XXIII Festival Latinoamericano de Teatro 

Septiembre 1 al 9 de 2001 

Manizales – Colombia Red Colombiana de Teatro en Comunidad 

Manizales Tambien Cuenta 

METÁFORA Y COTIDIANIDAD EN EL TEATRO EN COMUNIDAD 

(La estética, la pedagogía artística y la formación de público) 

Por: William Fortich Palencia. 

INTRODUCCCIÓN 

Estamos abordados por el tiempo de lo breve y la palabra cortada al sesgo del encuentro, por lo cual intentaremos aquí y ahora, hacer síntesis de algunos procesos, los cuales de y por sí ya poseen su propia dificultad para dar cuenta de ellos o analizarlos sin pasión. 

Una de las mayores luchas en este proceso teatral colombiano ha sido la identidad, pues desde siempre y a través de disímiles trabajos y posturas se ha buscado darle una especificidad que lo haga único o al menos distinto del de otros lares. Y dentro de este proceso, turbulento como todo lo que crece y propone, están los grupos que trabajan, como unidades estables, con o en los sectores más vulnerables o populosos y a los que hemos denominado teatro en comunidad. No somos distintos en los métodos o búsquedas de producción estética, pero diferimos en cuanto que estamos ligados a unos contextos específicos y éste en forma dialéctica nos ayuda a alimentar, haciendo que nuestro trabajo conlleve otros ingredientes con respecto a los otros grupos estables: relación íntima con la comunidad más allá de lo estético, escuelas de formación artística para suplir las carencias en este campo, dinamización política y/o demagógica del entorno, ayuda a la gestión social, relación con la educación formal, referente espacial, entre otras. Es allí donde generamos nuestra metáfora cotidiana; donde luchamos para elaborar una estética que también nos diferencie de los otros grupos y coadyuve a la particularidad del movimiento teatral. 

Abordaremos, desde nuestra vivencia, apenas tres aspectos de éste tejido, veamos: 

1- La construcción de nuestro verbo está terciada por sincretismos que posibilitan una especial forma de enunciar y de comunicarse efectivamente. Allí está lo religioso cristiano, junto a lo religioso yoruba, bantú, zulú, mozárabe, unido fuertemente a lo religioso caribe, muisca, entre otras familias indígenas. No digo sacro sino religioso, porque el verbo es tangible y cierto. Aparecen allí, en ese mismo plano, las manifestaciones de afecto y rechazo, la demagogia, los sueños y sus interpretaciones, los juegos, la medicina y la fé en el otro. Por tanto, nuestra estética (lo que sorprende para agradar y contemplar) pertenece también a ese sincretismo, que nos posibilita concepciones distintas de la belleza, dándole un ritmo extraño, pues lleva dentro de sí el cante del jolgorio y el cante fúnebre, en un mismo cronotopo. Junto a ésta aparece con fuerza avasalladora la intencionalidad de la burla, de la sátira, de la menipea y por ahí derecho el rescate del Arte de lo esperpéntico, de la patafisica, del grotesco; lo exagerado, lo trocado, lo vulgar y lo escatológico... dado en la síntesis de lo multicolor y polivalente. Es a eso, quizás, a lo que se ha denominado como cultura popular colombiana y de la cual los más vehementes nacionalistas nos piden retomar y mostrar en el escenario, pero como paradoja nos exigen pureza; tratarla como si la cultura fuera pieza de museo ortodoxo. Y entonces se generan todas esas polémicas en las cuales llevamos muchos años, avanzando desde la testarudez y no desde el compromiso de lecturas científicas. 

Somos distintos como nación, como continente y como contenido, ergo nos expresamos en forma particular y desde allí y con ello, construimos universo. Sin embargo, la lucha por identificamos desde lo particular y único, especialmente en teatro y danza, ha sido un camino con alma de púas. En este conjunto de formas de elaborar los discursos creativos, aparecen contendores casi que irreconciliables: Unos defienden la copia y a los modelos europeos y asiáticos como verdades intocables, y desde esa línea ideológica hacen Arte y cumplen rigurosamente con todos y cada uno de las técnicas y mandamientos. Los otros asumen defensa a ultranza de lo que consideran la expresividad popular (connotado como lo masivo) y retomando los elementos más sensacionalistas o vistosos, elaboran su Arte de identidad nacional. 

