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BESTE PEDAGOGIA
BATZUK

CARLES GUERRA

3

Huarte Arte Garaikideko Zentroaren azkeneko hiruhileko programari iruzkinak gehitzen dizkioten artikulu batzuez gain, Javier Rodrigo Monteroren ekarpen zabal bat

bildu dugu zenbaki honetan. Bere testuak pedagogia kolektiboaren adibide bat aztertzen du artearen testuinguruan, lehentasunak estetikoak izan beharrean kognitiboak

eta sozialak diren kasu bakan horietako bat. Rodrigok elkarrekintza bat deskribatzen digu, artearen sistemak eta sistema horrek gertuen duen inguruneak, sarritan publiko

ilustratu baten irudiarekin bat ez datorren inguruneak batera sortutakoa. Berak aurkeztutako Street Level Youth Media-ren kasuak agerian uzten du zenbaterainoko

garrantzia duen antolatzeko gaitasunak artera hurbiltzeko modu alternatiboak eta erabilgarriak eratzeko garaian, kontuan izanik horren justifikazio soziala zalantzaz kanpo

dagoela. Irudi nagusiak ez dituen pedagogia bat da, partekatzen den egoera batetik abiatuta ikasteko balio duen pedagogia. Eta planteamendu horien ondorioak erraz

asko igartzeko modukoak dira gainera. Zuzenean jartzen dute ezbaian artearen instituzioetan tradizioz errepikatu ohi den lan-banaketa. Jadanik ez da existitzen pedagogia

saila, katearen azkeneko maila ezinbestean. Aitzitik, museoen, arte zentroen eta arte guneen jarduera ulertzeko modu berri baten katalizatzaile antzeko bat dela sumatzen

da. Eta gero eta zailagoa ikusten da errealitate hori saihestea. Javier Rodrigoren argumentazioa hobezina da, oso erreferentzia baliagarria, alegia. Ekintzaren eremu

jakin bat aditzera ematen du, oraindik ere instituzioek interpretatu beharrekoa, begirunez eta halako proiektuen jatorrizko dialektikaren haria galdu gabe. Hala ere, badira

oraindik ere beste pedagogia modu batzuk, artearen eremuan eragina izaten jarraitzen dutenak. Esperientzia indibidual eta subjektiboan sustraituta jarraitzen duten

ezagutza moduak dira, modernotasun estetikoaren diskurtsoak aurkeztu bezalaxe. Egia da oraintxe bertan ikuspegi politikotik ez dela hain erakargarria, subjektibotasun

kolektiboen eta kidetasun-sareek definitutako promesen aurrean behintzat. Esperientzia berezi horiek, ordea, hor diraute. Urriaren amaieran ziurtatu ahal izan nuen

hori, New Yorkeko New Museum-en oraindik ikus zitekeen erakusketa batean, After Nature izenekoan. Erakusketa hau merezi du gogora ekartzeak, Werner Herzog

zinemagile aleman ezagunaren azkeneko lan dokumentala aurkezten baitzen bertan. Pelikulak And a Black Smoke Arose- Lessons of Darkness (1992-2008) izena zuen.

Dokumental horren irudiak Kuwaiten filmatu zituen Herzogek, denbora tarte labur batez herrialdea inbaditu zuten tropa irakiarrak erretiratu eta gero. Bertatik pasatzean

petrolio-putzuei su eman zien armadak, Herzogek hegazkin batetik jaso zuen ikuspegi danteskoa sorraraziz. Wagnerren musikak eta Satanasen parke naturala aditzera

ematen duten intertituluek tonu apokaliptikoa ematen diote filmari. Ke laino lodiak eta basamortuaren erdian zabalduta ikusten den hainbeste petrolio gordinak ikuspegi

katastrofikoa islatzen dute, surreala izateraino. Edo ia esan genezake haluzinazio antzeko bat eragiten dutela. Hemen, ordea, bisitariak banku txiki batean eserita eta

pantaila aurrean zutela ikustea izan zen gauzarik interesgarriena. Han, ia inork ez zekien zer gehiago zegoen erakusketan. Pixkanaka mundu guztia bildu zen Herzogen

lanaren aurrean. Inor ez zen ezer esatera ausartzen. Baina oso adierazgarria zen bertan sumatzen zen isiltasuna. Estatu Batuetako lehendakaritzara iristeko hauteskunde

kanpainaren erdi-erdian eta ezagutu dugun krisialdi ekonomiko latzenean murgilduta, ziurrenez gauza bera pentsatzen zuten New Museum-an zeuden pertsona haietatik

askok. Petrolioaren madarikazioa estetikoki zeharo txundigarriak ziren irudietan islatu zen. Ikuskizun horrek sorrarazitako zirrara hitz bat ere esan gabe sumatzen zen,

baina denek, edo ia gehienek, mezua jaso zutela jakinda. Gerra baten arrazoia ez da inoiz bisualki hain erakargarria izan, eta aldi berean, hain suntsitzailea. Horrexegatik,

gogora ekar dezagun pedagogiak harrituta utzi gaitzakeela gozamen estetikoak ezagutzarako beste onura batzuk itxuraz saihesten dituen egoeretan. Herzogen pelikulan

erakutsitako ke lodia sudurretik sartzen da eta adimena bizkortzen du, adimen motelduena ere. Hori pedagogia da ere bai.
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EKINTZA-
ARTEA, GAUR

JOAN CASELLAS

Ekintza-artea, “performance” ere deitzen zaiona, adierazpen jakina da arte garaikidearen eremuan, eta etengabe
agertzen dena azken hamarkadetako artearen atzera begirako programa eta testu guztietan. Ekintza-artearen
jatorriaren aztarrenak Marinettiren manifestu futuristatik atera daitezke, datorren urtean mende bat beteko
duen horretatik. Happening da bere aurreneko izen espezifikoa, duela berrogeita hamar bat urte sortu zena,
1959an New Yorkeko Reuben Gallery-n egin zen Allan Kaprowen 18 happening 6 partetan instalazio interaktibo
sonatutik.

Performancea abangoardiako mugimendu guztiekin lotura estua duen prozedura artistikoa da, orokorrean beste
produkzio prozedura batzuen garapenarekiko osagarri den jarrera edo praktikatzat hartu ohi bada ere. Ekintza-
artearen praktika, gehigarri gehiago gabe, hirurogeiko eta hirurogeita hamarreko urteetako aldi kontzeptualaren
gertuko lehenaldira lotuta eta mugatuta dagoen jardueratzat hartu ohi da, agerikoa bada ere oraingo artea
neurri handi batean performance prozesuen parte edo zuzeneko emaitza dela.

Historikoki, ekintza-artea instalazioaren artearen ondo ondotik garatzen joan da, instalazioa ezaugarri duen
behin-behineko izaera hori galtzen ari bada ere. Bere protagonista askorentzat praktika horrek gaztaroko aldi
esperimental bat adierazten zuen, zeharkatu ezin ziren mugekin. Horren haritik, paradigmatikoa da ekintza-
artearen aitzindariek, Kaprow, Gutai edo Vienako Akzionisten mailakoek, erreferente gisa action painting-eko
pintore iparramerikarrak aipatzea, esate baterako Jackson Pollock, kontuan izanik begien bistakoa dela koadroak
zintzilikatzeko egitea zela haien asmo bakarra.

Marinettik aldarrikatu zuenean ederrago ikusten zuela auto bat abiadura bizian Samotraziako Venusa baino,
probokazioa agertu zuen lehen aldiz arma artistiko gisa, ekintza gisa, Arthur Cravani berari aurrea hartuz.
Probokazioaren indar hori, dadaistek eta surrealistek gogo biziz landuko zutena, estu lotu zen ekintza-artearekin,
lotura askaezina izateraino, era horretan ekintza-artea mitifikatuz eta, aldi berean, mugatuz. Ekintza sonatuenek
arrisku, eskatologia, biolentzia edo suntsipen maila handia izan ohi dute; “indartsuak” izan ohi dira arteari
soilik dagozkion parametroak gainditzeko moduan.

Gogoeta orokor hauek pisu handia izan ohi dute ekintza-artea indarrean dagoen praktika gisa baloratzeko
garaian, jardunean dauden protagonista historikoak alde batera utzita; orokorrean, performanceen joerek,
berritzat hartzen direnek, karga material, teknologiko edota produkzio karga handia izan ohi dute. Bereziki,
oso hedatua dago performer-enpresaburuaren joera, hau da: publizitateko kreatiboaren terminoetan produkzio
sen handia duelarik, bere performanceak beste batzuek egiteko pentsatzen dituenak, orokorrean sortze
prozesuarekin zerikusia ez dutenek eta ekintza horiek diru-ordainez soilik egiten dituztenek. Artikulu honen
xedea ez da joera horiek kritikoki aztertzea, bestalde oso jarrera “duchamp-zalea” erakusten dutenak, ekintza-
artearen beste panorama batzuk ere badaudela adieraztea baizik, garaikideak izanik ere arte garaikideaz
arduratzen diren pertsona askorentzat oharkabean pasatzen direnak.

