40 ANOS ARANDO EN EL FUEGO
TALLER DE ARTES DE MEDELLIN

El TALLER DE ARTES DE MEDELLIN fue creado para satisfacer unas necesidades

especificas que nunca hasta hoy, cuarenta afnos después, han sido debidamente explicadas.

Las motivaciones que originaron la fundacion del Taller de Artes de Medellin son muy
diferentes a las de otros colectivos de arte en el pais. No fueron, como ha sido comun entre
nosotros, la adquisicién de un espacio fisico para la homologacién y vigilancia de una
produccion cultural, y para la oferta estable y continuada de un repertorio para obtener el
respaldo econémico del Estado y de la taquilla, lo que los ha convertido, la mayoria de las
veces, en compaifias de repertorio con dossier de ventas y publicidad y stock de mercancia en

deposito.

El Taller nace de la apremiante necesidad de implementar e impulsar unas pricticas artisticas
contemporaneas, diferentes a las existentes entre nosotros, y la realizacion del impostergable

deseo de creacion de poéticas propias.

Desde su fundacion el Taller se disefid con tres secciones artisticas diferentes, Musica, Artes
Plasticas y Teatro, pero con unos vasos comunicantes esenciales para que convivieran e
interactuaran, cuando fuese deseable o necesario, con la Poesia. Deseable, siempre; necesario,

casi siempre.

En algtin momento de su proceso creativo han estudiado o trabajado en el Taller de Artes de
Medellin talentosos artistas como José Antonio Sudrez, Luis Fernando Pelaez, Clemencia
Echeverri, Jorge Ivan Grisales, Florina Lemaitre, Carlos Mario Aguirre, Rubén Dario Trejos,
Siervo Garcia, Mauricio Duque, Carlos Gabriel Arango, Angela Maria Londofio, El Tio
Conejo, Marta Marin, Tomas Arango, Héctor Alvarez, Kike Lalinde, Diana Gil, Billy,
Alfredo Zapata, Ana Maria Ochoa, Carlos Jiménez, Luis Pacheco, Fernando Marin,
Fernando Pavén, Mario Restrepo, Eucaris Nufez, Jorge Gaviria, David Herndndez, Julian
Posada, Angela Maria Restrepo, Mario Londofio, Dario Villegas, Dick Harold, Marcela
Bernal, Nelson Nicholas, Francisco Londofio, Santiago Londofio, Margarita Isaza, David
Robledo, Pablo Montoya, Fernando Rendén, Lucia Estrada, David Marin, Yenny Leén y

muchos otros.



La propuesta original de la seccion de A RTES P LA STICAS hasido

implementar un TALLER-LABORATORIO, abierto durante todo el dia los siete dias de la semana,
con la orientacion de Samuel Vasquez.

Aqui la practica artistica, el material y la técnica, la investigacién y el concepto, el tema y la
composicion, la gestualidad y la expresion, van amalgamadas en la obra misma, en el propio
acto de pintar o dibujar.

Este TALLER-LABORATORIO se aleja totalmente de la difundida ensefianza academicista que
recibimos en la universidad, en donde el repetido modelo de frutas, de yeso o de carne y
hueso “son apenas una disculpa para pintar” (sic) y no el tema fundamental que ilumine un

sendero expresivo, formal e investigativo.

Hay que llevar el modelo hasta su noche primera. No se invoca el tema para simplificarlo, ni
para exaltar su singularidad, ni su anomalia. Hay que desvelar del modelo su deseo secreto,
su oculto dolor, su velada emocion. Hay que incitar un amor nuevo entre las cosas que no se
conocen atn. Hay que espolear la imaginacion. La imaginacion no es una evasion de la
realidad. La imaginacién es un regreso responsable y comprometido a la realidad, para

aclararla o para subvertirla.

Laboratorio porque aqui se experimenta con la realidad social o individual, con las fantasias
comunitarias o personales que proporcionan una tematica viva al artista. Taller porque aqui
se manejan los materiales y las herramientas para la construccion de un lenguaje artistico

propio.

Este Taller también cuestiona la enseflanza que hace del Disefio su tnico valor, donde el
fanatismo por la forma desdefa la importancia ontologica de la imagen. Se busca evitar tanto
el academicismo nostalgico de un pasado “siempre mejor”, como la presuntuosa academia de

la vanguardia.

En el Taller de Artes de Medellin se abrio el primer TALLER DE GRABADO INDEPENDIENTE de
la ciudad (1977). Alli asistieron como tutores Juan Antonio Roda, Augusto Rendén, Leonel

Goéngora, Umberto Giangrandi.