Los unos hablan del ritual sacro, del absolutismo, del ara y el cordero degollado, de la unión entre ombligo y ceniza, de la cosmogonía universalista, de no romper el concepto de los 4 elementos esenciales de la naturaleza. Los otros hablan del drama humano, donde la sociedad subyuga, la política corrompe, la economía es prostituta y vara de medir todo y el Arte es el suspiro libertario, por lo cual la existencia del ser mortal es su propia miseria. Los otros hablan de retomar el carnaval y -como si él no fuera más- burlarse de todo y ponerlo patísarriba, sin otro propósito que liberar al Arte de lo que ellos consideran vacuo o banal. Y así podríamos seguir señalando las distintas escuelas o posturas que conforman y se contraponen. 

Como no nos vemos dormir ni caminar, no por ello podemos dejar de descansar o desplazar la masa. Ese sincretismo está en nosotros, desde nuestra memoria colectiva arma puente con el individuo y este a su vez la dinamiza. Ese sincretismo o confusión identitaria es lo más valioso que tenemos y no podemos intentar concientizarla al máximo para expresar nuestra metáfora. Es de allí de donde pueden surgir nuevos iconos e imágenes móviles que desarrollen el espacio de oniridad, y le den un sentido de mayor profundidad a nuestra manera de construir la lúdica. 

No, no estamos llamando a no tomar en préstamo elementos de otros procesos o a aislarnos en un nacionalismo ramplón ni a la xenofobia ni mucho menos al eclecticismo elocuente. No, estamos proponiendo dejar de pensar en ser para simplemente asumirse como un Ser que produce desde sus acumulados pasados y presentes en aras de hacer cierto el futuro, que ya está por pasar. Lo que nos identifica o nos hace distintos no tenemos porque verlo, pues es en presencia del otro cuando surge la necesidad del acto comparativo. Compararse no es emparejarse o ser copia al carbón de quien he descubierto como otro frente a mi. 

De otro lado, también hay que tener en cuenta, que somos oralidad en alto grado y esa búsqueda de los años 80 y 90, donde se pretendió abortar o expulsar la palabra oral de la escena, y se acudió a los lenguajes no verbales en una pretendida forma más universal de comunicarse, para al final darse cuenta que los semióticos tenían razón, cuando afirman que los signos kinésícos son distintos de acuerdo al idioma y a la región, incluso. Una imagen vale más que mil palabras, fue retomado y se procuró usarla al máximo, desde el esteticísmo, para luego darse cuenta también que una palabra, a veces es suficiente, o que mil imágenes no alcanzan para contar una fábula. Lo que de vuelta nos ha llamado antes que a eliminar a uno cualquiera de los elementos constitutivos del discurso retórico o estético, es la economía o fa síntesis; aunque sea un camino largo por recorrer, mientras nos acostumbramos a ser breves y concisos. 

Bajo estos conceptos, sin dejarnos atropellar por lo snob, pero sin negarnos a mirarlo al menos; sabiendo a qué le apostamos y seguros de ser multidentitarios, Kábala Teatro ha dedicado estos 11 años a labrar su propuesta estética. 

2.- Formación de Público: Como ritual que es, el Arte requiere asistentes o espectadores con prerrecurrentes artísticos, es decir haber pasado por una etapa de iniciación, para entender las reglas del juego y manejar un mínimo del lenguaje y decodificar cada parte de lo mostrado. Mas como en todo rito, esa iniciación o adquisición de mínimos conocimientos (tal como ocurre con el boxeo, los toros o el beísbol, por poner un ejemplo) sólo se adquiere asistiendo al ritual, llevado por un padrino o iniciador. Aunque se podría asistir desde la angustia de la aventura o el interés del descubridor, esto podría generar un círculo vicioso, pues no entendería por no estar iniciado y no se iniciaría por no poder decodificar. 

