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El bosque antes que el museo: llevar los niños hasta un claro, el lugar con escasa vegetación dentro de la frondosidad, hacerlos escuchar, tocar, mirar, sentir los árboles, las texturas de los troncos, los follajes, los zumbidos de los insectos y los cantos de los pájaros. Y, en efecto, atrevámonos a preguntar: ¿para qué museo si al tablero ya no le prestan atención ni lo leen como la expresión sensible de una experiencia intensa, como la cristalización de una experiencia del mundo que atraviesa la mía? ¿Para qué la danza y la coreografía si el movimiento de los bailarines sobre la escena no prolonga de una cierta manera el de mi propio cuerpo dentro de la experiencia ordinaria?


Alain Kerlan y Samia Langar (2015, p. 45)1.
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INTRODUCCIÓN


Una educación desde la cuna hasta la tumba, inconforme y reflexiva, que nos inspire un nuevo modo de pensar y nos incite a descubrir quiénes somos en una sociedad que se quiera más a sí misma. Que aproveche al máximo nuestra creatividad inagotable y conciba una ética —y tal vez una estética— para nuestro afán desaforado y legítimo de superación personal. Que integre las ciencias y las artes a la canasta familiar, de acuerdo con los designios de un gran poeta de nuestro tiempo que pidió no seguir amándolas por separado como a dos hermanas enemigas. Que canalice hacia la vida la inmensa energía creadora que durante siglos hemos despilfarrado en la depredación y la violencia, y nos abra al fin la segunda oportunidad sobre la tierra que no tuvo la estirpe desgraciada del coronel Aureliano Buendía. Por el país próspero y justo que soñamos:


al alcance de los niños.


GABRIEL GARCÍA MÁRQUEZ (1994, p. 28)




ALERTAR Y ALENTAR


La infancia, las artes y la comunicación


A mitad del siglo XX —en los años cincuenta y sesenta— todavía se usaba tener más de tres hijos. No había cuajado entre las mujeres la percepción que tuvimos después las de mi generación, de que la carrera o el trabajo por fuera de lo doméstico era una meta igual de importante que dar a luz. Ello significaba que, en el tiempo de mi infancia, juntando dos o tres mamás con su descendencia ya reuníamos un grupo grande para celebrar el bautizo de una muñeca nueva. Alguno de los amiguitos de mayor edad disfrazado de sacerdote, luciendo una túnica improvisada que le daba hasta los pies y birrete de cartulina negra, se inventaba la retahíla para decir y cumplía con el ritual de echarle agua en la cabeza al muñeco de caucho homenajeado. Con torta y helados, esta ceremonia que hoy podríamos sofisticadamente llamar una performance, despertaba mis entusiasmos y alegrías. Porque, además de que nos reuníamos muchos niños y niñas para jugar, era la oportunidad de cantar.


En un pedazo del breve texto que, como tributo a mi madre Daisy, leí en la iglesia en su funeral, una mañana de octubre de 2016, evoqué esta costumbre que ella inventó, de los bautizos con canciones infantiles. Un día, el vigilante de la cuadra donde quedaba la casa en la que vivíamos mandó a alguien a preguntar si lo invitábamos. Ella contestó: “Díganle que sí. Porque si le gusta cantar es una buena persona”. Pasaron muchos años para que yo pudiera darme cuenta del legado que contienen estos recuerdos: la música obra el prodigio de aglutinar. Es decir, renueva nuestra condición gregaria, reafirmando el proceso psíquico de recrear los vínculos entre los seres humanos.


Sin proponérselo, una joven madre, aunque bastante escolarizada para su época, pero desprovista de cultura política, puso en práctica algunos de los ideales que desde hace décadas nombran los burócratas estatales en Colombia sin conseguirlos: la democratización de la cultura y la educación. Durante mi niñez en Buenaventura la casa se llenaba con las mujeres y los hombres afros que pertenecían a las asociaciones de padres de familia de los colegios donde mis hermanos y yo estudiábamos. Y, más adelante, los visitantes fueron personas de cualquier etnia o condición social modesta que luchaban por alguna causa cultural colectiva, expresándose a través de los programas de radio que Daisy dirigía.


No me percataba, durante la infancia y adolescencia, de que con las acciones aparentemente triviales que ocurrían en mi entorno familiar estaba empezando a comprender los vínculos entre la creatividad, las artes, los medios y la política. La memoria, como un factor estético enriquecedor del pensamiento abstracto, es una habilidad apreciada por la pedagogía del educador brasileño Paulo Freire (1921-1997), quien animaba a sus alumnos adultos a partir de la infancia, un recurso fructífero para enseñar y aprender, a cualquier edad2.


Con este libro me propongo compartir la reflexión sobre temas clave situados en el área donde se juntan la sensibilidad, las artes y la educación. Quiero motivar a docentes desde los niveles de preescolar hasta la universidad; a investigadores, a artistas y no artistas, a todos aquellos interesados por los procesos sensoriales, el cuerpo y la vitalidad emotiva como dimensiones fundamentales en las vidas y aprendizajes de niños y jóvenes para que imaginemos o fortalezcamos iniciativas pedagógicas que hagan de la formación estética una realidad en el sistema estatal de educación inicial, básica y media en Colombia: que entre a los corredores, patios y salones de los centros de desarrollo infantil, escuelas y colegios públicos. Y donde ya haya llegado, que se vuelva más poderosa.


