamé la “ética del cuerpo” propio y ajeno).


        	Entrenamiento no traumático para el cuerpo.


        	Búsqueda de la identidad corporal y la propia manera de danzar.


        	Concepto de que la danza existe para el hombre y no este para ella. A raíz de esto, el principio del placer como motivación.


        	La formación amplia e integrada: movimiento, música, situación, imagen, afectividad, juego, comunicación, creatividad.


        	La danza es para todas las edades, para hombres y mujeres. Son las técnicas que deben adecuarse a las edades, los intereses y las capacidades de cada persona y cada grupo.

      


       


      Estos principios se han mantenido durante toda mi trayectoria en el desarrollo de esta corriente de Expresión Corporal-Danza en Argentina. Afortunadamente, se han producido cambios en los medios y técnicas, sin embargo, el “qué” y el “para qué” mantuvieron la coherencia con sus comienzos. Los “cómo” reflejan los constantes aportes de la asimilación de influencias múltiples recibidas de otros campos afines, como ser:


      
        	La Escuela de Teatro de Oscar Fessler, quien hace veinticinco años contribuyó indirectamente a las “técnicas de incentivación” en Expresión Corporal, puesto que yo colaboré con este gran maestro durante seis años en la Escuela de Teatro de la Universidad de Buenos Aires, incorporando a mi trabajo lo mucho que aprendí acerca de la conducción de actores por motivación y no por copia de modelos. Señalemos que enseñar danza y dirigir experiencias coreográficas por este método no era por entonces el modo más usual de conducir las clases.


        	La Escuela de Eutonía de Gerda Alexander, quien quince años antes había hecho su debut en Argentina presentando su trabajo en el Congreso Internacional de Educación Musical (ISME). En esa oportunidad (que, lamentablemente, no fue compartida de modo amplio con los bailarines de nuestro medio, sino con los educadores musicales), fuimos los integrantes de la gran minoría del campo de la danza y del movimiento en general quienes percibimos la sencillez y claridad de su trabajo.

      


       


      De la eutonía (orientada primordialmente a la formación de terapeutas) tomé los aportes que contribuyen a la profundización de las técnicas y fundamentos del desarrollo sensoperceptivo. Este no solo sensibiliza al individuo, sino que le brinda un camino extraordinario en la educación del movimiento, y además estimula directamente la actividad cortical y la producción de imágenes.


      Para nosotros, este trabajo refuerza las bases de una sólida técnica del movimiento cuando, a partir de la profundización sensoperceptiva, se busca desarrollar la flexión, extensión, inclinación y torsión de la columna vertebral; la adquisición de una buena organización de la postura y funcionamiento articular; la descontracturación y elongación muscular, y la fuerza, agilidad, resistencia y coordinación por medio de un manejo adecuado de la energía en cada situación alcanzada.


      En el trabajo de Gerda Alexander, al igual que en el del maestro Fessler, lo importante es la incentivación hablada: cómo, cuándo y cuánto utilizarla para impulsar la respuesta creativa de cada individuo.


      
Manuscrito 2 2 
 George Kalmar


      George Kalmar nace en Budapest, Hungría, el 14 de noviembre de 1919. Un año antes de que estalle la Segunda Guerra Mundial se establece en Inglaterra para estudiar Ciencias Económicas en la Universidad de Londres. Durante los bombardeos a esa ciudad, su facultad, junto con otras dependientes de la misma universidad, es evacuada a Cambridge; allí cambia su carrera por Arquitectura y a la vez comienza a tocar el oboe.


      Durante su niñez y adolescencia en Hungría había estado profundamente conectado con la música de cámara, que fue parte de su paisaje sonoro en los años juveniles; entonces, George intenta expresar mediante ese instrumento su mundo musical interior. Es también muy buen remero y lo seleccionan para las competencias de Oxford y Cambridge, pero se le activa una lesión en un disco intervertebral lumbar y no puede continuar su vida deportiva, por lo que se dedica aún más al oboe.