Por lo tanto, la formación de nuestro público es una empresa, cercana a la manera de operar de los movimientos religiosos y políticos. Es de ellos de donde debemos aprender para no seguir “embutiendo gente” en cualquier sala de cine acondicionada para espectáculos teatrales. 

La experiencia nuestra, narrada desde la síntesis y por ende desde lo consabido, tiene que ver con un sector populoso de la ciudad, donde el Arte no es parte de la cotidianidad; donde se hablaba de un gran movimiento cultural, enraizado en aquellas comunidades y a la cual en todos los foros y encuentros se defendía. Pero los grupos no eran estables, sino de dedicación vocacional o de tiempo libre y obedecían a motivaciones ideológicas distintas a la estética, por lo cual el teatro - en particular- era o sigue siendo un mero instrumento doctrinario y los montajes obedecen a las necesidades de la organización parroquial, partidista, demagógica, electoreras, economicista, talleristas de Arte, defensa civil, cruz rojistas, policías bachilleres, entre otros pocos entre otras. Donde se usaban los salones comunales en las condiciones que los señores del barrio impusieran (por lo breve, me abstengo de contar anécdotas). Se hacían las funciones, anunciadas pocas horas antes por los parlantes y algunos volantes y carteles y aquel cuadrado de cemento, sin acústica, sin donde montar un reflector, con energía inestable, sin baños para los actores, entre otras incomodidades, se llenaba. Por supuesto, el afore y todo lo demás apenas podía ser realizado media hora antes, porque el salón siempre estaba ocupado y como era un favor de los dueños del barrio hacia los teatreros, no podías hacer otra cosa que agradecer su benevolencia y aquel compromiso con la cultura del país. Se llenaba de niños y señoras jóvenes. No faltaba quien antes de ingresar te preguntara si era en vivo o en pantalla o aquel que con malicia interrogaba por qué era gratis la entrada o si había que comprar alguna enciclopedia al final del acto. Ah, pero no podías quejarte de las condiciones técnicas que iban en detrimento del espectáculo, porque ¡os mismos actores y sus amigos te acusaban de inmediato de burgués, imperialista, arribista y podían, con dos cervezas más, llegar al nombre de tu santa madre. Los jóvenes que asistían eran aquellos que tenían que ver con alguna forma organizativa ideológica de las ya mencionadas y desde su manera de concebir el mundo, se volvían críticos de Arte; surgiendo en ellos, la vanidad del verbo y el decir no mas para no estar callado.. Acabada la función, la gente aplaudía, alguno del grupo organizador de la velada, daba los agradecimientos y otro se echaba un discurso veintijuliero y otro hacía las denuncias contra el sistema. El público volvía a aplaudir y se marchaba en tropel. Luego en las evaluaciones se hablaba de la importancia del número de personas que asistieron, pero nunca nos deteníamos a mirar si volvían, sí al encontrárnoslos en la calle, días después, nos preguntaban cuándo habría otra función; si interrogaba, al decirle de la nueva función, cuanto cuesta la entrada, o al menos hacía mofa de alguno de los personajes; esto ocurría, pocas veces es cierto, sólo con los niños. Concluido el festival o el encuentro o la muestra, en aquella comunidad sólo quedaba indiferencia y las madres volvían a darle cantaleta a sus hijos por perder el tiempo haciendo teatro. 

Sabíamos que necesitábamos público: fanáticos seguidores, mal hablantes ante el fracaso, solidarios en el triunfo; compañeros y críticos del otro lado de la escena. Pero los otros grupos estaban conformes con sus salones comunales. Nosotros nos íbamos al centro de Bogotá, donde están las salas de trayectoria, a rogar por un espacio para hacer nuestras funciones, y entonces teníamos público duro, pero que nos veía como a extranjeros, pues ellos eran público de otros grupos y buscaban en nosotros o el que debíamos parecernos a su grupo o debíamos tener una propuesta extraña, que los descrestara por lo rara. 