La formación estética consiste en explorar la condición sensible de los seres humanos. Busca promover que las nuevas generaciones cultiven sus capacidades de goce y descubrimiento a través de sus interacciones con el mundo natural, con las personas que los rodean y con los animales; estimulando los sentidos y la creatividad en las actividades cotidianas; y también incorporando la danza y el canto, el dibujo, la expresión a través de medios de comunicación, el drama o la fotografía, entre otras prácticas, a procesos pedagógicos diversos.


La formación estética puede incluir prácticas artísticas en su quehacer pedagógico. Sin embargo, no es igual a la educación artística, orientada hacia la profesionalización. En consecuencia, a lo largo de este texto voy a usar el concepto de “formación estética” recurrentemente; aunque también hablaré de las “prácticas artísticas” como parte de esta formación. Lo cual significa que una gama de artes puede ser involucrada en los procesos pedagógicos/creativos, pero con propósitos distintos a la especialización en un oficio, técnica o habilidad artística.


El libro ofrece elementos conceptuales, y también de método, para la formación estética. Sin embargo, no es un manual que contenga ejercicios. Está concebido como una invitación a la lectura sobre temas relevantes, a los diálogos y a las acciones. Con el propósito de cultivar la conversación, el estudio y la investigación que deben acompañar y sustentar permanentemente la puesta en marcha y el desarrollo de proyectos de formación estética que incluyan a las artes, dentro de procesos de educación formal y no formal, teniendo como participantes niños de comunidades de estratos 1 a 4. Ya que son estos grupos, de familias con menores ingresos, quienes en Colombia están por fuera de la oferta de artes, y para los cuales muchos bienes culturales no están disponibles.


Alerta: el papel de los educadores


Paulo Freire, el filósofo de la educación brasileño y defensor de una pedagogía focalizada en la experiencia de los grupos pobres, dijo que “nada de lo que se da allá afuera tiene significado para acá dentro”, aludiendo a la negativa de la escuela frente a reconocer la realidad donde está situada:




Solamente una escuela centrada democráticamente en su educando y en su comunidad local, viviendo sus circunstancias, integrada con sus problemas, llevará a sus estudiantes a una nueva postura frente a los problemas de su contexto: la de la intimidad con ellos, y la de la investigación, en vez de la simple, peligrosa e irritante repetición de fragmentos y de afirmaciones desconectadas de sus propias condiciones de vida. (Freire y Guimarães, 1981/2011, p. 55) (Traducción propia)





Freire consideraba la educación primaria de una importancia fundamental. En su concepción los educadores tenemos que contribuir a que los estudiantes logren nuevas disposiciones mentales: las de la vitalidad y la búsqueda. Nos alertó acerca de cómo pasan los años y los gobiernos no cumplen con los cambios necesarios para ofrecer una educación que tenga las condiciones requeridas para el desarrollo humano. Por esta razón, invitó a cada maestro a intentar nuevas experiencias programáticas y metodológicas aprovechando el espacio —así sea mínimo— del que dispone en su institución escolar. Freire reconocía que es fácil alfabetizar niños y hacer una buena educación primaria cuando los recursos son abundantes, con todo el acceso a tecnologías avanzadas, en escuelas de las clases medias y altas, o en instituciones pioneras en innovación educativa. En contraste, los desafíos los encontramos en una escuela pública sin recursos, en un barrio popular, en una localidad rural, en una pequeña ciudad del interior del país. Y entonces Freire formuló una pregunta que viene al caso: ¿Cómo es que un profesor de primaria puede hacer allí un buen trabajo? (Freire y Guimarães, 1981/2011, pp. 66-67).


Sabemos que, como el Estado en la mayoría de las sociedades latinoamericanas se ha quedado muy corto en cuanto a la provisión de educación pública de excelencia para la básica primaria y la secundaria, y ni qué decir sobre la ausencia de las artes en las escuelas y colegios, muchos educadores han sido los creativos que día a día renuevan y mejoran su docencia y también las condiciones de la enseñanza en las instituciones educativas estatales. Y para bien de los niños, niñas y adolescentes que son sus alumnos, es deseable que sigan así.


“Las artes a la canasta familiar”: imagen rota por los gobernantes


En 2014 y 2015, como iniciativa del Plan de Desarrollo de la Bogotá Humana3, se realizaron dos seminarios con este nombre. Lo de la canasta familiar evocaba la propuesta de García Márquez, que nos alertaba en 1994 sobre la urgencia de que las artes, junto con las ciencias, fueran componentes de la educación en Colombia, concibiendo a esta como “el órgano maestro” para el cambio social4. El texto del escritor fue una especie de prefacio demasiado optimista al primer informe producido por la Misión de Ciencia, Educación y Desarrollo (1995), de la cual el Nobel fue un miembro, nombrada por el entonces presidente Gaviria. El documento fue titulado Colombia al filo de la oportunidad. Era parte de la escenografía y del destino macondianos que el grupo que elaboró el estudio fuera llamado pomposamente “La comisión de sabios”. También podemos interpretar la nota del diario El Tiempo de la época como realismo mágico inútil: “El trabajo completo de la Misión se recogerá en siete volúmenes que estarán impresos antes de finalizar el año (Redacción El Tiempo, 1994). Este enunciado constata el desenlace absurdo que se repite una y otra vez a lo largo de la “historia patria”: gran parte del trabajo estatal sigue dejando a Colombia, como el nombre del informe, “en el filo”: desemboca en la creación de organismos o grupos burocráticos superfluos; y concluye más en documentos que en acciones, trátese de reformas agrarias inconclusas o de planes de educación y cultura5.