      Esto lo vincula con la vida intensamente musical del ambiente inglés, es decir, con profesionales de otras disciplinas (médicos, arquitectos, abogados, contadores) que ejecutan3 diferentes instrumentos y hacen música por placer, como otros juegan al ajedrez, cantan en coros o cultivan su jardín.


      George comienza a tocar música de cámara en grupos de aficionados en Cambridge y se entera de la tradición de los Music Camps (campamentos musicales). Y en las vacaciones, así como una vez había ido a talar árboles con un grupo de guardabosques, participa en una experiencia de Camping Musical.


      ¿En qué consistió esa propuesta? Un grupo de músicos aficionados (en su mayoría) contrató a uno profesional capacitado para dirigir música de cámara y consiguió un lugar en la campiña inglesa: una granja que permitiera usar el granero para tocar música en caso de lluvia (al ser Inglaterra, eso sucedería la mayor parte de las veces) y tender en su terreno las carpas para dormir. En ese entorno ecológico hicieron “música por amor al arte”.


      Una vez finalizados sus estudios académicos, Kalmar regresa a Londres donde, ante todo, busca un ambiente musical, de músicos de cámara profesionales o en vías de serlo, y otros como él, provenientes de otras disciplinas, pero con un vínculo muy auténtico con la música.


      El lugar de encuentro es la vivienda-estudio de June Hardy (viola) y Francis Baines (contrabajo), ambos músicos profesionales.


      Cuando visité Londres con mi hija menor, Leslie, nos contaron que fue George quien siempre promovió en el grupo “que la música se tendría que hacer por la necesidad del alma y no solo del bolsillo”. Francis, ya con su “juventud bien acumulada” y una larga trayectoria en el campo de la música profesional inglesa, le dijo a Leslie: “Debemos mucho a tu papá por esta insistencia en el verdadero amor por la música”.


      Bueno, George viene para acá, Argentina, alrededor de 1948. Antes, funda en Londres el Kalmar Chamber Orquestra, donde tocan con él June Hardy, Francis Baines, Colin Davis y su hija Constance, April Cantello y otros, cuyos nombres ya no recuerdo. Fueron ellos los que continuaron este conjunto, aun después de que George se trasladara a Argentina, donde vivía su padre.


      En Buenos Aires busca un trabajo como arquitecto y un ambiente musical como vida del alma. Se conecta con los fundadores del Collegium Musicum y se presenta ante la Orquesta Juvenil que dirige Teodoro Fuks, en la que es aceptado como oboísta, en tanto continúa sus estudios con el maestro Gräetzer. En ese entorno, al narrar sus vivencias de los campings musicales de Inglaterra, Jorge logra entusiasmar a un pequeño grupo: Hernán Erenhaus (oboe), Favelli (chelo), creo que Efrain Guigui (clarinete) y Gerardo Levy (flauta), quienes se disponen a pasar unas vacaciones de verano en “una región muy bella de montañas y lagos en la cordillera” de la que él había oído hablar.


      Así que toman un tren (probablemente en segunda clase) en Constitución y descienden en Zapala. De ahí llegan como pueden hasta Colonia Suiza, “un poco a dedo y otro poco a pie”, donde se instalan en una hostería. Hay un aserradero, un almacén y muy poco más… Y se ponen a tocar música.


      De algún lado les llega la noticia de que, a pocos kilómetros de allí, en un chalet, vive una señora que toca el piano. Tener tan cerca un piano y una pianista los motiva a visitar la casa de Linda Rautenstrauch; con ella amplían considerablemente su repertorio musical.


      En la casa de Max y Linda Rautenstrauch Jorge propone hacer en esa zona un camping musical. El sitio elegido está ubicado a medio kilómetro del puente Moreno, en un terreno prestado por Hans Nübel para este fin.