Begien bistakoa eman badezake ere, argitu beharra dago ekintza-artea edo performancea berez ez dela
mugimendu edo joera artistiko bat, prozedura artistiko bat gehiago baizik, bere edukiei dagokienez pintura,
eskultura edo instalazioa bezain aldakorra. Beraz, performance edo ekintza-artearen halako edo bestelako mota
bati buruz hitz egitea da egokiena. Bere behin-behineko izaeragatik, antikomertziala izateagatik eta abar, ekintza-
artea, bere hastapenetan, “baliabide berriak” deitutakoen testuinguruan batez ere, proposamen programatiko
jakin batera hurbildu izan zitekeen. Eta neurri batean oraindik eusten zaion proposamena da, baina inolaz ere
ez da praktika artistiko honi esklusiboki dagokiona edo berezkoa duena zentzu zabalean. Identitate sozial jakin
batean berezkoa delako konbentzituta marihuana erretzea bezala, erabat harrituta, besteren artean poliziek
eta epaileek ere erretzen dutela konturatzen zaren arte.

Ekintza-artearen praktika inoiz eten ez bada ere, eta neurri batean edo bestean errekonozimendu soziala izaten
jarraitzen duela aintzat hartuta, topiko bat da arteari buruzko Espainiako kritikaren eremuan laurogeita hamarreko
urteetan ekintza-artearen berpizkunde bat egon zela onartzea, gainerantzean ia inor, protagonista izandakoak
izan ezik, ez baita arduratu gertakari hori aztertzeaz. Artista talde zabal batez ari naiz, ni horien artean, ekintza-
artea galerien eta instituzioen merkatutik askatzen zaituen prozedura artistikotzat hartzen duena, eta
autoantolatzeko aukera ematen duena, artistak –ez ordea izarrak– izatea nahi zuten pertsonei laurogeita
hamarreko hamarkadaren hasierako koiuntura artistikoak ezer onik edo zentzuzkorik eskaintzen ez zielako
ebidentziaren aurrean.

Talde hori edo talde-sare hori oso zabala izan zen eta oraindik ere dirau –baja asko izan badira ere kide berriak
ere baditu–, eta orokorrean hirurogeita hamarreko urteetako ekintza kontzeptuala eta bereziki ZAJ hartu zituen
erreferentziatzat, merezi izan dituen aipamen urrietan ekintza neo-kontzeptuala edo “ekintza klasikoa” deitu
izan zaio horregatik eta Lluís Alabernek “ekintza berria” izena eman zion, eta esplizituki politikoak diren beste
ekintza-talde batzuen paretik garatu da (gurutzatze eta nahasketa puntual batzuekin), baina talde horiek ez
bezala, ez du instituzio artistikoa berez gaitzesten, izan duen noraeza susmagarria baizik.

Ekintza-artista horien ezaugarrietako bat da belaunaldi artistikoen artean inposatutako etengabeko diferentziak
zalantzan jartzea, itxuraz jantzien moda kontua delarik gehiago benetako aurrerabide edo prozesu artistikoari
dagokion zerbait baino. Hortaz onartzen dugu gure ereduekiko diferentziak ez direla hain ugariak ezta hain
handiak ere, eta dena dela eguneroko errealitatetik eratorritakoak direla. Nire ustez, diferentzia nagusietako
bat hau litzateke, gure artea garatzeko ekintzan dagoen “konpromiso inplizitua”, hau da, “nola egiten den”
eta “egiten (edo esaten) dena” bat etortzea, eta espazioen, energien eta gauzen erabilerari buruzko kritika,
antikontsumista eta ekologikoa delarik nolabait ere, lekura moldatzeko eta gauzak itxuraldatu gabe edo behin-

betiko suntsitu gabe (orokorrean) erabiltzeko joera duelako. Horren haritik, instalazioa prozedura osagarri gisa
hartuta, Kaprowens-aren sorburuetan bertan dagoena eta performanceen produkzio garaikide ugaritan arrakastaz
dirauena, ia modu natural batean desagertzen da eta diferentzia nabaria adierazten du hain begiko ditugun
ZAJ edo FLUXUS bezalako erreferenteekiko.

“Ekintza berri” honek, dituen zuzeneko erreferenteengatik zaharra eman dezakeenak eta, are gehiago, berari
soilik dagokionez zaharra denak, material dokumental eta teoriko nahiko ugaria sorrarazi du, eta ohiko
liburutegietan eta dokumentazio zentroetan aurkitzen ez bada ere, erraz eskura daiteke Interneten. Nolanahi
ere, Espainiako estatuan laurogeita hamarreko hamarkadaren hasieran espontaneoki eta bereizi sortu zen
artisten edo proiektuen sare honek baditu bere kidekoak Hegoamerikan eta Ekialdeko lehengo herrialdeetan,
aldi berean Europa eta Asiako zirkuitu zabalago batzuekin lotura dutenak. Ekintza edo performance ekitaldien
eta jaialdien mundu paralelo bat dago gainera, harritzekoa bada ere arte garaikideko zentro, fundazio eta
museoen sare zabal-zabal horretan ia islatzen ez dena hedadura handiko fenomeno garaikidea izan arren...
Egoera horren arrazoietako bat izan daiteke ekintza-artea, arte oro bezala, parte izatea igorle-hartzaile komunikazio
sisteman, eta sistema horren barruan bere pertzepzioa ekitaldiaren une puntual horretara mugatzen da, eta
ondoren dokumentuen bidez duen zabalkuntza oso gai eztabaidagarria izaten da honekin guztiarekin zerikusia
dutenen artean baita zerikusirik ez dutenen artean ere. Gainera, bere prekarietate laboralean ere eragina izan
dezake interes sozialen joko horretan duen izaeragatik egon daitezkeen bitartekarien onura marjina mugatua
izateak, baina hori beste artikulu baterako gaia da. Gogoeta hauek alde batera utzita, ekintza-artea presentzia
eta aktualitate handikoa da gaur egun, hori ikusi nahi izatea, horrekin nahikoa.

Polígono industrialdea  Pabellón nº8  20160
LASARTE-ORIA (Guipúzcoa)

Tel: 943 37 05 53
Fax: 943 36 64 88
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JAVIER RODRIGO MONTERO

“Street Level Youth Media” (SLYM), lehen “Street Level Youth Video” izenekoa, irabazi asmorik ez duen
erakundea da, eta 1993az geroztik proiektuak garatzen dihardu Chicagon, helburu honekin: “hirietako gazteak
media art eta teknologia sortu berrietan heztea, autoespresioa, komunikazioa eta aldaketa soziala oinarri hartuta
baliabide horiek aplikatu ditzaten” (erakundearen webgunetik hartua: http://www.street-level.org) .

SLYM Chicagoko mendebaldeko auzo latino batean komunitatean landutako proiektu batean parte hartu izanaren
emaitzaz sortu zen, 1993an egindako eta Mary Jane Jacobek komisariatutako Culture in Action arte publikoko
erakusketa proiektuaren testuinguruan. Erakunde hau aztertzea planteatzen badut arrazoi honegatik da,
partaidetzazko interbentzio artistiko batean oinarrituta garatu delako hain zuzen ere, inplikatutako hainbat
agente, plataforma eta elkarterekin sare-antolamendu konplexu bat, eta azkenik SLYM sortzea ondorioz ekarri
zuena, eta hori guztia Iñigo Manglano-Ovallek garatutako partaidetzazko proiektu bati esker, langile komunitario
gisa Paul Teruelek eta Wells High School-eko izen handiko irakasle Nilda Ruiz Pauleyk zuzenean kolaboratuz.
Garapen konplexu honek agerian uzten du taldeko pedagogiak sare-lan gisa ulertu behar direla, hau da:
horizontalki lan egiten dute pedagogiaren eremuan, bai pertsona desberdinen artean (hezitzaileak, artistak,
kultur arloko langileak) bai ingurune desberdinen artean (gazte kulturak, partaidetzazko urbanismoa, bideoa
eta abar), eta batik bat instituzio edo testuinguru desberdinen artean (arte zentroak, erakusketak, ikastetxeak,
zentro komunitarioak, elkarteak, gaztelekuak eta abar). Hortaz, sare-lan honek ikaskuntza prozesu konplexuak
eta kolektiboak sortzen ditu pertsonen, produkzio-baliabideen eta instituzioen artean, baita kultur produkziorako
modu berrien bidez ere, askotan sarean diharduten hainbaten arteko epe luzerako lanetan gauzatzen direnak.