A pesar de los logros que los sucesivos gobiernos dicen haber alcanzado en materia de la llamada “cobertura”, casi 25 años después de esa “misión”, el sistema educativo estatal colombiano no garantiza las condiciones para que los niños, niñas y adolescentes de grupos de menores ingresos puedan, por la vía de la educación, alcanzar una superación relativa de sus condiciones familiares de pobreza heredada de las generaciones anteriores, ni lograr un sitio en la estructura social que les garantice una vida digna. Este tema ha sido analizado por el investigador del Colegio de México Minor Mora (2014), en estudios referidos a ese país, pero cuyas conclusiones son válidas para la mayoría de naciones latinoamericanas. En la Universidad del Valle en Colombia, estudios que arrojan informaciones relevantes para la política educativa pública han sido desarrollados por el investigador Harvy Vivas (2009).


Se requieren tanto medidas estructurales del Estado como iniciativas a través de alianzas entre varios sectores, para planificar y desarrollar acciones especiales con las comunidades pobres, en materia de bienestar social, con el fin de propiciar el desarrollo humano de los niños, niñas y jóvenes de los estratos 1, 2 y 3, teniendo como propósito la disminución de la desigualdad (Trucco y Ullmann, 2015). Colombia es una sociedad que está construyendo procesos de paz y reconciliación. Pero a la vez se caracteriza por altos índices no solo de corrupción, sino de algo que se podría llamar “el síndrome de brazos caídos”, consistente en que las entidades estatales y los servidores públicos hagamos lo mínimo.


Por estas razones, uno de los retos para las universidades, para los docentes, para los jóvenes que pronto van a graduarse y a trabajar como profesionales, para los gestores culturales y para los colectivos comunitarios es idear, construir y hacer realidad procesos que contribuyan a mejorar las vidas de las nuevas generaciones. Sustituir tantos eventos y festivales que se chupan los presupuestos de la cultura, tantos rituales de funcionarios del gobierno haciendo discursos huecos en tarimas improvisadas o rimbombantes, presentando la promoción de bibliotecas para niños que no saben leer a pesar de varios años de escolaridad. En cambio, se podría reorientar el destino de los fondos públicos en procesos de formación con las artes, o destinarlos a lo que en este libro se llama “formación estética” en todos los planteles estatales del país, urbanos y rurales; invertir en núcleos de participación comunitaria en proyectos artísticos y culturales de mediana y larga duración, a través de estrategias ciudadanas que vinculen instituciones públicas, empresas privadas, ONG, artistas independientes, colectivos cívicos y todo el que quiera “ponerse la camiseta”, teniendo como prioridad el interés general. Ejemplo excepcional y meritorio de esto fue la “Primaria Artística” implementada —como un programa académico formativo— por la Gobernación del departamento del Quindío desde 20166.


Y en el insólito año 2020, la pandemia del coronavirus es un tema obligado: devastó las ya precarias condiciones en las que desarrollan su quehacer la mayoría de los artistas en Colombia. Cerró salas de teatro, arrasó coros, paralizó escuelas de danza, y advirtió a los seres humanos sobre no acercarnos en carne y hueso. ¿Cómo darles continuidad a las iniciativas ya emprendidas? ¿Y en el caso de las escuelas y colegios, qué consecuencias están ocurriendo? ¿Cómo han afectado a los menores, y concretamente a aquellos de los grupos más pobres de la sociedad, y a los de zonas rurales, el confinamiento y la imposibilidad de retornar a sus lugares de aprendizaje durante varios meses? ¿De qué maneras tendremos que transformar la enseñanza y la arquitectura escolar para recomenzar la educación pública en mejores condiciones para los niños, niñas y adolescentes?


Vamos a necesitar mucha creatividad y esfuerzo, individual y grupal, para sacar los derechos culturales del papel, de los discursos y de la “rendición de cuentas” de los funcionarios de Cultura y Educación en los niveles local y nacional. La gestión cultural tiene que ponerse manos a la obra, no para la “economía naranja” ni para las cifras y los cuadros de informes gubernamentales. Sino con el propósito de ver cómo cooperamos, entre instituciones, para que muchos niños y jóvenes en peligro de extinción logren trayectorias de superación y mejoren su calidad de vida dentro de la estructura social: evitando la cárcel o el consumo de drogas y también que se dediquen, en los semáforos, a lo que un periodista llamó “la limpieza de parabrisas más veloz del planeta”. Espero que este texto tenga el potencial de alentar algunas acciones que favorezcan la formación estética y las prácticas artísticas dentro del sistema educativo estatal, que es al que ingresan la mayoría de los niños y jóvenes en Colombia.


LOS CONTENIDOS


Aunque este libro habla de las prácticas artísticas, su foco de atención es la formación estética, considerada como un elemento clave de la vida de los seres humanos. Por esto, el trabajo parte de una fundamentación en el pensamiento de dos autores ya clásicos que han analizado la experiencia estética y la estética cotidiana, asuntos centrales para imaginar y diseñar proyectos que entrelacen la estética con la educación. El primer autor es el norteamericano John Dewey (1859-1952). Aunque elaboró su obra sobre “la experiencia” y su relación con las artes antes de que el siglo XX llegara a la mitad, actualmente es un autor que nutre y enriquece los trabajos de filósofos, sicólogos, pedagogos y artistas. Pensadores y activistas situados en la educación y la estética lo estudian, lo citan y destacan la vigencia de sus teorías. La segunda autora fundante de esta propuesta es Katya Mandoki (1947-), filósofa mexicana contemporánea, en cuya extensa obra uno de los temas fuertes es lo que ella ha bautizado como “la prosaica”, o sea laestética cotidiana, relacionada con las vivencias de todos los seres humanos en el día a día,yque a menudo tienen que ver con el juego.