      Así nace el Camping Musical de Bariloche (posiblemente en el verano del 49) y también su Fundación Amigos, integrada por varias personas que apoyan la gestación de este proyecto y trabajan para concretarlo. En el verano de1950-51 Jorge invita a June Hardy a participar en la primera temporada musical, con Fanelli, Guigui, Levy y Alberto Lysy, que tiene tan solo quince años en ese momento. Yo también tuve el gran placer de estar allí.


      
Manuscrito 3 4 
 El Grupo Aluminé. Background e historia



      En abril del año 1950 volví a mi patria, después de haber vivido doce años en Inglaterra. En ese lapso, atravesé la Segunda Guerra Mundial, incluyendo la pre y la posguerra. Sin duda alguna, cuando a mi regreso bajé del barco y pisé tierra argentina, ya estaban en mí las semillas del futuro Grupo Aluminé. La misma esencia que me llevó a formarlo, la misma energía vital, ese mensaje de “vida sobre todo”, germinó e hizo carne en mi carne en los momentos más oscuros de mi juventud. Literalmente, habían sido aquellas noches en que toda Inglaterra –y, en particular, Londres, donde vivía– debió oscurecerse de modo riguroso, como protección ante los bombardeos nazis. Sin embargo, todos los teatros, iluminados por dentro, funcionaron noche tras noche.


      Durante esos bombardeos cruentos aprendí el significado de la solidaridad, el sentido de humor, la disciplina, el esfuerzo, la constancia y la importancia de vivir intensamente cada momento. Sabíamos con certeza que, si no vivíamos cada instante con plenitud, quizá fuera demasiado tarde para lamentarlo al día siguiente.


      Mantenernos de buen ánimo y con proyectos fue nuestra manera de afrontar una realidad muy dura. Esto lo sabían los políticos, que, como nunca, alentaron a su pueblo. El racionamiento estricto resultó ser una manera muy eficaz de mejorar el nivel de nutrición de hombres y mujeres que afrontaron el esfuerzo de la situación de guerra trabajando en las fábricas, las minas de carbón y las fuerzas armadas.


      El apoyo político no se agotó en dar comida a los cuerpos; la clase dirigente se empeñó en alimentar las “almas y espíritus” de su pueblo. “Es preciso elevar la moral para motivar las ganas de resistir y luchar”, afirmaba Churchill, que descentralizó la cultura al llevar conciertos, recitales, obras de teatro y de danza a las fábricas de armas, a las minas y a las locaciones de las mismas fuerzas armadas.


      Al terminar la guerra, todo ese esfuerzo sociocultural estimulado por el gobierno durante el período previo decayó por falta de apoyo e incentivo, lo que sumió a Inglaterra en una gran depresión. Si todo ese empuje, cuidado, animación y solidaridad creativa se moviliza para la guerra –pensé–, ¿por qué no para conseguir un mundo sin guerras, ganado para la paz? Entonces decidí regresar a mi Buenos Aires querido, ¡una outsider5 en mi propia tierra!


      ¿Por qué cuento todo esto? Porque al rememorar estas experiencias convierto las memorias en oro, como un alquimista que retiene lo “lindo”, como un tesoro preciado, y deja escurrir lo “feo”. Pero también porque veo que la juventud actual (al menos, una parte de ella) carece de mística, de energía vital; exhibe falta de solidaridad, se ve desganada, desanimada, desilusionada, y me gustaría dejarle algo de lo más auténtico de mí: la energía que alimenta las ganas de vivir, de amar y transformar.


      Desde que recuerdo haber adquirido la conciencia de pensar he sido cuestionadora de los dogmas. Entre ellos, de aquel que dice que “El que no puede hacer, enseña a otros cómo hacer” o que “El docente de danza es un bailarín frustrado”. ¿Por qué? La vocación para enseñar lo que a uno le apasiona no se encuentra en todo artista, pero en algunos sí. De niña, en la estancia donde me crie, disfrutaba de subir al techo, pero enseñar a otros los pasos para lograrlo y sus misterios, sin lastimarse o caer, potenciaba mi placer. Así, en la niñez compartí rutas para trepar árboles y montar caballos, y en la adultez, experimenté hacer destrezas y resolver desafíos técnicos en el aprendizaje de la danza, siempre interesada en enseñar lo que yo misma había aprendido y disfrutado de hacer.