Juan Antonio Roda en CLINICA DE PINTURA en el Taller de Artes

De alli emergieron las primeras carpetas de grabado y poesia hechas en Colombia: MESTER
DE CABALLERIA (1979), con grabados de Augusto Rendon y poemas de Juan Manuel Roca, y
CARTAS DESDE EL SUENO (1981), con dibujos de Dario Villegas y prosas poéticas de Juan
Manuel Roca.

caratula de MESTER DE CABALLERIA, 1979



CARTAS DESDE EL SUENO. JUAN MANUEL RO(A_:A~DA%; VILLEGAS
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Libro editado por el Taller de Artes (mil ejemplares), repartido gratuitamente
en la inauguracién de la IV Bienal de Medellin a la que fue invitado a presentar su obra
“Haga usted mismo la Historia”

Reuniendo a los artistas plasticos y actores de teatro el Taller de Artes hizo el primer

performance realizado en Colombia, “TECNICA MIXTA” (1980), que participo -fuera de



concurso-, en el I1I Salon Regional de Artes Visuales, y que reunia a los artistas plasticos del

Taller con los actores del Grupo de Teatro.

En 1980 el grupo de artistas plasticos, actores y musicos del TALLER DE ARTES DE MEDELLIN
realizd su primera obra plastica que intervenia el espacio publico. (Seguramente la primera vex
que en la ciudad una obra pldstica invadia el espacio publico sin permiso de las autoridades
municipales). Por aquellos aflos empezaban los asesinatos selectivos que el narcotrafico decidia
y pagaba. A diario los cadaveres eran abandonados a la vera de calles y carreteras, y fue tal la
profusion de estos crimenes que cada habitante de la ciudad fue sacudido por la vision de un
cuerpo baleado tirado en el sucio suelo. Todo crimen publico se cometia con el guifio de una
parte de la sociedad, con la complaciente complicidad, muchas veces callada, de un sector de

la poblacion y de un sector de la opinion.

Golpeados por el horror de los asesinatos y la connivencia de muchos con el crimen, artistas
del Taller de Artes pusieron en las calles de Medellin una serie de esculturas en yeso que
sefialaban aquellos comienzos de una época cruel que partié en dos la historia y la
sensibilidad de la ciudad: La vida de cualquier persona costaba s6lo unos cuantos miles de
pesos. Se inauguraba asi, una nueva mercenaria profesién: el sicariato urbano, profesién que
fue exaltada en “su cualidad edipica” por algunos periodistas, socidlogos, cineastas y
escritores locales que consideraban tierno y enaltecedor que “esos nifios mataran para comprarle

una nevera a su mamd” (sic).

Las esculturas eran colocadas en el espacio publico a las dos o tres de la mafana, y en algunas
ocasiones se hizo un escondido seguimiento fotografico con teleobjetivo del comportamiento

interactivo de los transetintes con la escultura.




Poco después, en 1981, el grupo de artistas del Taller disei¢ una serie de poemas en luz neén
para ser colocados en el espacio publico. El ser hechos en neon les asignaba una obligada
nocturnidad, y en medio de la iluminacion comercial o de sefializacion que es habitual en la
noche urbana, su material luminoso y sus colores festivos operaban como oposiciones a la
poética de sus textos. Entre otros, se colocaron en la entrada del Museo de Arte Moderno, en
la Avenida Oriental, en la pared exterior del teatro del Taller de Artes. Algunos de sus textos

decian:

"Los arboles no trabajan pero nunca pierden el tiempo”
"El pan ha partido al hombre en dos”

"Marchar es una forma desafiante de arrastrarse”

"No deseo estar en ninguno de los dos lados del fusil”

"Sueno, luego existes”

Estas obras del Taller de Artes de Medellin realizadas en el espacio publico son hechos
artisticos que debieron ser considerados en su real dimension por los agentes culturales que
manejaban la informacion, la valoracion y la produccion de los proyectos y realizaciones
culturales en nuestro medio. Pero bien sabemos de la total ausencia de una critica culta,
activa y ecuanime en nuestra ciudad, y la ausencia de curadores imaginativos y transparentes
que permitan ver a través de ellos lo que importa por encima de lo que les produce
dividendos, lo actual actuante por encima de lo que estd de moda, lo incesante por encima

de lo noticioso.
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EL ESPECTADOR, 1977 / Julidn Posada (de espaldas), Maria
Cecilia Carvajal y Luis Fernando Peldez en el Taller de Grabado

La participacion de varios miembros del Taller de Artes de Medellin en el potente aparato
cultural que constituy6 el MAGAZIN DOMINICAL de El Espectador, fue entusiasta,
comprometida y multimodal. La publicacion de ensayos, entrevistas, poesias y traducciones
fue permanente durante mas de una década. Es destacable la inclusién de un grupo de
ilustradores jovenes vinculados al Taller, acontecimiento de una significacién e importancia

indudables que, sin embargo, no ha sido estudiado ni valorado con el interés y el cuidado



que este hecho reclama y merece. No es para nada descabellado afirmar que ellos
introdujeron en Colombia una nueva manera de hacer ilustracion, renovandola y, a la vez,
d4dndole una categoria estética como quizas nunca se ha dado en este pais. Sin cefiirse a la
estricta definicion de ilustracion (siempre dispuesta a ejercer de servidumbre de lo literario
tratando de iluminar un texto determinado), plantearon una propuesta-otra desde lo plastico

y lo poético que era, a su vez, continuacién de su personal obra pictdrica o dibujistica.