Una vez exploradas las formas como la experiencia estética puede sentirse y cultivarse en la vida diaria, es ineludible mencionar las innovaciones tecnológicas que el advenimiento de la electrónica y la información digitalizada han aportado. En conexión con estas, las TIC y los medios de comunicación están produciendo algunas de las mayores transformaciones en las experiencias contemporáneas de la sensibilidad; incluyendo por supuesto a la fotografía y a los múltiples tipos de imágenes en movimiento, ahora digitalizadas. Además, una gran proporción de los cambios en las formas de sentir hoy se produce dentro de la oferta de mercancías, cuando a menudo lo que se compra ya no son ni siquiera objetos materiales sino “vivencias”.


El análisis se preocupa repetidamente, en diferentes partes del texto, por esbozar y definir “cómo son las artes de hoy”7: características, participantes y otros tópicos que nos permitan percibir y estudiar de qué modos operan los artistas, cómo son sus formas de producir y también nuevas maneras mediante las cuales entran en comunicación con sus públicos. Además, se aludirá a algunas transformaciones del campo artístico mismo.


El libro concede mucho espacio y tiempo a la pregunta sobre el potencial político de la estética y de las artes, ya que lo considero un tópico ineludible para nuestras sociedades latinoamericanas, y también en el contexto global en el que no podemos dejar de explorar cuáles son las mejores condiciones para la vida de los seres humanos, y sus acompañantes los seres vivos, en este planeta. Principalmente teniendo en mente qué requisitos debe asumir el bienestar para “las mayorías”; puesto que los pocos dueños del capital transnacional (businessmen, tiranos árabes y magnates latinoamericanos aliados con gobiernos corruptos) ya habitan plácidamente los exclusivos lugares del mapa por los que circulan sus aviones, yates y empleados.


Hacia el final del texto se analiza para qué fines introducir la formación estética y las artes en las escuelas y colegios públicos; se presentan problemas conceptuales y propósitos prácticos. Advirtiendo que, para contemplar la fase de construcción de iniciativas concretas, “lo teórico” no equivale solamente a postulados conceptuales, sino también y sobre todo a “aspiraciones” o principios que nos orientan hacia mejorar la calidad de vida de los grupos sociales con menores ingresos. Todo el conjunto de preocupaciones y temas sucintamente referidos en los párrafos previos tiene como común denominador la educación, ya que el estudio y la escritura emprendidos para este libro contemplan como horizonte la iniciativa de construir proyectos concretos de formación estética en el sistema escolar público colombiano.


Antes de resumir los contenidos de los capítulos quiero resaltar que la sección titulada “El contexto: ¿Latinoamérica o el planeta Coca-Cola?” declara en qué lugar del mapa estoy ubicada mientras escribo este libro: un mundo globalizado en el cual las artes están inmersas, donde se produce un permanente traspaso de las fronteras entre países, y en el que coexisten desigualmente las naciones. Sostengo que hay que explorar y conocer las condiciones en las que se configuran y operan las artes en los escenarios nacionales, con sus particularidades culturales y económicas. También cabe aquí afirmar que “¡infelizmente!”, como se dice en el habla brasileña, aún perviven residuos de pensamientos que el colonialismo produjo; y por esta razón es deseable buscar, identificar y estudiar lo que localmente y en la región latinoamericana estamos haciendo, pensando, escribiendo y debatiendo hoy, con y sobre las artes.


El capítulo 1 parte de la tesis del “arte como experiencia” en la definición de John Dewey (1934/2005). Se expone además por qué no debe separarse la experiencia estética que se puede producir con las artes, de otras experiencias ocasionadas por acciones cotidianas como contemplar un paisaje, escuchar la voz de una persona por la cual sentimos cariño, o incluso hacer alguna labor doméstica común y corriente como lavar la ropa. Y también por qué para Dewey el arte tiene el potencial de crear “comunidades de experiencia” que unen a las personas y que pueden contribuir a la construcción de consensos que hagan prevalecer el interés colectivo.


El capítulo 2, manteniendo continuidad con el previo, sugiere cómo “la experiencia”, también en la teoría de Dewey, debe situarse en el corazón de los procesos educativos. Este autor examina además el papel del profesor, a quien le propone reconocerse a la vez como un participante o aprendiz; y propiciar un movimiento recíproco de dar y recibir conocimientos o experiencias con sus alumnos, acto al cual le da el nombre de “proceso de inteligencia social”. La reflexión de Dewey es complementada con la del filósofo Gert J. J. Biesta. Para este pensador contemporáneo la finalidad de la educación es hacer surgir el deseo, en otro ser humano (=el estudiante) por existir en el mundo de un modo “crecido”: es decir, adquiriendo mayor madurez, en cuanto a la capacidad de examinar los propios deseos, las acciones que estos provocan y si son aceptables para el mundo natural y social del cual hace parte el sujeto. “Crecer” lo define Biesta como un enfoque existencial, no desde una idea de desarrollo. Se apela a las teorías de estos dos filósofos, ya que ambos han abordado no solo el campo educativo, sino también las artes.