      Era tan lógico compartir e intercambiar descubrimientos que nunca se me ocurrió que “hacer” y “enseñar a hacer” tendrían que dicotomizarse. Es cierto que, en Inglaterra, durante los años dedicados a ganarme la vida en el teatro como bailarina, no tenía mucho tiempo para la enseñanza. Al regresar a Argentina, después de ese período como profesional, invertí los tiempos que dedicaba a cada actividad y jerarquicé la enseñanza como modo de solventar mis necesidades económicas. Desde entonces, busqué el tiempo libre para bailar.


      Poco después de mi llegada, integré un grupo cooperativo que llamamos Grupo Experimental de Danza Contemporánea. Con él actuamos en varios lugares, entre ellos, en los conciertos del Collegium Musicum de Buenos Aires. Más tarde, con uno de estos grupos de alumnos jóvenes de esa institución, presentamos nuestras coreografías en los conciertos para niños de los domingos por la mañana en el Teatro General San Martín y en otros espacios, como el Rosedal de Palermo.


      Paralelamente, desde mi propio estudio, organicé grupos de alumnos para presentar diversos trabajos en público. No fue extraño que para ese entonces naciera el Grupo Aluminé, siguiendo el deseo de aquellas vocecitas ansiosas de “bailar para otros”, voces que aún hoy sigo escuchando entre mi alumnado, aunque no todos tengan la misma motivación. Esto coincide con que yo enseño a bailar, que es algo más que enseñar a moverse. Y, si se trata de bailar para otros, hay ciertas reglas que aprender.


      En 1973, como actividad de tiempo libre, el “Laboratorio” empezó a llenar los sábados por la tarde con la investigación de un grupo aún sin nombre, al que llamamos Mongo-dongo –no sin cierto toque de humor–, a falta del auténtico bautismo, cuyo momento no había llegado aún. Este grupo comenzó a aprender las técnicas y códigos para adaptar lo que se hace para el propio placer y transformarlo en algo que genere placer a quien lo ve.


      ¿Quiénes éramos? En nuestros comienzos, un grupo de alumnos de mis clases regulares en el Estudio. ¿Qué hacíamos? Al principio, trabajábamos sobre temas ya abordados por nosotros, dándoles más tiempo para ser profundizados y adaptados a la “mirada del espectador”. Posteriormente tomamos otros asuntos que desarrollaron el contacto grupal y la proyección, para abrir el camino a nuevas imágenes, para soltar y estimular la creatividad individual y grupal. ¿Dónde presentamos los primeros productos? En nuestros comienzos, en mi propio estudio; luego, fuera del mismo, en otros espacios como el Centro de Salud Nº 1, que funcionaba como hospital de día.


      Cuando conocí el libro La línea, de Beatriz Doumerc y Ayax Barnes6, decidí convertirlo en el guion para profundizar la propuesta de investigación y orientar al grupo en la elaboración de una primera obra unitaria. Comenzamos a indagar cómo llevar las imágenes y conceptos del texto al campo coreográfico. Cuando el trabajo estaba bastante adelantado, apareció en los diarios de entonces una lista de libros proscriptos por la dictadura militar, entre los cuales se encontraba La línea, sobre el que habíamos estado elaborando nuestra puesta.