Honen guztiaren sorburua 1992. urtean aurkituko dugu: Manglano-Ovallek komunitate chicano batzuekin lan
egin zuen iritzi-foroen eta topaketen bidez, eta horietan interbentziorako ideia zehatz batekin elkarrizketa bultzatu
nahi zen tertulia antzeko baten bidez2. Landa-lana egiten ari zela, artistak bideoa erabili zuen gai adierazgarriak
iradokitzeko lan-tresna gisa. Eta, hain zuzen ere, une horretan iradoki zuen Nilda Ruiz Pauleyk banda (gang)
desberdinetako gazteentzako tresna gisa bideoa probatzea. Proposamen horrekin, zeharo aldatu zen proiektuaren
helburua: gang gazte-taldeen gaia oso konplexua zen, nerabe askoren engranaje soziala baitziren, oso sare
sendoak zituztenak eta espazio publikoetan gatazkak sorrarazten zituztenak, pixkanaka kale borrokari bide
emanez eta auzo guztia eta, ondorioz, hiria erasanez. Bi kolaboratzaileen (Paul eta Nilda) laguntzari esker,
urteetan elkarren artean liskartuta zabiltzaten kaleko banda desberdinekin hasi zen lanean proiektua. Hala,
Iñigok auzoko mapak eratu zituen gazteekin, eta elkarrekin gai eta zonalde gatazkatsuak zehaztu eta zenbait
bideo ekoiztu zituzten, bideo-ekoizpen horiekin beste kolektibo batzuekin batera instalazioak aurkeztu zituzten
arte. Azkenean, prozesu osoak urtebete iraun zuen lankidetza egituratu zuen. Artistak sare konplexu bat eratu
zuen, honela osatua: telebista lokal bat, auzo-elkarteak, hezitzaileak, gazteak eta eskolaz kanpoko jarduera-
programa bat. Hala, 1992aren amaiera aldera, Manglano-Ovallek, Paul Teruel eta Nilda Ruizen tutoretzarekin
eta proiektuan inplikatutako beste 20 pertsonarekin batera, Street Level Youth Video (SLYV) sortu zuen. SLYVren
helburua hauxe zen, Chicagoko mendebaldean hedabideek eskaintzen zuten nerabe chicano eta latinoen irudi
ofizialaren ordaina ematea, eta aldi berean bideoa testuinguru informaletan lantzea, hezkuntzako tresna gisa.
Kasu honetan, inplikatutako gazteen eta kolektiboen arteko elkarrizketarako gune bilakatu zen SLYV: banda
bakoitzak euren testuinguru eta interesei lotutako materialak grabatzen zituen, eta euren artean trukatzen
zituzten, era horretan komunikatzeko eta esku hartzeko bide pedagogiko alternatibo bat ezarriz.

1993ko maiatzean izandako Culture in Action inauguraziorako, kalera irtetean eta auzoko hainbat espaziotan
harreman zuzena ezartzean itxura hartu zuen SLYV proiektuak. Kale nagusi bat aukeratu zuten “zona neutral”
gisa, eta bertan instalazioak aurkeztu zituzten kaleko hamalau bandak (garai batean elkarren artean liskartuta
egondakoak) ekoiztutako bideoak bilduz. Ekitaldi horri “Street Level Video Bloc Party” izena eman zitzaion eta,
sei orduz, hirurogeita bost bideo aurkeztu zituzten espazio publikoan eratutako instalazio modura, SLYVeko
15 bat kideren lankidetzarekin, eta elkarren artean liskartuta zeuden lau bandaren partaidetza zuzenarekin.
Bideoen lokalizazioak era guztietakoak ziren: etxeetako sarrerak, kaleko altzariak, etxeetako atzealdeak, edo
auzoan zeuden orubeak. Gainera, taldeko instalazio bat eraiki zuten hamaika monitorerekin, Rest in Peace izena
zuena (goian bego). Interbentzio hori leku ageri batean kokatuta zegoen eta hileta-monumentu bat erakusten
zuen, kale borrokan hildako gazteen oroigarri. Musika eszenatoki bat ere diseinatu zuten bertan gazteek parte
hartzeko, baita bakearen aldeko mural bat ere. Bandek, SLYMeko gazteek, eta artista, graffitero eta auzokoek
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sortu zuten mural hori. Azkenik, azpimarratzekoa da testuinguruko egitura sozialek eskainitako materiala: bideo-
instalazioak garatzeko ehunetik gora elektrizitate-konektore pribatu erabili ziren, eta bideo guztiak batera
aurkeztuta, “boterea partekatzeko ahalmen handiko metafora” gauzatu ahal izan zen (Manglano-Ovalle eta
SLYV, 1993). Hala, ekitaldi hori funtsezkoa izan zen komunitate chicanoen espazio publikoan esku hartzeko
eta espazio hori antolatzeko. Izan zuen arrakasta handiari esker, interbentzio publiko honek Street Level Bloc
Party izena hartu zuen. Espazio publikoa hain era berezian hartzea jaialdi antzeko bat zen Chicagoko West
Town-eko kaleetan, gazteek inguruan bizi zuten errealitateari buruzko ikuspegi desberdinak erakusteko. Pedagogia
kolektiboen emaitzazko interbentzio honekin, SLYV proiektuak espazio publikoan artikulatzea lortu zuen, beti
eraikitzen baitzen auzokoen sareekin izandako truke-harremanetan, hain zuzen ere proiektuaren eta beharbada
artistak lanerako baliatutako materialaren sorburua islatzeko.

Negoziazio horri esker, gazteen indarkeriaren gaiari buruzko elkarrizketa konplexu bat balitz bezala aurkezten
zen proiektua, inplikatutako agenteen jarrera eta botere-harreman desberdinetatik abiatuta. Hortaz, ez zuen
gazteen biktimizazioa edo kondena autoritarioa aditzera ematen, problematika sozial horren sorburu ziren egoera
eta testuinguru soziokulturalak baizik. Bideoetan eta bertan jasotako testigantzetan ematen ziren iritzi desberdinek
beste iritzi batzuk, beste espazio batzuk eta proiektuaren beste dimentsio batzuk aipatzeko ziren beti. Kaleko
bandetako gazteek egindako bideoak erakustetik harago, gazteen identitate-arazoak, komunitateetan oinarritutako
urbanismo-politikak, espazio publikoen gabezia, gazteen arteko kale borroka, hedabideetan ematen zen euren
irudia eta abar aditzera ematen zituen proiektuak. Gai hauek guztiak gurutzatu egiten ziren etengabe, jarrera
jakin batera iritsi ahal izan gabe, jarrera horiek elkarren artean lotuz baizik. Pedagogia kolektiboaren lanak talde-
lanak elkarlotzen ditu, hasiera batean gai jakin batean oinarrituak eta elkarren artean desberdinak ziruditenak:
gazteak, bandak, hezkuntza arloan inplikatutako pertsonak eta auzotarrak, adibidez. Elkartzeko zenbait leku
zituzten taldeak, euren arteko diferentziak handiak zirela ere kontuan izanik, eta, gainera, proiektuari buruz
euren ikuspegia ematen zuten taldeak, eta beraz konplexutasun handiagoa ematen ziotenak. Hortaz, lankidetzazko
proiektuak ez du komunitate bakar bat erakusten, ezta komunitateak sailkatu ohi diren moduan ere (sexu,
arraza, etnia edo nazionalitatearen arabera); horren ordez, talde bakoitzaren berezitasunetara eta konplexutasunetara
hurbiltzen da, hain zuzen ere identitate politika itxi horien nozioak (adib. “gazte latino biolentoak”) desegiteko
eta harreman sozial konplexu bati bide emateko. Testuinguruen arteko harreman hori proiektua bloc party-an
aurkeztean erakutsi ahal izan zen. Izan ere, kultur elkarrizketa konplexu antzeko bat zen: elkar ezagutzeko
tailerretan bandek trukatutako bideoak, isilarazitako ahotsak aditzera emateko aurkeztutako hilerri-instalazioa,
auzotarrekin izandako negoziazioen froga ziren entxufeak, etxeetako atzealdeetan kokatutako bideo-instalazioak
edota telebistak atarien aurrean etxeetan bizi zituzten arazoak hurbiletik ikusteko, tailerretan eta proiektuetan
inplikatutako publiko anitzak eta agenteek, auzotarrek eta parte hartu zuten gazteek inaugurazio jairako kaleak
hartuz… hori guztia sarean egindako lankidetzazko oso prozesu konplexuaren bidez bateratu ahal izan zen.