La propuesta inicial de la seccion de M USTCA fue actualizar el aprendizaje y la prictica

musical en Medellin por medio de clases bésicas de Lenguaje Musical, Escritura y Lectura
Avanzadas, Teoria de la Musica, Andlisis de la forma, Armonia, Composicién, Contrapunto, Direccién
de Orquesta, Taller de Jazz, Taller de Coro, orientados, en un principio, por Alvaro Rojas,
Rodolfo Pérez y Gustavo Yepes.

Con un retraso historico injustificable estas asignaturas no se habian implementado en el
Conservatorio de Musica de la Universidad de Antioquia ni en el Instituto de Bellas Artes,
en donde todavia se impartia el método Pozzoli, obligando al estudiante a pasar mas de seis

meses practicando el solfeo rezado que espanté muchas vocaciones.

El grupo de musica CLAVE DE LUNA busca hacer una musica que participe del rito y de la
fiesta a la vez. La musica hecha para concierto pretende el rito. La musica hecha para el baile
llama a la fiesta. Clave de Luna quiera halar una punta de la musica popular (donde se
encuentran riquisimas propuestas ritmicas y timbricas), y halar otra punta de la musica
contemporanea “culta” (donde se encuentran complejos y multiples planteamientos
armonicos), y crear un tejido que trame la alegria de la musica popular con el profundo
conocimiento de la musica contemporanea. Para hacer esta musica se requieren, mas que

musicos profesionales, musicos que comprendan la propuesta musical que planteamos, y que



se comprometan emocional e inteligentemente con ella. Los musicos profesionales prefieren
hacer lo que siempre han hecho y que les proporciona una relativa paz econémica. El musico
del Taller, en cambio, tiene mas libertad: mas libertad musical y mas libertad como

individuo. Al fin y al cabo es coautor de las obras musicales que acomete.

Ante el agresivo menosprecio por la expresion musical de Billy, el desdén por su
personal técnica de bajo profundo, y la dificultad de comprensién y compromiso de sus
ocasionales musicos acompafantes, el Taller de Artes de Medellin conformd, hace veinte
afos el BILLY TALLER 7 para asegurar la continuidad e investigacion de su trabajo y una
puesta en concierto creativa. Por todo ello la investigacion que hace el Billy Taller 7 sobre las
musicas negras no es una investigacién arqueoldgica, no se hace a manera de una diseccion
de un cadiver notable, ni se causa, en lo que seria un comprensible complejo de culpa, para
reconstruir o restaurar de manera exacta y mimética la musica original de culturas
maltratadas por el poder econémico, politico y cultural. Estas musicas son tomadas, en un
acto amoroso, como un legado que ha sido desestimado, como una legitima herencia que nos
enriquece sin necesidad de autorizacion expresa en testamento alguno. Una herencia que

pervive, se manifiesta y enaltece en la enduendada voz de Billy.

La propuesta de la seccion de T EATRO fue crear, por primera vez en la ciudad, un

grupo de actores vocacionales y profesionales que desarrollaran su propia dramaturgia y la

puesta en escena de un teatro poético, ausente casi por completo en Colombia.



Esta urgencia de aventura poética estaba sustentada, afirmada y jalonada por una atenta e
intensa preparacion corporal, ritmica, vocal y visual, con talleres de solfeo, ritmo, danza,
expresion corporal, exploracién espacial, mimo y pantomima, lectura, foniatria,
improvisacion musico-teatral, color, que para entonces -1977- eran, sin duda alguna, pioneros

en el teatro colombiano, y singularmente heterodoxos para las artes plasticas nacionales.

Fue este el primer grupo de teatro de la ciudad que hizo temporadas de una misma obra
durante un mes, y mantuvo la programacion de su sala con presentaciones de martes a

domingo durante mas de diez afios.

LOS HAMPONES” EN TEMPORADA
(El Mundo, 3 de noviembre de 1979)

La estabilidad de un grupo y su sala propia le posibilitan su cohesién en cuanto conceptos y
operacion para dar propuestas consistentes. Ese es el caso del Taller de Artes de Medellin que
con su temporada de “Los Hampones” de Jorge Gaitan Durdn dan al publico la sorpresa de
un montaje distinto por completo a lo que actualmente se hace en Colombia.

Una propuesta que llega a ponerse por delante, muchos afos, al teatro descriptivo, con una
narracion mas textual que escénica. Aqui la narraciéon no importa dentro de una historia sino
como la posibilidad de demostrar como el mimo y el teatro pueden llegar juntos a la
economia de palabras, colores, gestos, didlogos luces y movimientos.

Economia que es una exigencia de buscar exactamente los colores que la ténica del texto
exige. Asi llegaron a tres paneles blancos, mallas, correas y sombreros borsalinos para los
hampones y una malla completa blanca, con mascaras como de yeso para las mujeres en un
coro: “no son mas que mascaras que el destina guia como quiere”.