      Decidimos detener el trabajo, pero no la idea del Laboratorio. Continuamos inspirándonos en aspectos del guion sacados de contexto: puntos, líneas, líneas compartidas, líneas en el aire, unión de líneas, para seguir adelante con las actividades del grupo que, para ese entonces, estaba integrado por un nuevo conjunto de adolescentes muy entusiastas. Preparamos juntos el primer espectáculo que estrenaríamos en el Teatro Payró, con el nombre Grupo Aluminé7. Desde entonces y durante la década siguiente, atravesando la dictadura, preparamos y presentamos nuestras queridas obras: Collage 76, Collage 78, Este es nuestro canto, Divertimento, Metamorfosis, Collage 82, Tres momentos, Recoged esta voz, ¿Quién tira de los hilos?, para reestrenar La línea el primer año de la recobrada democracia en nuestro país, ya con otro elenco y una coreografía madura tras tanto tiempo de aprendizaje.


      El Grupo Aluminé realizó actuaciones en el Teatro Payró II (1978), Sala Planeta (1978-1981), Teatro Municipal Presidente Alvear (1979), Teatro Discépolo (1981), Feria Internacional del Libro (1980-1981), IIIº Gimnaseadas Interamericanas (1978), Facultad de Ingeniería (1980), Teatro Libertador San Martín de la Ciudad de Córdoba (1982), Facultad de Bellas Artes de La Plata (1982), Teatro Margarita Xirgu (1983) y Teatro Bambalinas (1983-84). Participó del movimiento de Danza Abierta (1982), actuó en la Asociación Argentina de Actores, en innumerables escuelas públicas y privadas, en diversas plazas, en el Jardín Zoológico de Buenos Aires y en Centros de Salud de la Capital y Gran Buenos Aires.


      Desde sus comienzos, contó con más de medio centenar de integrantes, entre otros, por orden alfabético, Karin Angulo, Karin Auspitz, Armando Barbieri, Alice Bloch, Daniel Bautista, Agustín Bellusci, Néstor Blanco, Rosana Fabrizio de Blanco, Eva Cziment, Mariana Danani, Iris de Sousa, Paula Eberhart, Viviana Faifer, Gustavo Firpo, Carlos Fisicaro, Adriana Gioiosa, Roberto Giovanetti, Deborah Goldschmidt, Susana Gonzáles, Claudio Hochman, Déborah Kalmar, Leslie Kalmar, Judith Klier, Patricia Noronha, Nora Onetto, Gabriela Panisello, Laura Rabinovich, Estela Roitman, Ricardo Sobral, Marcela Suez, Néstor Stieben, Silvina Szperling, Juan Tausk, Alicia Tealdi, Judith Trumper, Ana Waisenstein y Marcelo Yampey.8


      
        Notas


        
          1. Texto de 1986, incluido en Kalmar (2005).


          2. Este es el último manuscrito de Patricia Stokoe. La inscripción dice: “Desde la Península San Pedro, San Carlos de Bariloche, enero 1996. Para ser entregado a los directivos del Camping Musical Bariloche”. Fue publicado en el libro Encuentro con Patricia Stokoe, de Alicia García Gilabert (2015).


          3. En inglés, play music.


          4. Texto elaborado para su grupo en 1980. Publicado en Kalmar (2005). En la foto –que devino logo del Grupo Aluminé–, los bailarines Leslie Kalmar y Gustavo Firpo.


          5. Significa “extranjera”.


          6. Doumerc, B. y Barnes, A. (1975). La línea. Granica.


          7. “Aluminé” es una palabra en lengua mapuche o mapudungun que significa “olla reluciente” o “que brilla en el fondo”. Presta su nombre al hermoso lago que se halla en una zona geográfica de las más bellas de la Patagonia argentina. Habíamos escuchado una traducción del vocablo como “Lago luminoso donde se ve profundo” y nos identificamos con este sentido al denominar así a nuestro grupo, nacido en medio de una época oscura, como lo fue la de la última dictadura cívico-militar argentina (1976-1983).


          8. El proceso de creación colectiva del grupo Aluminé se detalla en el capítulo 8, “Conversaciones en la terraza. Diálogos entre Patricia Stokoe y su hija Déborah Kalmar, 1990”, a partir de la página 230.
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