El capítulo 3 analiza la experiencia estética como parte de las vivencias de todos los seres humanos, distanciándose de asociarla solamente a la producción o recepción de la pintura, la escultura, la danza, la fotografía, la performance u otra práctica artística. Es decir, que en nuestra vida cotidiana podemos identificar situaciones o procesos atravesados por la sensibilidad, que nos dan placer e incluso pueden transformarnos. Además, es posible buscar deliberadamente este tipo de experiencia, cultivarla. En este capítulo se introduce el concepto de “estética cotidiana”, o “prosaica”, de la filósofa mexicana Katya Mandoki.


El capítulo 4 se refiere a la intervención de las tecnologías de la información y la comunicación en los procesos de producción artística contemporáneos, no solo a manera de instrumentos o como su mismo nombre lo dice, “medios”, sino materializando lenguajes expresivos que se mezclan con otros que les han precedido, como la pintura o la música. Esta sección destaca la centralidad de la imagen y la visualidad en la cultura contemporánea, y cómo está siendo analizada por algunos teóricos. Se alude a las artes transmedia. Aborda tres aspectos: Cómo los medios y las TIC son componentes de todas las artes hoy; de qué maneras múltiples combinaciones de TIC y artes nos rodean y atraviesan en la vida diaria; y, en tercer lugar, por qué podemos decir que lo visual actualmente se ha integrado a la experiencia corporal.


El capítulo 5 reúne consideraciones acerca de las características de las prácticas artísticas contemporáneas, y reclama el uso de la palabra “artes” en plural, como la que debe pronunciarse con el fin de reconocer la diversidad de prácticas que hoy designa este término, y los cambios que se han producido tanto en los roles de los artistas, como en las relaciones de los públicos con las artes.


El capítulo 6 se pregunta por la posible eficacia política de las artes, y además, por la ubicación en la estructura social y las condiciones de vida de grandes mayorías de personas que, en una sociedad desigual como la colombiana, están marginadas de la participación en los tipos de experiencia estética asociados a ciertas artes; y tampoco toman parte en determinados tipos de prácticas artísticas. Se explora el potencial emancipatorio de una sociedad a través de las artes. Pero, siguiendo las tesis del filósofo francés Jacques Rancière, dicho potencial se funda en la redistribución de las capacidades de los individuos y los grupos para la sensibilidad y la expresión. El capítulo además rastrea la definición de la “inminencia”, que según Néstor García Canclini, crítico cultural argentino, es un rasgo de las artes con potencial político. La tercera parte explora los procesos llevados a cabo por artistas cuando trabajan con grupos comunitarios que históricamente no han tenido acceso al campo artístico; o cuando para la mayoría de tales grupos la experiencia estética no ha sido parte de su socialización temprana, o no ha sido cultivada.


El capítulo 7 aborda los rasgos de las “artes socialmente comprometidas”, un tipo de proyectos artísticos contemporáneos cuya característica principal consiste en el uso de recursos y modos de operar que activen las capacidades de las artes para plantear las demandas sociales de determinados grupos o comunidades. Se analizan cuestiones relevantes a las particularidades que encarna el rol del artista en estos proyectos, y su alianza con otros ciudadanos u organizaciones que lideran procesos de movilización y reivindicación políticas.


Los capítulos 8 y 9 abordan la perspectiva de situar la “formación estética” dentro del sistema escolar público, como aspiración al logro del ideal de “desarrollo humano”. La formación estética y la llegada de los artistas-educadores a las instituciones educativas estatales son parte de la agenda no cumplida para la democratización de la cultura, que requiere el disfrute de los derechos sociales también por grupos poblacionales de menores ingresos y recursos. Estos derechos incluyen la cultura y la educación. Deben ser exigidos por los ciudadanos y garantizados por el Estado.


El capítulo 10 presenta y analiza unproyecto educativo con las artes, que fue desarrollado en Montpellier, en un colegio público al sur de Francia, durante cuatro años. Ofrece elementos conceptuales y metódicos valiosos para el trabajo de llevar a la práctica los procesos de formación estética aquí propuestos. Se trata de una iniciativa conocida a través de lecturas e intercambio de ideas con los investigadores que lideraron el acompañamiento y la pesquisa. Es deseable que este capítulo y los siguientes, puesto que se concentran en el tema de la investigación, sean objeto de lecturas que los pongan en relación. Es decir, que revelen temas afines y datos complementarios, aunque describen procesos diferenciados.


El capítulo 11 corresponde al proyecto de investigación y formación estética llamado Comunic-arte, diseñado y coordinado por mí, con la asesoría de un grupo de artistas, desarrollado en la Ciudadela Educativa Isaías Duarte Cancino, en Cali, durante un año en 2016-2017. Se trata de una institución educativa pública, y el trabajo se hizo con docentes y estudiantes de los grados Transición hasta Tercero. La zona donde está situado el colegio es un sector de bajos ingresos, con población de inmigrantes que llegaron de otras áreas del país en varios períodos históricos, incluyendo los “desplazados” recientes por el conflicto armado interno en Colombia. El proyecto será mencionado en varias partes del libro, pero en este capítulo se presenta información específica sobre lo realizado, y también se exploran aspectos conceptuales, de método y pedagógicos8.


Comunic-arte es una iniciativa surgida de la Cátedra Jesús Martín Barbero, creada por la Universidad del Valle en 2012. Fue imaginada no solo como una serie de foros públicos, sino también como “un programa de acción” dedicado a vincular el trabajo académico, y especialmente la investigación, con las experiencias ciudadanas y las prácticas culturales. Con esta perspectiva se gestó Comunic-arte, mediante un acuerdo colaborativo entre la Universidad y el Departamento de Educación de Comfandi, la caja de compensación familiar.