Fue por eso que decidimos crear nuestra pequeña sala de teatro, con la mínimas pero necesarias condiciones técnicas. Espacio alquilado, pero nuestro. Lejos de las pretensiones de los comunales. Para mantenerla debíamos cobrar la boleta, pero nadie llegaría porque los teníamos acostumbrados a la entrada gratis. Bueno, está bien, hagamos gestión y que otro nos pague la función mientras formamos público. Pero llegada la hora, debíamos salir a perifonear, de casa en casa, de tienda en tienda, repartiendo volantes, llenando la sala a los empellones. Asistían niños, señoras jóvenes y jóvenes con ideologías; el resto de la comunidad apenas sí se asomaba. Cuando no había patrocinio, debíamos cancelar función. 

Bueno, entonces vendamos a colegios, sindicatos, universidades, cooperativas. Listo, función vendida tras largas negociaciones y explicaciones y otra vez la sensación del favor hecho porque soy tu amigo. 

Aquí los espectadores llegan motivados por cosas distintas al Arte. Hay elementos exógenos que los obligan a estar allí, por lo tanto el teatro no es si no un pretexto o herramienta y no el fin. Aunque parezca buen negocio, es adverso porque el espectador responde sólo a los estímulos o a los agentes externos y no porque esté conmovido por la estética y la imaginación o su juego. Por lo tanto de estos espectadores, en forma libre volverá el la/o, cuando hay suerte, pues nuestra propaganda no contiene los estímulos que él tiene como prerrecurrentes, y una sola experiencia con el teatro le bastan para toda la vida. 

Mientras tanto, los otros grupos te observan con la sala llena. Toman pose y atacan: se están llenando de plata, se aburguesaron y ahora todo lo cobran, ¿Cuándo me programa? ¿Cómo me van a cobrar alquiler, si ustedes están llenos de plata?; Yo a una sala que no sea del pueblo, no voy... Y así mil quejas, reclamos, regaños, felicitaciones. 

Pero público no hay. 

Aunque nos hemos replanteado todo eso y estamos convencidos que no es el camino correcto para formar público y que éste debe pagar algo del valor total de la boleta y llegar en combo con la expectativa de disfrutar de la cajita negra, aún seguimos haciendo funciones con patrocinio (gestionadas) para entrada gratis ; funciones para público amarrado; funciones para ver quien llega; funciones para los amigos y la crítica de éste lado; funciones de solidaridad; funciones para eventos amigos; funciones para los familiares y las novias de los actores... Pero público, no hay. En estos 7 años de estar contando con sala, aún no llegamos a las 50 personas, habitantes de la localidad, que lleguen derecho a taquilla a comprar su boleta; todavía requerimos de los espectadores que vienen de otros procesos y de otros rincones de la ciudad, para vender algo en taquilla. Lo que nos lleva a concluir que estamos formando -o deformando silo prefieren- a un número no superior a los 8 espectadores por año, lo que nos brinda un pírrico acumulado. 

No sabemos cómo abordar la empresa, aunque ya hoy es más claro que no es sólo enamorarlo de la escena sino que tome conciencia de su derecho al disfrute del Arte. 

3.- La Pedagogía Artística, viene a seguir siendo uno de los mayores dolores de cabeza, pues aún no hemos superado el método de emparejamiento, donde el profesor muestra y el alumno repite haciendo lo mismo. A pesar de todos los postulados, de las herramientas científicas, la enseñanza del Arte, siendo especial y teniendo sus propios rituales y búsqueda de resultados, sigue teniendo grandes falencias. La clase improvisada, el taller de 6 horas 