Esto sobre el fondo de dos paredes blancas de cal y una negra frontal, y esto ya es una
propuesta plastica en cuanto a composicion: si los hombres miman una carrera de frente al
publico por la derecha después lo miman de espaldas, atras a la izquierda.
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Es una propuesta plastica en cuanto al movimiento de planos horizontal y verticalmente
porque el mimo logra crear la ilusién de bajar escaleras, subir por lazos. Lo mismo que los
paneles cruzandose o adelantdndose, dan una sensacion abstracta lograda también por la luz,
para que los actores recorten sus siluetas sobre aquel resplandor.
El ritmo, pensado mds musicalmente que narrativamente, esta marcado por silencios y negros
absolutos sin luz en la escena de los que suelen ser tenidos como interrupciones, y que aqui
constituyen los compases exactos.
Todo esto, sélo visualmente, significa que la obra rompe con el cuento para hacer explotar en
la escena un sentido de imagenes que pueden revelar mas que el discurso.
Las actuaciones estdn sometidas con rigor a mostrar esas imagenes, a condensar en gestos y
movimientos hasta llegar a lo esencial como quien simplifica por dos. Asi, un hombre en
mallas, magro y so6lo con una cachucha y camisa de policia logra, haciendo que sopla un
silbato e hinchando las piernas, una caracterizacién completa de un agente del orden gordo y
poderoso.
No existe interés en la caracterizacion, sino en el manejo depurado de simbolos,

como el mismo texto ofrece.
Lejos del teatro digestivo, esta obra lleva al espectador a quererla repasar, para gozar de un
espectaculo que fundamentalmente busca darle al teatro aquella ayuda que la danza, la

musica, la pintura y el mimo tienen, para hacerlo un arte mas total.”

TECNICA MIXTA (1980). Su titulo obvio que denota la fusion de varias técnicas, era
directamente una ironia a cierta presuntuosa usanza de los artistas plasticos, pues esta obra
participd «fuera de concurso» en un Salén Regional de Artes Visuales, y reunio al grupo de
artistas plasticos con los actores del grupo de teatro.

Esta obra es, sin lugar a dudas, el primer performance realizado en Colombia.
Aqui se aglutinaron esculturas realizadas por el grupo de artistas plasticos, imagenes estaticas
compuestas con actores, imagenes subliminales de menos de un segundo de duracién, la

actuacién del grupo de teatro, e imagenes de color proyectadas con luces sobre una gran tela
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de siete por cuatro metros. El tema de la obra era UN DIA, del alba a la noche. Por ello y por
su tratamiento fragmentario, algunos la relacionaron con el Ulises de Joyce. Al final de la
obra, en la escena del suefio, una gran sabana blanca de 12 por 18 metros, salia del escenario

hacia el publico hasta cobijarlo completamente.

"El grupo del Taller de Artes de Medellin nos habla creado una larga
expectativa desde el montaje de «Los Hampones» del poeta Jorge Gaitan Duran, a
mi juicio, compartido con quienes tuvimos la oportunidad de presenciar la obra en
el teatro del TPB (Teatro Popular de Bogoté), uno de los montajes mas sobrios, mas

delicados y sugestivos de cuantos haya podido presenciar el teatro colombiano.

Hace algunas semanas pude apreciar la obra «Técnica Mixta» en los recintos del
Museo «El Castillo», en compania de un numeroso publico entre arrobado y
agredido por las imagenes de quienes han logrado un lenguaje visual sélo
comparable a la poesia, al sueno. Y es precisamente la imagen del sueno la que
mas ha persistido en mi memoria, y, posiblemente, en las gentes que al salir de la
sala se restregaban los ojos como suele hacerse después de sonar con seres
funambulescos, surreales. Y es este hecho, el que los espectadores salgan tocados
por un halo magico y onirico, el que nos entrega una obra fuera de todos los
lineamientos teatrales a los que se tiene acostumbrado a nuestro espectador
medio, y que, para quienes siguen creyendo en obritas lineales, anecddticas, sin el
amplio espectro de matices que posee «Técnica Mixtar, podria constituir una

puesta en escena deshilvanada.

[...] Ante obras como «Técnica Mixta», la ausencia de una critica es mayor pues solo
se podria hacer un texto poético sobre una obra que es, antes que nada, poesia.
Poesia libre de servidumbres y camisas de fuerza. Para eso se necesitaria que quien
fuera a ver esta obra hiciera una lectura poética de ella, gue quien la mirara fuera,
mas que un critico, un lector de suenos, que es donde se instaura la raigambre de
la obra del Taller de Artes.

«Técnica Mixta» es una obra que sirve de nexo entre pintura y poesia, entre
imagineria plastica y poética, apoyada en el drama v la risa de quien hace, como

dirfa un escritor con fama de cronopio, una vuelta al dia en ochenta mundos.