El capítulo 12 se enfoca en la investigación que debe diseñarse y desarrollarse antes de los procesos de formación estética y durante ellos. Además, se señalan cuestiones emergentes, es decir nuevas, que la investigación debe acometer, aunque un determinado proceso formativo se haya terminado. Esto debido a que el tipo de proyectos aquí sugeridos, en los que convergen la educación y las artes, requieren agendas investigativas de larga duración.


El libro ha sido escrito como un conjunto de artículos cortos, motivantes, que operen como un repertorio de recursos que el lector o lectora podrá consultar. No obstante la decisión de lograr un texto sucinto, he hecho el esfuerzo de elaborar un conjunto de reflexiones que permitan explorar con cierto grado de complejidad los asuntos abordados.


Escribo en primera persona, para romper el discurso académico despersonalizado que evita el “yo”. Y también interpelo —mediante el “nosotros”— a los lectores y lectoras, con el sentido de reconocer que muchos estamos participando en los procesos de pensar, tomar decisiones y actuar para cultivar la formación estética en el sistema público de educación y en la vida cotidiana. Una aclaración es indispensable: usaré la palabra “artes” en plural, a lo largo del texto, porque en esta reflexión y propuesta de formación estética se conciben las prácticas artísticas como un conjunto diverso de modos de hacer y expresarse, mezclando técnicas y procedimientos, gracias al trabajo colaborativo entre artistas y no artistas. Esto significa destronar al “Arte” en singular y con mayúscula, entendido como un tipo de prácticas y objetos que históricamente se han agrupado y a los cuales se les confiere, arbitrariamente, un estatus prestigioso a través de mecanismos sociales de segregación. Sin embargo, cuando un autor o autora en sus textos teóricos usa la palabra “arte” en singular, se mantendrá la denominación elegida por él o ella.


EL CONTEXTO: ¿LATINOAMÉRICA O EL PLANETA COCA-COLA?


… el 1 de febrero de 1996 la Coca-Cola hizo historia una vez más. La compañía abolió oficialmente la separación entre sus actividades nacionales y las internacionales. De acuerdo a su gerente general, Roberto Goizueta, un exiliado cubano que murió hace pocos meses, después de 16 años de liderazgo, cito aquí: “Las etiquetas internacional y doméstico que en el pasado describían adecuadamente nuestra estructura comercial, ya no son aplicables”.


LUIS CAMNITZER (2009, p. 65)9


La globalización: migrantes virtuales vs refugiados de carne y hueso


Hago aquí una “salvedad” previa, para expresar que estoy situada en el contexto latinoamericano: desde dónde hablo y sobre cuáles lugares. Y, además, explico por qué me empeño en identificar la “nacionalidad” de los artistas e intelectuales que menciono. La queja contra el imperialismo yanqui parecía pasada de moda. Al menos como consigna de las izquierdas en Colombia y otros países de América Latina, hasta que la indeseable situación política y social de Venezuela la ha vuelto a exacerbar, tras la intervención de los Estados Unidos como “ayuda humanitaria”. En esta coyuntura es interesante resaltar lo que el senador estadounidense Berni Sanders (2018) considera como una victoria histórica: el 13 de diciembre de 2018 el Senado de su país desafió a Trump y votó para interrumpir el apoyo a las acciones de Arabia Saudita en el conflicto armado de Yemen, que ha producido la muerte de 10.000 civiles y 85.000 niños y, además, 3 millones de refugiados. Según la constitución de los Estados Unidos la ayuda a los saudís en Yemen es una intervención no autorizada. O sea que, con la acción del Congreso de los Estados Unidos citada aquí, este recuperó la responsabilidad que la Constitución le otorga, la cual exige que las intervenciones militares en territorios extranjeros sean aprobadas por dicho organismo10.


Los ejemplos anteriores son la cara monstruosa de la interdependencia entre naciones y economías. Los podemos enganchar con la Coca-Cola. ¿Por qué esta bebida carbonatada, inventada en el siglo XIX, sirve para una reflexión actual sobre lo latinoamericano y para los fines de este texto? Aunque es un ícono tan usado que traerlo a cuento no es novedad, y ya lejos de los setenta y ochenta cuando los universitarios colombianos de entonces teníamos aversión a todo lo “norteamericano”, la botella del refresco más consumido en el mundo puede aún, a pesar de su aparente inocuidad, recordarnos que el llamado “imperialismo yankee”, ahora disuelto en corporaciones geográficamente ubicuas pero no tan visibles, continúa entrometiéndose en nuestras vidas, en el saqueo de los recursos naturales, en las operaciones económicas de América Latina y en las conductas de los testaferros o enmascarados que nos gobiernan. La globalización, en la cual los Estados Unidos sigue siendo un actor principal, es el fenómeno que nos obliga a abrir el zoom, pues pensar las artes también exige tener clara conciencia de la interdependencia entre las condiciones mundiales y las locales, ya que este proceso le da forma a las diferentes culturas y economías que coexisten desigualmente, y al campo artístico, tanto a nivel internacional como en cada país11. Además de lo dicho, al pensar las relaciones entre lo local y el mundo en los territorios latinoamericanos, no podemos ignorar los rasgos de colonialismo que subsisten en muchas mentalidades —de aquí y de allá en Europa— con los que todavía tenemos que bregar. Sobre esto son muy valiosas las palabras de mi colega Marelize Marx, bailarina y educadora sudafricana profesora de la Universidad Nelson Mandela en Puerto Elizabeth, con quien hemos sostenido un diálogo virtual acerca de las artes y la enseñanza de ellas a las nuevas generaciones:




Actualmente afrontamos los retos de la decolonización, tales como ¿la estética de quién enseñamos y por qué? Esto no significa que no enseñemos concepciones del arte “Europeas Occidentales”. Simplemente exige reconocer el valor de las prácticas artísticas originadas aquí, como relevantes y significativas. El Arte Occidental no debería ser presentado como prácticas de arte que valoramos por ser elitistas. Al hacerlo así lo vemos como hegemonía. Elogiar las tradiciones de Occidente mientras socavamos las tradiciones y capacidades creativas de la cultura africana local como inferiores, reforzando la colonialidad, la opresión colonial.


La decolonización también impacta los métodos de enseñanza. Por ejemplo, ¿cómo puede usted enseñar música de tal manera que vaya de lo conocido a lo desconocido para el niño africano y en el caso de ustedes las culturas de los pueblos originarios, las culturas minoritarias, las culturas marginalizadas? ¿Cuáles son los conocimientos y experiencias que sus/nuestros niños aprenden antes de la escolarización formal, en sus familias y comunidades? Además, ¿Cómo pueden ustedes estructurar esas experiencias artísticas para permitir el reconocimiento de diversos estándares estéticos? Estas son las cuestiones que estamos enfrentando al construir nuestro nuevo currículo12.





Durante el siglo XX —y actualmente—, un número pequeño de artistas de México, Centro y Sur América han tenido o gozan de condiciones de movilidad y participación en circuitos transnacionales de difusión de las artes13. Además, también se ha hablado acerca de las características de sus propias obras artísticas, a menudo marcadas por lo efímero o lo performático, que se deshacen en el espacio y en el tiempo. Entonces hay voces que ponen en cuestión una supuesta “latinoamericanidad”, “chilenidad” o “brasilianidad”. Incluso se cita a Gerardo Mosquera, el crítico cubano, como uno de los que reprochó la “neurosis identitaria” (Speranza, 2012, p.13). Las artes hoy rebasan un análisis que se estructure sobre los límites de las culturas nacionales, pues el escenario donde estamos parados es “una geopolítica cultural globalizada”, como la caracteriza Néstor García Canclini (2010, p. 21), antropólogo argentino, viajante habitual que ha vivido e investigado en México durante más de tres décadas.


Sin embargo, yo identifico a los autores, autoras y artistas principalmente por su sitio de nacimiento, cuando coincide con el lugar de sus años de socialización; o con el territorio donde transcurrió un período extenso de su formación o trabajo. Aunque muchos hayan adquirido —voluntaria o involuntariamente— en el curso de su vida, una condición viajera, o sean parte de la dispersión de alguna comunidad humana por diversos lugares del mundo. Luis Buñuel dijo que él era del lugar donde había cursado su bachillerato (Espada y Montón, 2018)14. Me pregunto por qué hago en este libro la “etiquetación” basada supuestamente en la nacionalidad. Para mí tiene que ver, en parte, con señalar algunos rasgos del lugar desde el cual hablo, pero igualmente, con resaltar otros atributos de las naciones latinoamericanas a las que aludo en este análisis: nuestra condición de países de la periferia (no-New York, no-Paris, no-Londres), marginales respecto a metrópolis hegemónicas que dominan no solo la economía global, sino que también han dictado por siglos los preceptos sobre qué es “arte” y qué no es. Además, hay que explorar las rarezas de habitar la América Latina, o una zona determinada del continente, ya que sentimos placer con “el olor de la guayaba”, como dijera García Márquez, o con las características de algunos territorios que emanan ciertas músicas, ciertas vegetaciones, ciertos sabores y ciertos modos de hablar o enamorar, además de la compartida Historia (con mayúscula) de nuestro pasado colonial. Claudia Fontes, artista plástica radicada hace años en Inglaterra habló en una entrevista, con ocasión de la Bienal de Venecia en 2017. A la pregunta “¿En Venecia buscó mostrarle a su manera la Argentina al mundo?”, ella respondió:




Más que mostrar la Argentina, que no me siento autorizada para eso, fue mostrar qué es la Argentina para mí, esa fue la pregunta. Vivo fuera del país hace 15 años, vivo en un país que es Inglaterra, que tiene históricamente con Argentina una confrontación en la historia y en el fútbol. Hubo muy poquitas veces en las que se invitó a un artista que vive en la diáspora a representar al país. Me siento muy honrada por esa aventura en que se metieron y que, por una vez, no se hayan fijado tanto en la dirección fiscal del artista sino en el compromiso y la relación que el artista tiene con el país. Siempre tuve un compromiso con Argentina y siempre seguí volviendo y dando clínicas, trabajando con artistas jóvenes, sobre todo en las provincias, que me interesa mucho.(Pomeraniec, 2017)





Luis Camnitzer (2014), artista y crítico cultural uruguayo nacido en Alemania y residente en Estados Unidos, escribió esto: “Viviendo lejos del lugar donde crecí y me eduqué, estoy permanentemente enfrentado a los problemas de nacionalidad e identidad” (p. 37). Aunque actualmente, y de modo habitual, hablemos, sintamos, escribamos y nos manifestemos en comunicación online con un conjunto de interlocutores lejanos y de eventos y textos que suceden o se producen en otras partes del planeta, auto identificarme como “latinoamericana” o “colombiana” significa también reconocer la condición de desigualdad entre distintos grupos poblacionales en esta nación, y las características de su ubicación tanto en el campo educativo como en el artístico. Yo estudio y escribo “marcada” por el lugar donde habito y desde el cual percibo el mundo natural y social y mis relaciones con los demás. Así mismo, me interesa explorar qué está pasando por estos lares, rastreando algunos de los pensamientos y debates sobre las artes que están siendo expresados en Latinoamérica y por latinoamericanos, y que “afectan” a nuestras comunidades locales y nacionales.