Proiektu honetatik bereziki nabarmendu nahi dudana da sare-lana zenbaterainokoa izan zen adieraztea, ondoren
izan zuen garapenean taldeko pedagogia bilakatu zelako. Elkarrizketarako gune hau aldi baterako “bloc party”
bat izan bazen ere, SLYM ofizialki sortzea ekarri zuen berekin, sarean sortutako lankidetza horren emaitza gisa
eta hasiera batean Manglano-Ovalleren (1994) eta ondoren proiektuaren zuzendari izaten jarraitu zuen Paul
Teruelen ikuskaritzapean. Hala, giza taldea eta talde teknikoa, baita negoziazio prozesua ere, kultur politika
jakin batzuei esker indarberritu ziren, prozesu komunitario eta pedagogiko hau geografiaren eta denboraren
errealitatetik harago berriro antolatzeko aukera eman zuten politikei esker, hain zuzen ere. Lankidetzazko arte
proiektuan izandako esku-hartzetik artearen egitura ireki bat, tresna pedagogiko eta ikerketarako tresna bat
eratu zen Chicagoko Westside-ko gazteen zerbitzura, hau da: SLYM. Negoziazio konplexu horiei esker “Tele-
auzunea” prozesua SLYM hezkuntza-programazio iraunkor bat bilakatu zen, baita “Street Level Bloc Party” ere,
urteko produkzio gehiena auzunean gauzatzen zuen pedagogia kolektiboen azkeneko emaitza3. Dena den,
nabarmendu nahi dut sare-lanaren harreman horretan oraindik ere konplexutasun-maila handiago bat dagoela,
ondorioz kultur politikekin egindako lana: Gaur egun, SLYM media-tan aurrera eramaten diren hogei bat hezkuntza-
proiektu desberdinez osatuta dago, Youth Media delakoaren indar bizienetakoa, hezkuntza kritikoari eta kultura
bisualari lotuta gazteekin eta gazteentzat aurrera eramandako proiektuen produkzioa. Eta bertan parte hartzen
dute hezitzaileek, artistek, administrazio-langileek eta kide berriek, lehenago tailerretan parte hartzen zutenek4.
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Egiten duten sare-lanean Columbia College-ko Centre for Community Arts Partnerships-ekin (CCAP) aritzen
dira lankidetzan, Chicagoko Downtown zonaldean, praktikak egiteko bekak eta “service learning” ikasleei
eskaintzeko5. Gainera, CCAPek, goi-mailako prestakuntzako egitura komunitarioa den aldetik, bekak ematen
dizkie proiektu komunitarioetako parte-hartzaileei agentzia honek lan egiten duen unibertsitatean bertan
ikasi ahal izan dezaten6. Hortaz, pedagogia kolektiboen proiektu honetan aurrera eramaten den sare-prozesu
konplexua komunitate eta testuinguru desberdinekin elkarrekintzan aritzean eratu eta ondoren, dagokion
testuinguruan, SLYMi esker sendotzen da epe luzera. Agente sozial eta problematika jakin batzuk (West
Town-eko komunitateak) sinbolikoki irudikatu, ulertu eta interpretatzeko Artearen sisteman diharduten agente
batzuekin eta espazio instituzional batekin izandako aurreneko harremana (lankidetzazko arte-proiektua eta
Culture in Action erakusketa) inplikatutako eragile desberdinekin kultura banatu eta ekoizteko harreman
bihurtzen da, baita pedagogia kolektiboetarako plataforma ere (SLYMren marko instituzionala).

Amaitzeko, garrantzizkoa da azpimarratzea Tele-auzuneak elkarrekin ernaldutako hazia SLYM osatzen duten
gazteen eta agenteen taldeko ekintzak duen ahalmen horretatik garatzen dela orain sare-plataforma gisa.
Izan ere, plataforma honek ahalbidetu zuen lankidetzazko artearen proiektua kolektiboekin antolatzeko
aurreneko lana testuinguruko hezkuntza- eta gizarte-politika beretan artistaren presentzia fisikotik harago
sarean hedatzea. Eta hori kultur politikei dagokie, kontuan hartuta orain sarean lan egiteko eta kultur politikak
egituratzeko modu baten adibide dela SLYM. Izan ere, pedagogia kolektiboen proiektu bat da eta kultur
elkarrizketan diharduten agente desberdinek lan egiten dute bertan, bai prestakuntzaren eremuan (tailerretan
parte hartuz eta horiek gidatuz, unibertsitaterako trebatuz edo erakundean lan profesionala eginez) bai
produkzio kolektiboaren eremuan hainbat aditu eta erakunde lankidetzan arituz (SLYMen hezitzaile, gazte,
artista, irakasle, lan komunitarioan, eskola-programazioetan, hezkuntza ez-formalean, Youth media-ko
erakusketen komisario lanean, etengabeko prestakuntzan, webguneen garapenean eta abar aditu direnek
esku hartzen dute).

1. Testu hau osatuagoa den bertsio honen birlanketa bat da: ÒInterbentziotik birrantolaketara:

Kultur politiketan oinarritutako lankidetzaÓ, jatorriz Idensitat 07ren katalogoan argitaratua:

artea, esperientziak eta prozesuan diren eremuak. Webgune honetan eskuragarri:

http://www.idensitat.org/blog/2008/04/llibre-libro-book-idensitat.html.

2. Jatorrizko proiektuak ideia hau du oinarrian, gaueko lanparak eta gauzainak espazio publikoa

berreskuratzeko metafora gisa hartuta, Tertulia izenburupean. Xehetasun gehiagoren berri

izateko, ikus autore berak erakusketaren katalogoan egindako deskribapena: Sculpture Chicago

(1995) Culture in Action. Bay Press. Seattle, 76-87 orr.

3. Edizio ugariren ondoren, bloc party-ak egiteari utzi zitzaion hedabideen presioagatik eta

jardunbide batzuk arautu izanagatik, SLYMi ekiteko aukerak murriztu zizkiotenak, proiektuaren

zuzendari batzuek adierazi zidatenez. Chicago, 2004ko urria.

4. SLYMen hainbat kidek elkarrizketa batean emandako informazioa. Chicago, 2004ko azaroa.

5. Service learning komunitatean praktikak egiteko proiektu bat da, AEBetako unibertsitate jakin

batzuetan aurrera eraman behar dena. Era horretan, goi-mailako hezkuntzaren hedadura soziala

babesten da hainbat komunitaterekin lan egitean.

6. Informazio hau Paul Teruelekin, orain CCAPeko Community Partnerships-en zuzendari

denarekin, izandako elkarrizketa pertsonal batetik jasotakoa da. CCAPen webgune honetan

aurkezten den informazioarekin alderatu daiteke: http://ocap.colum.edu.
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TRIPTIKOAK
ERRIZOMAN
CRISTINA GARCÍA-LASUÉN

Huarte Zentroak “Un mur, un trou, un visage” erakusketa aurkezten du, Madeleine Millot-Durrenbergerren bilduma
handiaren zati bat eskaintzen duena. Katalogoaren sarrerak bildumaren izaera pribatuak bilduma publikoek
ez duten erosketa- eta elkartze-askatasuna ahalbidetu duela azpimarratzen da. Régis Durandek bildumaren
izaera aldakorra, ia biologikoa, azaltzen du, etengabeko aldaketa eta bilakaera prozesuan baitago, izaki bizidunen
antzera.

Erakusketak hirurogeita sei argazki hartzen ditu, hiru egile ezberdineko hogeita bi triptikoetan aurkeztuta. Lanen
arteko erlazioa kontzeptu ezberdinetan oinarritzen da. Gehienetan zorizko kontzeptuak erabili dira. Halere,
erakusketari izena ematen dion muina, Deleuzeren pareta, zulo eta aurpegiaren inguruko ideiarekin loturiko
gaikako zazpi triptikok osatzen dute. Printzipioz, hiru elementu horietako bat, edo horietatik eratorritako zerbait
aurkitzeko zazpi era dira. Pareta, hutsunea eta, azkenik, aurpegia. Baina, era berean, bakoitzak ideia eragile
independente bati erantzuten dio.

Madeleine, nire zorionik beroena zuri, eta Durand komisarioari, erakusketa honegatik. Pieza bakoitza interesgarria
bada, erakusteko moduak, triptikoak, bere banako esanahia handitu eta aberasten duen kontzeptu berria
sortzen du. Garrantzi estetikoaz gain, hiru irudiak horizontalki ikusteak mendebaldeko testua balitz bezala
irakurtzeko aukeraz gozatzea ahalbidetzen du. Narrazio agrafoa dirudi. Triptiko bat osatzen duten irudiak
literatura-egitura klasikoa garatzen ei dute, hau da, aurkezpena, garapena eta bukaera; horrek segida bakoitzaren
ideia-indarra azpimarratzen du. Zenbaiten gaien inguruan hausnartzera gonbidatzen gaituzu erakusketarekin.
Ozenki irakurtzea proposatzen dizut, arreta berezia ipiniz zazpi gaietan.

“Jokoa/Haurtzaroa”. Mendebaldeko narrazio-hariari jarraituz, ezkerretik eskuinera, F. Saurren lehenengo
irudian ume bat dago, bizkarra emanez eta korrika. Dorre moduko batetik, pareta batekin itxitako toki batetik
ihes egin berri duela dirudi. Katalogoan gehitu duzun Lascaulten testuak irudia interpretatzen du: “Zauritutako
aingerua dorretik irten da. Ihesi doa. Sasien, elorri-hesien, osinen artean korrika. Argi-geruzak puskatutako
hegalak disimulatzen ditu”. Erdian kokaturiko hurrengo argazkian, F. Lochonena, aingeruak aurpegia dauka
dagoeneko. Umetxo tibetarra da. Badirudi paretatik askatu eta gero, bere ihesaldi bizkorrean eta hegalak
apurtuta, gizaseme bilakatzea lortu duela; bizitzaz beterik dago. Zoriontsu da. Honakoa diozu: “bere herrialdetik
goiz lasai batean iritsi zen nire haurraren antza du, era bitxi batean”. Asoziazioak Wim Wendersen “Desioaren

hegalak” filmera eraman ninduen. Filmak Berlin eta bere biztanleria zatitzen duen pareta azaltzen du. Azken
gerraostean beharturiko akordioa. Bi aingeru so daude, goibel, eraikin baten zabaltzatik. Pareta. Beraiek
perfektuak dira, ez daude gehiegikerien mende, gizakiak ez bezala. Ez dute aiherrik, gorrotorik eta gudurik
ezagutzen. Halere, bietako batek, jendearen erreakzioak, emozioak, ikusita, bere hegalak apurtzea erabakitzen
du. Hutsunea. Perfekzioari, hilezkortasunari uko egiten dio, gizakia behar baitu izan, sentitu eta amodioa
ezagutzeko beharra du. Aurpegia.