Es a esta presencia del sueno a la que tanto ha invocado el arte desde los
simbolistas o los romanticos hasta los surrealistas, a la que apunta un arte total, cuya
primera propuesta teatral en nuestro pais, creo, es esta obra del Taller de Artes de

Medelliny Juan Manuel Roca
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Aunque espectadores y criticos siempre hablaron del “refinamiento, poliformismo,
sutileza y ductibilidad en la direccién actoral”, EL ARQUITECTO Y EL EMPERADOR DE ASIRIA
(1983) contenia un ingrediente plistico que, ademas de adecuado para la accion teatral, era
expresivo y autosuficiente como obra plastica: Hicimos de todo el teatro un espacio
ambiental, un environment (quizas el mas bello y de mayores dimensiones en la historia del
arte colombiano pero del que la critica y los artistas plasticos nunca se enteraron porque no
van a teatro) que abrazaba todo el espacio unificandolo y totalizandolo, y que borraba la
division convencional entre el espacio escénico de los actores y el patio de butacas de los

espectadores.

El piso de la sala fue cubierto con aserrin de madera rosada para que guardara unidad de
color con la piel de los actores, que actuaban desnudos durante tres horas, con apenas un
taparrabos como vestuario. Se preparaba un color igual al del aserrin para pintar una selva
(no-naturalista) en las cuatro paredes del teatro, y con el tratamiento de las pinceladas
desapareciamos la dura geometria de la arquitectura, diluyendo esquinas y rincones, y

desvaneciendo los limites entre piso y pared.

Aqui, espectadores y actores quedaban envueltos en un tinico y mismo espacio
ambiental en donde sucedia la obra. Unas guaduas colocadas de piso a techo por todo el
teatro daban mayor unidad al espacio, y convertian al espectador en un voyerista de la acciéon

escénica.

"El montaje realizado por Samuel Vasguez con su conjunto denominado "Taller de
Artes"" es una verdadera hazana no solo por la extension de la obra (casi tres horas) sino por

la complejidad de los matices alcanzados en la direccion de actores. Ese trabajo debio ser
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muy arduo, empezando por la dificultad de encontrar dos actores apropiados para
semejante "tour de forcé” y terminando por la de entrenarlos como acrobatas y formarlos

como artistas, simultdneamente.

Sin embargo, el resultado dificiimente puede ser més acertado en nuestro medio; en
efecto, Jorge lvan Grisales como arquitecto y Rubén Dario Trejos como emperador logran
actuaciones que con frecuencia, alcanzan el mas exigente nivel profesional,

fundamentalmente en la expresion corporal " EDUARDO GOMEZ, 1985

EL BAR DE LA CALLE LUNA (1989) es un reconocimiento al café, al bar, al
bailadero, espacios de libertad incondicional que permitieron a nuestra primera juventud la
discusion ardorosa e inspirada de las preguntas que la casa y la universidad prohibian o

menospreciaban.

Es un homenaje a esos lugares que fueron albergue para la complicidad con los amigos en la
subversion etilica de la cotidiana realidad clasista, racista, machista y ultraderechista de
nuestra ciudad. Recintos en donde podiamos sofiar con la bella utopia del arte, y en donde
viajabamos con la imaginacion hacia un pais mas generoso y humano. Alli la alegria saltaba
cualquier obsticulo para las citas jubilosas con las muchachas que iniciaban su ingreso

clandestino a esos lugares vedados entonces para ellas, bajo fuerte sancion social.

La obra, concebida para ser presentada en un bar en pleno funcionamiento, integra la
orquesta «Clave de Luna» del Taller de Artes al grupo de teatro, en un espectaculo que, sin

ilustrarse mutuamente, participan de la evolucion estética que se da a lo largo de la obra.

El Bar de la Calle Luna hace estallar totalmente el espacio escénico como ese espacio
canonizado reservado exclusivamente para el actor, queda abolida cualquier diferenciacion

entre el espacio del actor y el espacio del espectador: Cada personaje es concebido como un
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espectador mas dentro de los espectadores: cualquier espectador puede ser convertido, sin su

consentimiento, en un actor mas de la obra.

Fernando Arrabal, en su conferencia magistral del Festival de Manizales, se refirio a esa

«puesta en nochen:

«[...] Cervantes nos dice: 'Todos los aparatos de un hombre
de teatro se encierran en un costal y se fijan en cuatro pellicos
blancos, en cuatro barbas y cabelleras, y cuatro cayados, poco mas o
menos. El adormo del teatro es una manta vieja tirada con dos

cordeles de una parte a otra’.
iHemos asistido en este festival a un acontecimiento extraordinario!

Yo asisto a muchos festivales. Dicen que los mejores de Europa son el
de Bitef, el clésico de Avignon, el de Edimburgo. Pero yo dirfa que en
las Ultimas versiones de estos tres grandes festivales europeos a los
que yo he asistido, no he tenido la suerte de encontrar una obra

fresca, una obra nueva que me propusiera nuevos caminos.
Y eso lo he encontrado aqui!