para formar actores, los consabidos, el imaginario como herramienta para explicar los fenómenos, el pensar que son seres anormales (especiales se dicen ellos) a los cuales visitan las musas, los trabajos de focalización a los cuales confunden con concentración, el uso de estimulantes (como el alcohol) para “matar el miedo” y toda suerte de males, detectados en el años 50, aún siguen en nuestros barrios y en nuestros pueblos. No ha habido manera de sistematizar al menos la explicación de los fenómenos más recurrentes: por qué el susto se produce, por qué se produce la voz, que tiene que ver la repetición con la memoria, cómo se expresan los duermevelas y los actos contemplativos, por qué me emociono con la historia de otro, para qué sirve mi cuerpo... ¡Que se yo! Ahí nos quedaríamos considerando. Pero en las escuelas, academias y facultades la cosa no es mejor: aparecen los profesores torturadores, gritones, que aún creen que el arte con sangre entra, y hablan de la humildad de los otros porque su prepotencia no los deja avanzar, y no digamos nada de los currículos, donde los artistas en cierne ven historia del Arte faltando tres meses para graduarse, sólo por poner un ejemplo; donde de 15 alumnos, 11 al final de semestres tienen problemas serios corporales :desgarres, tendinitis, luxaciones, dislocación de hombros... Nos falta volver o generar, si no ha existido, una pedagogía artística humana, donde retomemos el sentido profundo de la palabra escuela: lugar donde se juega. Donde nos distanciemos de la docencia formal, y las calificaciones se den por la confrontación del trabajo escénico con la crítica sustentada y dejar de impedir que un alumno, con todo listo y más de un año de trabajo, no pueda graduarse porque al profesor no le gustó una parte de la puesta en escena. 

Una pedagogía que haga que de nuestros espacios surjan músicos y no meros instrumentistas; actores y no meros interpretadores, danzarines y no meros teje pasos. Para no seguir viendo jóvenes, con pocos recursos, buscando médicos que cobren poco para salvar su carrera, porque un profesor malo: por metodología inexistente o por prepotencia o por dejadez, le hizo dañar esta o aquella parte del cuerpo. Se requiere una pedagogía sistérnica que tenga en cuenta el perfil del ingresado, pero también del egresado, pues de lo contrario no se puede garantizar una producción estética estable y hasta ahora lo que hemos visto, con contadas excepciones, son que a unos artistas les sonó la flauta en una y fracasaron en el resto; un montaje excelente y el resto de la vida a vivir del recuerdo. Esta baja en lo estimativo de la producción también se vuelve un freno para el crecimiento de un gremio. 

Por ello, junto a otros grupos y organizaciones artísticas que trabajan en comunidad y en lo comunitario, hemos propuesto los niveles de cerniz para la formación artística: 

a) Todos tienen derecho a estudiar algo de arte y a hacerlo. Por lo cual pueden asistir a talleres, con lo cual si no siguen, bien pueden ser un buen espectador. 

b) Un segundo nivel donde se entra en busca de la praxis y a través del hacer y equivocarse, se inicia el juego de explicar los fenómenos. El resultado es una producción humilde, sin tintes de esteticidad. Se les vuelve consciente que aún el arte está por desarrollarse. 

c) La hora de la escogencia, (ritual de la vela, le llamo), la persona decide que quiere ser un productor de bienes estéticos. Entonces entra a perfilar sus búsquedas, a privilegiar necesidades, a decantar información, a desarrollar niveles superiores de observación y focalización, a usar y descifrar distintas técnicas y a escoger; armar sintagmas y a usar paradigmas. Entra al proceso de producción para presentarla a público, y luego encerrarse a analizar cada parte de la línea de producción y dónde estuvieron las fallas. Aún aquí se pueden retirar y convertirse en excelentes alcahuetas del teatro -en este caso. 

d) Soy y peleó por quedarme. Esta es la etapa más alta. El alumno que viene de las anteriores sabe que en el camino se han ido quedando muchos, ha habido sacrificios pero no dolor ni martirio. Ahora debe escoger si va a la universidad o academia superior (donde se le garantiza el título) o sigue con nosotros, en el eterno aprendizaje y en la puesta en práctica de la teoría y el análisis de aquella con las herramientas de ésta. 

Creemos que es éste un esbozo de lo que podría ser un verdadero sistema de formación artística para el país. Porque aún allí hace falta el espacio superior para la formación de investigadores y sobre todo de profesores artistas, que vendrían a ser los estimuladores de nuevos procesos. Al hablar de profesores artistas, no hacemos referencia en ningún caso a los egresados de distintas universidades como docentes en Arte, pues ellos tienen la misión primaria de estimular al joven en su colegio, es decir hacen mezcla entre la docencia formal y la pedagogía artística, lo que los coloca en un plano primario. 

Creo que si en algo es urgente detenernos es en esto: la formación del Arte futuro.