Pareta eta aurpegia azaldu eta gero, lehen triptiko hau F. Tuefferden espazio ilun batekin bukatzen da: bertan
bi argi-izpi nagusi dira, argizko hutsuneak. Malenkonia, diozu. Eszena luce di bottega barrokoan murgilduta
dago, eszenografikoa, zirkoaren giroa gogoraraziz. Haur-ilusioaren ezaugarri diren efektismo eta fikzioa azaltzen
du. Argi-kono indartsuaren aurrean heldu bat dago, eserita; ondoan, aulki huts batek gizaki berezi baten
etorreraren zain dirudi, une horren magia berarekin partekatu nahiko balu bezala. “Gu, ordukoak, ez gara
berberak dagoeneko”, idatzi zuen Pablo Nerudak.

Hurrengo asoziazioa “Hierarkia-nozioa” da. Lehenengo irudian bi harri daude. Mendi baten gaina izan daiteke.
Pareta irudika lezake baina, diozun bezala, hierarkia ezezaguna da. Artistak maisuak dira errealitatea erakutsi
eta aldatzeko artean. Beste elementu fisikoren faltan, ez dago argi mendia ala lautadaren harriak diren; zalantzak
segurtasun eza, ezinegona sortzen du. Gertuegitik ikusteak eta sentitzeak benetako errealitatea ikustea saihesten
duela, begirada mozten duela, iradokitzen da. Batzutan zatiak edu osotasuna eraiki edo berregiten. Zatia

besterik ez da. Halere, ezin esan ikusmen-sinekdoke baten aurrean, osotasunaren ordez zatia azaltzen duena,
gaudenik. N. Savey artistak ikusmena galarazten duten bi harri hauei jarri zien izenburua, Hodeiertz, esanguratsua
da. Irekidurak, harrian eginiko hutsune batek urrutikoa ikustea ahalbidetu dezake. Erdian, Jean-P. Reverdoten
irudiak garezur irekia, tarteduna, azaltzen du. Garezurrak  deitu du, soilki. Erradiografiatutako “vanitas” garaikidea.
Et omnia vanitas. Azkenik, aurpegi txikia, negatiboan, espektrala, espazio beltzean flotatzen. I. Patersonen irudian
emakume-buru hau agertzen da soilik. Apurtutako natura, garezur irekia eta buru txikia negatiboan flotatzen.
Zertxobait txikiago eta ezagutezina izango litzateke, idazten duzu. Muga-nozioa nabarmentzen da, proportzioarekin
eta orekarekin bat, tamainarekin loturiko elementuak alegia. Triptikoak gradu- edo maila-baloreari erantzuten
dio, ikusten dugun errealitatearen antzera. Memoria eta oroipena bezalaxe.

Orain “Maitasuna/Heriotza” gaia jorratuko dugu. Asoziazio honek soinuzko hitz-joko bitxia sortzen du hizkuntza
ezberdinetan. Zerbaiten hasiera ona, onena agian, eta gauza guztien amaiera. Antitesi zehatza bizitza/heriotza
litzateke. Halere, maitasuna aukeratu da bizitzaren ordez. Aukeratutako izenburuak heriotza maitasun eza dela
iradokitzen du. Amodio-sentsazio intentsua, klimaxa, heriotza txikia bezala ezagutzen dugu. B. Fauconen neguko
gelak triptikoa irekitzen du. Irudi eder asko hau erakusketan dagoen kolorezko fotografia eskasetako bat da.
Gela-paretaren tonu urdina hotz eta kezkagarria da. Isiltasun dentsoa arnasten da. Irteera bakarra, leiho-zuloa,
gela guztiaren bizitzarik gabeko kolorea hartu duen landareak estalita dago. Espazio honetan gehi daitekeen
guztia soberan dago. Hurrengo irudiak, V. Graftieauxek laban bati ateratakoa, hutsune borobila eta hondar bat
erakusten du. Hondarrak laban distiratsua iluntzen du. Katalogoak apika lurrean landatua zegoela dio. Hezea
egon behar zuen aztarna uzteko. Odola izan daiteke ere, iradokitzen den bezala. Ahoan zehar irristatu den eta
orain idor dagoen odola. Honela, labana iztukatuta agertzen da. Odol-pareta balitz bezala. R. Schäferren irudiak
amaiera ematen dio triptikoari, geroago ikusiko dugun Andrés Serranoren ildo beretik. Heriotzaren aurpegiaren
irudia hartzen du. Kasu honetan emakume gaztea da. Artistak dramatismoari muzin egin eta emakumearen
begiak erdi irekita azaltzen ditu, lokartzeko edo esnatzeko zorian balitz bezala. Heriotza betiko ametsa da.
Azalaren zuritasuna, betzuloak eta ezpaineko orban leun bat zeinu arraro bakarrak dira. Izenburuak behin-
behineko egoera ez dela argitzen du: Hildakoen aurpegiak.

“Erlijioa/Heriotza”. Heriotza beste behin azaltzen zaigu, oraingoan erlijioaren eskutik. "Jainkoak gizona egin
zuen ala gizonak Jainkoa?" galdetzen du F. Nietzschek. Heriotza/erlijioa asoziazioa gizakiak bere existentziari
eman dion zioa da. Worringerrek Beldurra eta antsietatearen teoria garatu zuen: ezezagunaren, heriotzaren,
existentzia-bertigoaren edo estutasun kosmikoaren aurrean zuen beldurrak bultzatuta, lehen gizakiak arte egiteari
ekin zion. Sentimendu hori sinismen eta kulturen jatorri, hausnartzeko eta filosofia, literatura eta artea egiteko
zio izan da. B. Fauconen Urrezko gelak pareta oker baten irudia da, exedra bizantziarraren antzera, itxura
erromanikoko eta turuta-erako leihoarekin. Urrezkoa da, irudi sakratuen kolorea alegia; irudien unibertsoa eta
baita eskaiola-egitura faltsua ere estaltzen duen urre-xafla. Jainkotasun, aberastasun eta gehiegikeriaren ohiko
patina. Eta baita irreala denarena ere. Haizeak mugituriko landareekin, hain natural eta funtsezkoak, kontrastatzen
du. Nolanahi ere, urrezko pareta ukitzen dutenak urrezkoak dira ere. Espiritu eta erakundearen arteko
desadostasuna. Ondoren, kolpe idorra ematen du Sophie Callek Hilobiak lanarekin. Inork ezagutzen ez duen
haurra hartzen duen lur-hutsunea. Inork ez du, hortaz, deitoratzen. Inolako emozio freskorik gabe, zenbait lorek,
naturaren fruitu lehorrak, gertu hartuak eta presaka jarriak, espazioa apaintzen dute; hondarrezko sehaska eta
harrizko protokolozko idazkuna. B. Blumek sakramentu-forma baten itxura duen argi-borobil batek estalitako
aurpegia erakusten du. Aurpegia, giza-sentimendua, erlijio-aparatu formalaren, zeruko argi-izpiaren atzean
ezkutatzen da. ¿Ezkutatu ala argitzen al du?

“Sakrifizioa”. B. Fauconek Myceneseko Atea deituriko irudia erakusten digu. Sakrifizioa gai biblikoa dela diozu,
Madeleine. Holakoa da ere itxurazko basamortuan dagoen ibai gorri distiratsu horren aipamena. Odol freskoa
jarioan dirudi. Baudelaire gogorarazi dit: “Nire odola iturri baten negar erritmikoaren antzera, erruz, isurtzen

Patrick Bailly-Maitre-Grand.

Espace Kléber (détail). 1984
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Patrick Bailly-Maitre-Grand.

Astéroide (détail). 1998
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Patrick Bailly-Maitre-Grand.
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den sentsazioa dut askotan. Eta bere isuriaren murmurio luzea entzuten dut baina alferrik ukitzen dut nire
gorpua, zauria aurkitu gabe”. Narrasti-mingain luze, heze eta gorria ongietorri-alfonbra baten moduan zabaldua.
Mizenasko ateak epopeiaren eta mendebaldeko munduko olerkirik zaharrenaren jatorri izan zen lehen
mediterraniar zibilizazioetakoa barnean ezkutatzen zuen pareta irekitzen du. Homeroko Iliadak agertzen duen
Troyako patua Mizenasen idazten da. Helburu beliko eta odoltsuari lotuta sortzen den kultura, iturria. P. Kernek
Istripua erakusten digu: J.M. Straubek eta D. Hilletetek bazterturiko zinema-sekuentzia bat agertzen duten
fotograma-zatiak, hutsik. Ezberdintasunaren ñabardura antzeko gauzen artean ematen da soilik. Diozun bezala,
Kernek bigarren aukera eman dio hondakin honi. Azkenik, G. Schulzen argazkiak sakrifizioaren gordintasuna
erakusten du. Balorea eta argitasuna da zure definizioa. Begirada bat aurpegi batean. Barnealdea biluzten
ez duen duintasunaz beteriko biluztasuna. Datuaren mina gordetzen da.