Yo he asistido a una obra con la que desde su titulo me quedé
anonadado. Porque el mundo es un poco maravilloso y hay una serie
de coincidencias a lo largo de la vida. De pronto voy a un teatro
colombiano que no era un teatro, era un cabaret. Y veo que se llama
nada menos que £/ Bar de la Calle Luna, de Samuel Vasquez. Les
recomiendo que, si alguna vez van a Madrid, vayan a la Calle Luna. La
Calle Luna es una calle muy interesante en Espana porque esta al
lado de dos puntos esenciales para el teatro... (qué presumido soy) ...
para el teatro de Melilla, ciudad donde naci. Por un lado tenemos la
Calle Tudescos que esta al lado mismo de El Bar de la Calle Luna,
porque El Bar de la Calle Luna existe en Madrid: hay una calle que se
llama Lunay hay un bar que se llama El Bar de la Calle Luna. Y all est3
la Calle Tudescos, «callecita que ahora han remozado
desgraciadamente, donde, ustedes que conocen muy bien la vida de

Cervantes saben que vivio a poco de llegar de esclavo de Argel, vy
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realizd una serie de obras de teatro que no tuvieron ningln éxito. Por
eso, los que tenemos la desgracia o la suerte de ver nuestras obras
representadas, nos echamos a temblar cuando vemos que Cervantes
no tuvo ningun éxito, que Valle Inclan tampoco, y tutti quanti. Pues El
Bar de la Calle Luna hace esquina a la Calle Lunay a la calle donde yo
vivi veinte anos en Madrid, y donde aprendi todo lo que tenia que
aprender para ser lo que ahora soy, es decir, un pequeno autor de

teatro.

En el teatro no queremos «novedadesy», no queremos «modernidady,
no queremos ser «de vanguardia». Qué horrible titulo militar /a
varguardia! Los militares se han vengado de esto. Como nosotros
hablamos de vanguardia, ellos, al lugar donde pudiera suceder la
primera batalla de la proxima guerra mundial (bueno suponiendo
que pueda haber una proxima guerra  mundial, lo que es un
anacronismo), pero, en fin, a este terreno los militares le llaman asi, a

secas, el teatro.

Vuelvo a repetir que no queremos ser de vanguardia, nunca lo hemos
querido, pero queremos ser lo mejor. Por eso, imaginense los celos
que yo tuve cuando entré en ese cabaret y vi que, de pronto, tan
sencillamente, como decia Cervantes, «con cuatro pellicos blancos,
cuatro barbas y cuatro cabelleras..», bueno estoy exagerando, creo
qgue no habia ni cuatro pellicos blancos, ni cuatro barbas, ni siquiera
cuatro cabelleras. {Con nada! Con nada se hacia una obra que no he
visto ni en el Festival de Avignon donde habia cosas interesantes, ni

he visto en Edimburgo, ni he visto en Bitef [ ]»
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RAQUEL, HISTORIA DE UN GRITO SILENCIOSO
@ TALLER DE ARTES DE MEDELLIN

ve SAMUEL Vx\SQl'IIZ

RAQUEL, HISTORIA DE UN GRITO SILENCIOSO, de Samuel Vasquez
Por Pablo Montoya

El dia en que decido escribir sobre Raquel, la pieza de teatro de Samuel Vasquez, tropiezo con la
huella de nuestra desgracia cotidiana. Llevo el libro en la mano. Es liviano. Casi un opusculo fragil.
Pero es tanto el peso del drama de Raquel que se siente uno como un atlas cuya carga es invisible.
Desciendo en la estacion Parque de Berrio. Voy a las librerias del sector tras libros o revistas que me
ayuden a delinear mejor las palabras de este texto. Hay un didlogo en Raquel que recuerdo cuando
atravieso el parque: "-;No oyes nada? -No. -Algo esté pasando. -Si, algo pasa. -Hay que actuar. -Si.
Hay que hacer algo." Entonces los veo. Construyen una especie de cerco que cualquier brazo fuerte
desintegraria sin mayor problema. Me detengo para saber este silencioso mitin por qué protesta.
Son todos ellos, o ellas mas bien, personas mayores, ancianas para mejor decirlo. Sostienen
fotografias de secuestrados vy desaparecidos. Son sus esposos, sus hijas, sus hermanos, sus nietas,
sus primos, sus amigas. ;Ddénde estan?, prequnta esa escueta muchedumbre de muchos anos.
Devuélvanoslos, los queremos en casa, con nosotros, siguen diciendo. Y no gritan. No tienen
altoparlantes. Y son demasiado viejos como para que sus voces se escuchen mas alla del atrio
donde estan. Es una manifestacion labil. Pero la impresion es falsa. Hay algo en las miradas, en sus
dolientes frases de murmullo que podria resistir la mas fuerte represion, los alegatos més ruidosos o

la indiferencia y el silencio mas desalentador. Estan ahi, al frente de la iglesia de La candelaria. Acaso
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porque es el sitio mas central de Medellin. O porque Dios podria escucharlos mejor que las
instituciones democraticas. Protestan cada semana. Piden que la pesadilla de ellos y de Colombia
cese. Que la esperanza por fin llegue y su luz defina el rostro de Raquel y de todos los secuestrados

y desaparecidos.