Igualmente, lo que los artistas piensen, hagan o dejen de hacer está influenciado por las condiciones y recursos de su contexto. El estudio de algunos textos recientes de García Canclini nos permite acercarnos a esta parte del mapa, el escenario latinoamericano. Su análisis “localizado” tiene la ventaja de darnos el placer de recibir información sobre un contexto que podemos sentir como “familiar”: a través de sus observaciones nos enteramos de qué pasa aquí en el vecindario, con cifras, datos y nombres de personas y lugares que conocemos en algún grado. El reconocimiento académico de la obra de García Canclini y su ubicación como intelectual destacado —dentro de la estructura sociocultural y del marketing de libros y discursos— le garantiza la condición “nómada” que él analiza en algunos de sus escritos, y le permite viajar frecuentemente tanto dentro de América Latina como a otros países. Por esto sus argumentos pueden enfocarse en lo local y a la vez estudiar las artes a escala internacional.


García Canclini (2010, p. 96) reconoce la existencia hoy de estructuras globalizadas para la difusión y marketing de las artes, lo cual él define como una pérdida relativa de la importancia del lugar. Sin embargo, confirma que gran parte de lo que producen los artistas circula dentro de las fronteras nacionales. Así mismo, critica las tesis apresuradas acerca de una supuesta “globalización” de los intelectuales y los artistas, y los divide en un jet set (los que logran mayores recursos y beneficios) y en un jet proletariat (los que viajan, pero no pertenecen a los circuitos artísticos alimentados por el gran capital corporativo). Esta cautela lo lleva a enunciar la categoría de “nomadismo segmentado”. Además, frente a tantas especulaciones sobre los desplazamientos transnacionales como característica de las sociedades contemporáneas, informa que el 97 % de los habitantes del planeta viven en un solo lugar. Tendríamos que agregar que tal porcentaje representa a los suertudos que no hemos sido forzados a migrar o a refugiarnos en otras naciones debido a las guerras, las luchas políticas o religiosas, los desastres naturales o los gobiernos opresores. Y para complementar las alusiones a la globalización cultural, García Canclini revela las relaciones desiguales que hacen que la lista del “patrimonio de la humanidad” legitimada por la Unesco incluya más lugares europeos que de otros continentes y critica las “narrativas de integración mundial” a las que a menudo recurren tanto los eventos deportivos como el marketing de productos. Cita la Bienal de Venecia como otro ejemplo de desigualdad geopolítica en la distribución de los espacios a los artistas.


De las ilusorias “narrativas de integración mundial” que perduran hasta hoy, mi memoria evoca el exitoso jingle “I’d like to build the world a home… I´d like to buy the world a Coke” (“Me gustaría construir un hogar para el mundo… Me gustaría comprarle al mundo una Coca-Cola”), que llegó a mis orejas y sensibilidad en mi adolescencia. En una colina de Italia se reunieron, en 1971 cuando fue producido el comercial, jóvenes de diferentes países y fisonomías, integrando el coro (The Coca-Cola Co., 1971/2016). Se hizo una nueva versión en 2015. Una familia gringa, en 2011, ya había construido un complejo dispositivo musical con objetos móviles, que reproducía la melodía, usando botellas de Coca-Cola como instrumentos. Fue parte de un proyecto de la misma empresa que duró hasta 2017, para estimular la reproducción de las composiciones musicales de la marca por las familias y los consumidores15.Coca-Cola ha usado frecuentemente la idea de la convivencia armónica de naciones y etnias. Otra publicidad más reciente representa una familia china celebrando el Año Nuevo de 2017 (Coca-Cola, 2016). Paradójicamente la escena muestra al padre, la madre y su niño adolescente en un crudo invierno, en la mitad de la nieve, brindando —con la bebida con hielo— en el antejardín de su casa. En 2018 también Coca-Cola hizo distintas versiones de un comercial multilingüístico expresando el lema de “Alentando a la Copa Mundial de la FIFA desde 1958”.


En el siglo XXI no podemos desestimar los procesos de traspaso de las fronteras entre países, tanto virtuales como por desplazamientos físicos de una gran proporción de habitantes del planeta, lo cual incluye a los participantes que actúan en el campo artístico: los mismos artistas, pero también empresarios, publicistas, artesanos, diseñadores, ingenieros, críticos, académicos y públicos, por nombrar algunos. Sin embargo, el reconocimiento de la globalización no puede sustituir el necesario trabajo de identificar y estudiar cómo las artes se configuran y operan en los escenarios nacionales. Asumir que el campo artístico latinoamericano adquirió el carácter de fluido transnacional de la Coca-Cola nos impediría identificar las circunstancias que nos definen. Lo mejor será tener claras nuestras realidades y datos concretos, trazando los vínculos entre lo local y lo global en la medida en que estas conexiones se materializan.
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