“Politika/ilusioa”. Triptiko honek bilakaeraren ilusioa aztertzen duela diozu. M. Paulen lehen irudia Berlingo
pareta luzea da, lotsaren pareta deitu ohi dena, kartelez beteta. Propagandaren, interesen eta muga politikoen
zerbitzura dagoen irudiaren balorea. T. Drahosek erretako filminak diruditen irudiak aurkezten ditu, zertxobait
bihurrituta. Saddam Husseinen brebiario honetan bere loria eta ospea, baina baita gainbehera ere, azaltzen
da. Zenbait soldadu estatubatuar, aginte-aulkia galantean eserita, zibil askoren patu tragikoa hutsaltzen dute.
Adierazgarria ikusmen-deformazioak, xurgatutako irudiak, ikuste hau Baconen mundura gerturatzen duela,
aldi berean Velázquez eta Inocencio X. erretratuarekin loturik dagoena. Boterea, nahiz eta intenporala izan,
beti leku berberetan dagoela iradokitzen da. Y. d’Ansen autorretratua voyeurren ikusmenarekin lotu duzu.
Debekatutako ikusmena. Ying eta Yangaren ikurra ikusten duzu aurpegian. Óscar Muñozen Aliento instalazioa
datorkit burura ere. Lana ikusteko bere hats bizi eta epela bota behar du ikusleak euskarriaren gainean, eta
apurka-apurka pertsona baten irudi ahul eta gaizki fokatua agertzen da. Hildakoen erretratuak dira. Hilda egon
arren, gure bizi-hatsarekin denbora eta espazioa ezabatzeko desioa gauzatzen dugu. Ikus ditzakegu. Berriro
agertzeko aukera dute, nahiz eta unetxo baterako izan soilik. Memoria eta ilusioarekin gertatzen denaren
berdina da.

Azkenik, “Hiltzea” deituriko triptikoan D. Rochek paretan marrazturiko hezurdura azaltzen du, Naegeliren
istorioa burura ekarrizk: Bernako lehen graffitigiletakoa, kartzelan sartu zuten arrazoi horregatik. Hurrengo
sekuentzian, Hajduk berreskuraturiko garezurra azoka txiki batean lorturiko diskoez osatutako zori birziklatuaren
osagai da. Artista bakelita-erradiografia zaharretan prentsatuak izan zirelaz ohartu zela diozu, zati ezberdinak
hezur-sinfonia modukoa osatzen dutelarik. Azkenik, E. Pignonek Artauden heriotza hartu zuen tokian dagoen
paretan marrazturiko aurpegia erakusten digu. Ivry-sur-Seineko babes-etxea. Honakoa idazten du Le Pèse-

Nerfsen: "Nire burua den hezur eta azal jantziaren azpian estutasunen jarraitutasuna dago…”.

Triptikoen osagai guztiak aztertuz gero, esangura bitxiei jarraitzen dietela ikusiko dugu: pareta da lehenengoa.
Pareta banatzea, distantzia, kanpotik ikustea da. Gure askatasunaren muga da. Halere, barrutik ikusitako
pareta segurtasunaren irudia da, hortus conclusus edo paradisuaren lorategi perfektua. Babeslekua, ama
irudikatzen du, Cirlotek zioen bezala uteroarekin lotzen baita.

Hutsunea aurrekoaren apurketa da. Pareta babesa eta isolamendua bada, irekidura urratzea da. Espazio bien,
barnealdea eta kanpoaldea, arteko fluxua ahalbidetzen du. Nahiz eta sekretua mantendu, trukea ematen da.

Azkenik, aurpegia. Ama-paretaren hutsunean azaltzen den aurpegia.

Erakusketari izena ematen dioten hiru kontzeptuak batuz gero, Un mur, un trou, un visage, jaiotzaren metaforarik
zehatzenetakoari jarraitzen diotela ikusiko dugu.
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ASIAKO
PANORAMIKAK
LAIA MANONELLES MONER

Shangaiko zazpigarren Bienala (7th Shanghai Biennale, irailak 9- azaroak 16), Asia-Ozeano Bareko Arte Azoka
Shangain (The Asia Pacific Contemporary Art Fair, irailak 11-13), Nazioarteko Arte Azoka Korean (Korea
International Art Fair, Seul, irailak 19-23), Singapurreko Arte Azoka (Art Singapore, urriak 9-13), Arte Garaikide
Asiarreko Azoka New Yorken (Asian Contemporary Art Fair New York, azaroak 7-10) eta Tokioko Arte Garaikideko
Azoka (Tokyo Contemporary Art Fair, azaroak 22-24) aurten arte garaikide asiarrera ikuspegi desberdinetatik
hurbiltzeko aukera emango diguten elkarraldietako batzuk dira.

Asian, arte garaikideak garapen bikaina bizi izan du azkeneko hamarkadetan. Bertan, erakusketa tematiko
ugari antolatu dira, bienaletan eta trienaletan parte hartu izan dute, eta Sotheby’s eta Christie’s-eko prezioen
zerrendetan nabarmendu dira. Arte garaikideak Txinan izan duen garapen ikusgarria adibidetzat hartzen
badugu ikusi ahal izango dugu kolektibo abangoardista desberdinak 1978az geroztik sendotzen joan zirela,
Deng Xiaoping presidenteak ateak zabaltzeko politika eta erreforma ekonomikoa bultzatu zuenean, erabateko
transformazio politiko, sozial eta artistikoa berekin ekarri zuena. Gogora ekarri beharra dago Iraultza Kulturalaren
aldian artisten adierazpen askatasuna ezerezean geratu zela, propaganda politikoa egiteko tresna baitzen
orduan artea. Horregatik, 1976an Mao Zedong hil ondoren eta ondorioz komunismoa erori zenean, arte
ofizialaren mugimendu alternatibo ugari sortu ziren, mendebaldeko talde abangoardista desberdinak ezagutzeko
jakin-mina erakusten hasi zirenak, besteak beste, espresionismoa, surrealismoa, dadaismoa edo arte
kontzeptuala, baita teknika artistiko berriak ere, horien artean instalazioa, argazkilaritza, happeninga, performancea
eta bideoa, artearen eremuan adierazpen askatasuna errebindikatzeko errealismo sozialistaren arau zorrotzei
uko eginez. Testuinguru horretan, lotsagabe eta sarkasmo eta zinismo dosi handiekin hasi ziren artistak ikono,
sinbolo eta tresna politikoak desmitifikatzen, esate baterako Mao Zedong presidentearen erretratua, Tiananmnengo
plaza enblematikoa, Harresi Handia, edo errealismo sozialistari dagokion kaligrafia eta hizkuntza propagandista,
era horretan lehengo ideial sozialisten eta transformazio kapitalista bizkorraren arteko tentsioa aztergaitzat
hartuz.

Ezinbestekoa da Asiako artearen jarraibide desberdinen joerak dagokien testuinguru historiko, sozial, kultural
eta politikoan kokatzea, baina kontuan hartu behar da ere bai Mendebaldetik kritikariek eta komisarioek Asiako
arte garaikidearen interpretazio politikoari lehentasuna eman ohi diotela eta, zehazki, Txinakoa denean,
Europako abangoardia artistikoen errebindikazio xedea berpizteko nahiari erantzunez. Horren adibide dugu
Harald Szeemannek Chinese artists, texts and interviews liburuaren artikulu batean adierazten duena:

“Hirurogeiko hamarkadaren bukaeran arteetan izan den azkeneko iraultzatik, ez da arte subertsiborik egon;
artista onak, bai, baina erraietako bihurrikeria hori desagertu egin da Mendebaldean, eta horrexegatik
interesatzen zait Txina” (2002: 6).

Berak adierazitakoaren arabera Parisko 1968ko maiatzaren ondoren azkendu zen mendebaldeko arte
konprometitua eta horregatik, Txinako arte ez-ofizialaren mugimendu berrietan sortutako espiritu disidente
eta subertsiboak liluratu, 20 artista txinatar gonbidatu zituen Veneziako 48. Bienalean parte hartzera. Ikuspegi
bat da hau, baina hala ere komeni da saihestea mendebaldeko interpretazio neokolonista bat ez egitea Asiako
arte garaikidera hurbiltzen garenean, ezinbestekoa baita aintzat hartzea helmenean dugun informazioa mugatua
dela eta kodeak oker interpretatu daitezkeela bestelako testuinguru batekoak direlako.

Dena den, Asiako herrialde desberdinetan sortutako lanek ezaugarri dituzten jarduera-ardatz jakin batzuk
definitu nahi izatea ausardia bat izan badaiteke ere, ikerketa-lerro bat zehaztu daiteke metropoli handiek bizi
duten transformazio soziala, ekonomikoa eta urbanistikoa aztertzeko. Izan ere, sortzaile askoren obretan behin
eta berriro lantzen den gaia hau da, herrialde batzuetan modernotasunaren eta tradizioaren artean dagoen
konfrontazioa, eta sozialismotik kapitalismorako trantsizioan inplizitu dauden aldaketak eta gatazkak. Premisa
horiek azaltzeko labur-labur adieraziko ditut Zhang Huan artista txinatarraren eta Kyungwoo Chun artista
korearraren proposamenak.