Raguel, historia de un grito silencioso no supera las 50 paginas. Es el relato conmovedor, y no la
espectacular noticia, de un secuestro. Pero Raquel no estd hecho de un discurso narrativo aunque
haya en él unos eventos a los cuales el espectador asiste. Y no podria decir tampoco, con la débll
confianza que esta expresion genera, que es una obra de teatro. Raquel es, por encima del
andamiaje de las escenas con sus didlogos y mondlogos, un poema. Su esencia se enraiza en la
escritura poética. Los desgarramientos vy los hallazgos intimos de Raquel estan forjados con esa
sustancia imprecisa y vasta con gue se hacen los suenos donde amor vy odio, opresion y libertad,

muerte y nacimiento se abrazan.

"Es dificil cantar entre los muertos", dice Vasquez en una de las entrevistas que se le han hecho.
Pero acaso es mas dificil hacerlo entre miles de secuestrados y desaparecidos que, en realidad, son
muertos en vida. Por esto Raquel obedece a la mas genuina necesidad del artista que intenta crear
en tiempos oscuros. Raguel, que es una obra cimentada en el silencio, habla en un pais donde lo

esencial de su historia y sus dramas permanece callado.

La voz de Raquel es silenciosa. Es un grito interno. Un reclamo hecho desde el encierro. La
dimension de su protesta conduce a ese grito que persiste cada dia y sale de todos los calabozos
que podriamos senalar v de aquellos otros que la conciencia atormentada del escritor sitia en
cualquier coordenada fisica y espiritual de Colombia. Es un grito que, por su misma condicion,
remite al grito de Munch. Ese grito emblema de una época que apenas presentia el horror de
guerras que nosotros ya hemos bebido hasta la desolacion y la impotencia. Raquel padece la
agresion fisica. Padece otro martirio tal vez mas atroz, el de saberse sola v completamente
cercenada de su medio afectivo. Raquel es victima de un conflicto politico que le parece absurdo
por el modo en que se manipula y sigue culminando en la intolerancia y en el uso de mas violencia.
Pero Raguel no sabe si sera asesinada. No sabe si su familia pagara el dinero exigido. No sabe si
tras su secuestro hay un engano vil. Sospecha que su muerte no hara parte de ninguna causa
honorable. Y que sus justicieros son resentidos muchachos, equivocos y opacos. Y, sin embargo,
Raguel es capaz de decir en los instantes de mas dolor: "La fe es una vieja leprosa que insiste en

besarme".

La fe de Raquel evidentemente no es la patria. Para todos los secuestrados civiles que hay en
Colombia, la patria es un sin sentido. Un campamento en el desierto, asi define la patria un texto
tibetano. La patria es la infancia siguen diciendo los viejos poetas. Ella habita, para Vasquez, la
lengua. £n "Calcado del silencio", una lucida reflexion sobre el papel de la poesia en tiempos de
guerra, Vasquez considera el castellano como el Unico sitio donde los colombianos no nos
sentimos extranjeros. Una soberania maravillosa, la lengua, dentro de un Estado criminal y una

concepcion de la nacion que arrastramos como jirones vergonzosos desde que ella existe. Raquel,
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encerrada, reconoce en la palabra su mejor escudo. Ella es ese hogar que se edifica al borde de los
abismos. Con ella Raquel se despoja de todos sus miedos para cubrirse de pronto con el velo de

SUSs suenos.

s Mi palabra recobraré su voz algin dia?", escribe Raquel al inicio de su diario. Y su dltima frase es:
" . " . . .

He perdido mi sombra". Una pregunta que surge como esperanza. Una confirmacion que mide la
oscuridad donde habitan los secuestrados vy la vigilia de quienes aun los esperan. Pero Raquel asl
pierda su sombra, ésta se engrandece con su palabra representada. El grito de Raquel es un
resplandor de penumbra. Una dolorosa luminiscencia Util para quienes viven en geografias de

horror.

Un teatro poético. Raguel lo es desde su puesta en escena, que esta concebida como una pieza
musical, hasta el diario de su protagonista cuyos fragmentos se nos leen. Un teatro poético. La
expresion se convierte en un fantasma si quisiéramos rastrearla en el horizonte del teatro
colombiano. Se podria decir, si separamos Los hampones de Jorge Gaitan Duran, que no existe
entre nosotros. £l nuestro ha sido, en su corta historia, un teatro adormecido por el costumbrismo,
estremecido pero imaginativamente paralizado por los credos politicos de izquierda, cadticamente
fragmentado por lo experimental. Un teatro, en fin, que ha ignorado uno de los principios poéticos
sobre los que trabaja Samuel Vasquez: hacer un teatro que muestre lo invisible y haga posible su

percepcion.