Beijing East Village-ko kideetako bat izan zen Zhang Huan eta, Txinan ekintza-artearekin esperimentatzen hasi
zen talde horren barruan, Urmael baten maila igoarazteko modua (1997) taldeko performancea antolatu zuen:
nekazaritzako inguruetatik Pekina lan bila etorritako berrogei bat emigrante kontratatu zituen, haiek zingira
batean sartzeko eta euren gorputzen bolumenarekin ur maila metro bat igoarazteko. Era horretan, bizimodu

berri bat hasteko asmoz hiriburu handietara etorri eta azkenean pobre eta marjinal bukatzen duten pertsona
askoren prekarietate laborala salatu zuen. Hala eta guztiz ere, esperantzagarria da bere mezua, artistak
bizkarrean daraman haurrak alda daitekeen etorkizunaren sinbolo baita, baldin eta norbanakoak eta gizarteak
ondoeza aldarazteko duen ahalmenean sinesten badugu.

Kyungwoo Chunek larritasuna irudikatzeko beste modu bat proposatzen du Oinazearen zama taldeko bere
performance-instalazioan. Bertan, mila pertsona inplikatzen ditu harri kopuru aldakorra –parte-hartzaileetako
bakoitzak aukeratutakoak– biltzen duen zapi gorri bat berari entregatzea proposatuz, haietako bakoitzak egunero
jasaten duen sufrimenduaren zama zuzenean aditzera emateko. Ekintza honek Won Kar-Wai zuzendari
txinatarraren 2046 (2004) pelikulako protagonistetako batek azaltzen duen kondaira hau gogorarazten digu:
ba omen zen behin herri bat eta bertan triste zeudenak mendi batera joaten ziren euren pena xuxurlatzera eta
bertako zuhaitz baten azalean zintzilik uztera. Performance horietan ekintza metaforikoa tresna baliagarri
bihurtzen da kontzientzia hartzeko eta gatazkak aldarazteko.

Bi artistek borondate bera erakusten dute, gizartearen ondoezean sakontzekoa, lokala nahiz globala den ondoeza
horretan. Hain zuzen ere, Hou Hanru arte kritikari eta komisarioak “arte glokala” aipatzen du, globala eta lokala
dena bat egiten dituena, ekintza artistikoak ekintzari heltzera, aurrea hartzera bultzatzea izanik, azken finean,
garrantzitsuena.

© Raúl Goñi
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HARTU DIRUA ETA
ZOAZ BEREHALA?
RICARDO_AMASTÈ

Laguntzak, subentzioak, bekak, sariak, babesak… Eremu nahasiak, guk, artista garenok, hortik kanpo
ateratzen asmatzen edo nahi izaten ez dugun eremuak. Egoera ezegonkorrak, geure buruen jabe izatea
lortu baino gehiago besteen menpe egotea berekin dakartenak, arteak eta dagozkien praktikak-
entretenimenduarekin estu lotuta daudenak izan ezik- gizartean ez direla lehentasunezkotzat hartzen
erakusten dutenak eta, are gehiago, benefizentziaren (pribatua) edo premia sozialaren (publikoa) barruan
sartzen direnak.

Egia da deialdi asko hobetzen saiatzen ari direla: burokrazia arintzea, gardentasuna eta moldakortasuna,
artisten premia berrietara egokitzea eta abar. Baina ez ditzagun geure buruak engainatu; oro har, poltsa
ekonomikoetan oinarrituta daude, behar bezala justifikatzea besterik espero ez dutenak (administratiboki),
bestelako lotura eta korrespontsabilitateren bat ezartzea saihestuz. Dirua, dirua “besterik ez”…

Aurrekontu paketeak -barregarriak beste edozein eremurekin konparatuta-, artistak linbo antzeko batean
mantentzen dituztenak, baina batik bat deialdia egiten duenari pizgarri fiskalak ekartzen diotenak edo
aparatu administratiboaren parte bat justifikatzen jarraitzeko balio dutenak, eta gainera nabaritasun soziala
–cool den horretatik RSCra- emanez, zenbaitetan beste modu batera nekez lor daitekeena (kostua hain
txikia izanik behintzat). Paradoxikoki, lagundu beharrekoari baino gehiago laguntzen duenari “laguntzen”
dioten laguntzak.

Baina ez dezagun deialdia egiten duen horren kontu hau puztu. Artistek ere badugu errua. Halako laguntzetan
“oinarrizko errenta” antzeko bat bilatu nahi izaten dugu eta gainera ez dugu urrutirago joan nahi izaten,
ezta geure kasa bizirauten jarraitzeko benetako proiektu bat dugula azaldu nahi izaten ere, gure lana aurrera
ateratzeko han eta hemen hazka gabiltzan bitartean. Ahalegin txikienaren legearekin epeak eta formulismoak
betetzera mugatzen gara. Eta deialdia egiten duenarekiko, nabaritasun soziala lortu nahian gabiltza
curriculuma osatzeko eta artearen sisteman gora egiteko.

Gainera, justifikatutako eta estereotipatutako arrazoiengatik, ez gara eroso sentitzen entitateekin ditugun
harremanetan, eta izan ere geure barnean halako kezka sentitu ohi dugu askotan haiengandik, txekea
jasotzeko eskua zabalduz, erakusketen inaugurazioetan haiekin batera argazkietan agertuz, baina haiekin
ezer gehiagotan nahasi nahi izan gabe.

Baliteke inertzia izatea gu honaino ekarri gaituena eta orain itxuraz ezinezkoa da ereduari buelta ematea.
Baina arteak oraindik ere zentzua izaten jarraitzen badu, baliteke beste alde batetik begiratzeko aukera
ematen duelako izatea, nahia iraunarazteko beste modu bat proposatzeko. Eta horrek zerikusirik izan dezake
munduarekin eta bertan erlazionatzen garen moduarekin, berez arteak berak eta praktika artistikoak
oinarritzat dituen sistemak barne. Baina zeintzuk –besteak- izan litezke sistema horiek?

Ondo legoke beharbada geure buruei galdera batzuk egitetik hastea eta erantzunak gurutzatzea landu
daitezkeen eremu komunak bertatik atera ote daitezkeen ikusteko. Zer eskaini dezakezu zuk? Zer behar
du besteak? Zeinekin dituzu ezaugarri komunak? Zeinekin partekatu ditzakezu proiektuak, ideiak, baloreak,
dirutik harago?

Hemendik hasita lau aukera osagarri aurkeztuko ditut eskematikoki, batzuek besteak baztertzen ez dituztenak:

1. Oinarrizko errenta ez da erreklamazio bat artistentzat, guztiontzat baizik. Gizarte berritzaile batek marjinetan
hiritartasuna sorraraziko duten aukeren garapenean inbertitu beharko luke, izaera marjinalik eta iraingarririk
izan gabe. Artista asko ezagutzen ditut haientzako Gizarteratzeko Gutxieneko Diru-sarreraren (GGD) laguntzak
euren bizitzako bekarik onena izan direnak.

2- Esperimentazioa praktika artistikoak berezkoa duen zerbait da, baina aplikagarritasunaren eta adierazleen
garai batean bizi gara, eta ez da ulertzen proiektuaren edo prozesuaren ideia aurretik “zertarako” bat ez
badago. Gutxieneko segimendu batekin, esperimentatzen jarraitzeko aukera emango duten laguntzak sortu
beharko lirateke beharbada, helburu jakin batzuk lortzeko baino noraezean esperimentatzeko.

3. Azken belaunaldiko kapitalismoak garapenaren ahalmen handiko bere nitxoetako bat balitz bezala kokatu
du kultura, eta artista askok bere zirrikituetan lanean dihardugu halako ikuspegi kritiko batez. Zerbitzuak
eskaintzen ditugu, kontzeptualizatu egiten dugu, proiektuak garatu edota gauzatzen ditugu, baina horren
ordainetan subentzioak baino kontratuak nahi ditugu. Era horretako harremanak programa batzuen barruan
probatu daitezke, Disonantziak horretan adibidez, edo gero eta eskari handiago baten emaitza izan daitezke
besterik gabe (I+G+B, hezkuntza, diseinu, marketin edo gizarte gaien eremuetatik batez ere). Dena den,
prest al daude entitate artistikoak gurekin era horretako harremanak izateko?... Oraingoz kosta egiten zaie.

4. Baina zerbaiten alde apustu egin behar badut, funtsezkoa korrespontsabilitatezko lankidetza sustatzea dela
uste dut. Konfiantza eta interes sareak sortzea, koprodukziorako inguruneak antolatzea, lerro programatikoak
partekatzea, proiektu espezifikoen sorkuntza bultzatzea, dagozkien testuinguruan kokatuta eta kanporantz lotuta,
sortzen ari den horretan arreta jartzea, ez ordea sendotuta dagoen horretan eta abar. Ezagutzen dudan adibide
onena hauxe da, Artelekuko Proiektu Elkartuak hori, nahi genuen bezala inoiz funtzionatu ez zuena, baina ilusioa
piztu eta arrasto nabaria utzi zuena.

Honen guztiaren konbinazioa da (beste gerrilla estrategia batzuekin eta kritikatzen ditudan baina eskatzen jarraitzen
ditugun laguntza horietako askorekin batera) AMASTÉn honaino iristeko aukera eman diguna. Eta oraingoz,
hemen jarraitzen dugu.