Hacer poesia a partir de un acto insensato. La propuesta, sin duda, no es nueva. ks tan antigua
como Homero, quien hace de la absurda guerra canto memorioso. Pero el logro de Raguel, por
supuesto, no reside sélo en este rasgo. Su palpito poético se presenta de manera dual. Por un lado
penetra en un mundo donde todo esta inmerso en el presagio, en la intuicion, en el sueno, en el
temor, en la evocacion; y, por otro, acude a un montaje en el que el director debe responder a las

dificiles exigencias poéticas que supone la obra.

Acaso la principal sea la representacion del silencio. Este y no otro es el eje que sostiene a Raquel.
Es la razon de ser de su atmosfera. Siete de sus escenas exigen del silencio toda su desnudez.
Desde el inicio la obra, como experiencia leida y experiencia representada, se incrusta en el
espectador desde esa otra cualidad del lenguaje que aqui realza la protesta y la acusacion. Susan
Sontag dice que entre las varias aplicaciones del silencio en el arte, existe la de ayudar al lenguaje
para que logre su méaxima integridad. Las palabras, los ambientes, los dramas se ponderan mas
cuando se entrometen en ellos largos silencios. £n Raquel se sique esta circunstancia senalada por
Sontag: "A medida que disminuye el prestigio del lenguaje, aumenta el del silencio." Pero Vasquez
también nos remite a Mallarmé. Como el poeta francés, piensa que es necesario que la poesia
desbloquee con palabras una realidad atestada de ellas mediante la creacion de silencios en torno

a las cosas y a los hombres.

Por tal razén representar esta obra es tan dificil como tocar uno de esos movimientos lentos de
Mozart, Schumann, Satie o Part donde es menester, para expresar toda la carga emotiva contenida

en pocas notas, la mayor técnica posible. Pienso, por ejemplo, en la escena en que Raquel y

19



plagiario se recelan. Pienso en esas cosas triviales que Raquel hace en la soledad de su encierro.
Pienso en los didlogos minimalistas de los plagiarios: palabras de una sencillez aparentemente
inofensiva, pero duenas de una perplejidad que profundiza el drama no sélo de la secuestrada sino

de quienes secuestran.

El de Raquel es un silencio que, al existir en escena, se palpa y se vuelve lacerante huésped del
espectador. Raquel no solo estd a nuestro lado -en el auditorio es tomada por los plagiarios-, sino
que puede ser cualquiera de nosotros. Somos nosotros quienes podemos vivir esa agria posibilidad
de no saber, durante dias, nada del cielo, nada de ese tiempo donde hay sol y luna. Raquel ademas
habita, y tal es su logro més exasperante, la realidad del espectador desde una particular
circunstancia: sugerir que el director del montaje es quien idea el secuestro. Un director que, por el
juego del teatro mismo, espejo espantoso y magnanimo, puede ser también cualquiera de los

espectadores.

Y es aqui en donde reside otro de los atributos de la obra. Mediante la intervencion de actores vy el
director en escena, Raquel cumple un doble objetivo. Representa un secuestro y, al mismo tiempo,
plantea una reflexion desgarradora sobre qué es hacer teatro en un pals asediado por la locura de

los hombres.

A qué quiere conducir Vasquez con este sagaz e incomodo artificio? Sin duda a que la pieza de
teatro transcurre en escena y en el auditorio. A esa conviccion estética de que el espectador debe
ser el activo centro ineludible. Sin duda a que los desgarramientos, por accidentales que sean, son
siempre de nuestra incumbencia. Sin duda a que el drama de los desaparecidos y secuestrados en

Colombia es responsabilidad finalmente de todos nosotros.

Raguel no es una obra que se actia para el silencio y el olvido, como cree uno de los plagiarios.
Raguel sucede, se hace tiempo visible en la escena, para dar testimonio de algo irreversible que nos
marca marcando asi la historia. No es dificil concluir en qué consiste ese algo. Pero es el espectador

quién habra de definirlo en medio del estupor silencioso.

Raguel propone un doble silencio. Ese que hace del infortunio del otro una intima realidad
compartida por el espectador. Y no del todo secretamente, pero tampoco de manera escandalosa.
Y esta ese silencio ejemplar que a veces es necesario mantener cuando se pretende escribir sobre
una de las grandes heridas que tajan a Colombia. En este sentido obras como Raqguel apuntan a
otra estética, a otro modo de observar, de nombrar lo que se llama periodisticamente la realidad

nacional.

La presencia de Raquel es de una importancia suprema en la literatura colombiana. Frente a la
fascinacion espectacular que la violencia ejerce sobre nuestros actuales escritores, ante esa narrativa
trivial en que se mezclan sicaresca y novela negra, al lado de esos planos personajes -el sicario, la
miliciana, el paramilitar, el guerrillero, el mafioso, los altos mandos del ejército y la policia, los
politicos, etc- que representan los males del pais, Raquel airea y senala un camino. Y no sélo porque

aqul se reclama la voz de la victima, aquella que, como dice Claudio Magris, encarna la verdad
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pereciendo y desapareciendo de la historia, sino porque en la obra se plantea una problematica -la

del secuestro- de un modo méas complejo y mas sugerente, mas hondo y doloroso.
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