© Ricardo_AMASTÉ
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MERY CUESTA

ISTANBUL ORAINALDIAN

Turkiari buruz hitz egin edo idazten dugun guztiok ikusten dugu herrialde hori EBren ezkongai ederrena balitz
bezala. Zentzu horretan, orain bizi duen egoera eragin handiko faktorea da herrialde horretako prozesu sozial
eta ekonomikoentzat, hain erakargarria eta goretsia, hain iluna eta odoltsua den herrialde horretan. Turkia
mugitzen ari da eta pixkanaka ari da hurbiltzen Europako erkidegoan sartzeko asmo horretara. Eta adoretzen
ari zaio Europatik. Karamelu geopolitiko benetan gozoa baita Turkia!

Turkia ez da bakarrik Istanbul, baina herrialdeko hiriburu kultural horretan, mendeetan gertatu izan ohi
denez, maila guztietan irakiten ari da gaur egun abangoardia turkiarra. Orain, hel diezaiogun Turkiako
orainaldi kulturalari, bertako metropolian sortzen ari den horretan arreta jarriz.

Arte garaikidearen eremuan, eta hau argi asko utzi zuen joan den edizioan Istanbuleko Bienalak, Europan
boladan dauden formula, erakusketa eredu eta eszenaratze berak erabiltzeko joera nabarmena antzematen
da, Berlin erara batez ere; erakusketak egiteko hirian aukeratutako espazioez ari naiz, adibidez, fabrika
zaharrak eta erdi abandonatuta dauden eraikinak, Europako gustu estetikoaren oso antzera kutsu urbano,
dekadente eta post-industrial horregatik hain zuzen ere, Istanbuleko otomandar historial sentsualarekin
zerikusi handirik ez duela kontuan izanik. Urritasunaren estetika hori ezartzea, Bienala ospatzeko behar izan
ziren baliabideen ugaritasunarekin konparatuta gainera, gai eztabaidatuenetako bat izan zen, halako polemika
sorrarazi zuena. Gainera, tokiko artistak kexu ziren eurek jasotako onurak oso eskasak izan zirelako eta
direlako. Tokikoa den horretan arreta jartzeari utzi behar al zaio herrialde bat atzerrira irekitzeko? Ez dut
esan nahi hori gertatzen ari denik; formulak eta indarrak probatzen ari diren aldietan pizten diren alarma
horietakoak izan daitezke, beharbada. Eta formula horietako bat “turismo profesionala” izan litekeena da:
artista eta komisario atzerritarrak uholdean etortzeko modua erraztea, bertan denboraldi bat pasa dezaten
eta euren herrialdeekin harremanak ezar ditzaten. Istanbul "calling to the far away towns", The Clash
taldearen abestia parafraseatuz.

Zalantzarik gabe, Istanbuleko Bienala funtsezko rola betetzen ari da Europara hurbiltzeko prozesuan.
Dagoeneko prestatzen hasiak dira hurrengo edizioa, eta 2009ko irailaren 12tik azaroaren 8ra bitartean
izango da. Kroaziako lau emakumek osatutako talde bat, What, How and for Whom deitutakoa, izendatu
dute komisario lana egiteko.

Guztiak mapa batean

Erakusketak egiteko espazioei dagokienez, Istanbul Modern-en eta Santralistanbul-en aurkituko dugu
programazio instituzionalena,, arte garaikidean diharduten hiriko museo garrantzitsuenetakoak izanik. Lehenari
Tate Modern edo Guggenheim tankerako eredu instituzionalen erreplikei sumatu ohi zaien kutsu anestesiko
hori darion bitartean, bigarrenak ez du erakargarri turistiko gisa hainbeste funtzionatzen, horren ordez
nazioartean ospetsu diren artisten erakusketen produkzioan eta itinerantzian diharduelako. Hala ere,
Santralistabul-ak, Istanbul Bilgi Üniversitesi kanpusean kokatuak, halako eszeptizismoa sorrarazten du gaur
egun, duela ia urtebete ireki zenetik oraingoz nahiko urria baita bertako programazioa.

Erakusketetarako espazioen panorama hau Apartman Projesi eta Ura galeria interesgarriak, BM Suma
Contemporary Art Center, Siemens Sanat eta banku entitateenak diren Akbank Art Center eta Platform
Garanti Gallery. Badira gehiago, baina aipatu ditudanak iruditzen zaizkit adierazgarrienak Istanbuleko oraingo
eszenan. Bereziki nabarmentzekoa da Hafriyat kolektiboaren galeria: euren espazioa, programazioa eta
argitalpenak modu asanblearioan kudeatzen dituzten pintore eta marrazkilarien talde aktibista bat da, eta
nahiko diskurtso kritikoak garatzen dituzte Turkiako oraingo gizartearen eta kudeaketa politikoaren inguruan.

Izan ere, komunitate artistikoa kritika sozial eta politikoarekin konprometitutako gaiak lantzeko interes berezia
erakusten ari da. Herrialde honetako zentsurak - bertan, galarazita dago Youtube adibidez, Turkia berriaren
fundatzaile Atatürki kanal horren bidez burla egin zitzaiolako – bertako haserrea eta sumina pizten dituela
eman dezake, baina errebindikazioak bideratzeko erabiltzen diren formulak eta diskurtsoak globaltasunaren
parapetoaren atzetik ezkutatu ohi dira, eta tamalez inguru hauetan ere errepikatzen diren ariketa artistikoen
antza handiegia dute. Baliteke efektu horrek europarrok ia obsesiboki Asiatik datorren guztiari zuzentzen
diogun begirada orientalizatzailea behingoz uxatzeko nahi logikoarekin zerikusia izatea.

Istanbuleko komunitate artistiko profesionala nagusiki bi irudi hauen inguruan dago bilduta: Beral Madra (BM
Suma Contemporary Art Center-eko zuzendaria) eta Vasif Kortun komisarioa (Platform Garanti Contemporary
Art Center-eko zuzendaria). Komunitate txikia da, Facebook-en oso zalea, eta nahiko gaztea: erabatekoa bezain
aldakorra den garapen aldian. Honen harira, oso adierazgarria da Minna Henriksson artistak 2005ean marraztu
zuen mapa – orain hirugarren edizio eguneratua atera da – Istanbulen arte garaikidearen eszenako protagonisten
harreman profesionalak eta pertsonalak biltzen dituena. Mapa hori nahiko informatuta dago zentzu guztietan:
gordintasun handiz jasotzen dira hizki-mizkiak eta harreman sentimentalak ere bai, bertan aipatutako guztiek
begi onez hartu ez zuten gauza.

Musika eta komikia

Turkiako arte garaikideak Europako kultur produkzioetan une gorenean dauden joera jakin batzuk bereganatu
ditu jadanik. Komikiak eta musikak arte bisualen zirkuituetan izan duten sarraldiaz ari naiz. Dena den, azpimarratu
beharra dago bi eremu horiek oso desberdinak direla turkiar kulturan gure ikusmolde anglosaxoiaren aldean.
Adibidez, eskema kronologiko natural bat, esate baterako Punk-Afterpunk-No wave-Metal-Nu Metal, geure
buruetan 70eko urteak 80 eta 90ekoekin lotzen dituen progresioa alegia, mundu islamikoan ez da existitzen,
edo zehatzago esanda: axolarik ez dio.

Turkiak, Istanbulek adierazten duen plazenta bikain horri esker, mestizaje zoragarriak erditzen ditu hala ere.
Zalantzarik gabe, horren adibide argiena dugu Anadolu rock, 60ko hamarkadako turkiar gazteen artean sortua,
beat ingelesaren eragina jasoz, eskala tradizional turkiarrei jarraituz eta turkieraz interpretatutako rock mota
lantzen duena, instrumentu elektrikoekin ordea, 70eko hamarkadarako soinu psikodelikoen abangoardian
kokatuz. Ikusgarria da rock psikodelikoa Turkian sustraitu den modua, eta izan ere oraindik ere eboluzionatzen
eta joritzen jarraitzen du, free jazzarekin eta musika elektronikoarekin bat eginda.

Bestalde, Türkiye'de Punk ve yeraltı (An interrupted history of punk and underground/Resources in Turkey) liburukia,
2007an BAS argitaletxeak kaleratutakoa, aparteko dokumentua da punk kulturak Turkian izandako sarraldiari
dagokionez. Eta turkiarrak, behin hasita, guztietatik punkenak dira, funtsean punk izateak ixteko orratzekin eta
triku-ilearekin baino zerikusi handiagoa baitu sistemaren kontra zeharo dagoen jarrerarekin eta zauri sozialak
erakustearekin. Eta Turkia oso herrialde hardcore-a da, protesta fenomeno erradikalekin enpatizatzen duen
historiala duena.

Esan dugunez, Istanbuleko komunitate artistikoak egoera sozial eta politikoari buruz lantzen dituen diskurtsoen
izaera lokala lausotuta agertu ohi da orokorrean. Baina komikiaren eremuan ez da berdin gertatzen, ezta
gutxiagorik ere. Turkian orain lantzen den satira, karikatura eta historieta herrialdearen errealitate sozial eta
politikoaren aurrean oso zorrotz jokatu izan duten marrazkilari ausarten oso tradizio luze eta jori batek babestutakoa
da. 1923an Errepublika aldarrikatu zenetik komiki aldizkarien oso genealogia korapilatsua dago eta izugarrizko
harrera ona dute gizartearen aldetik. Penguin, Leman edo Uykusuz dira astekari hauetako batzuen adibideak,
gaur egun 150.000 ale ere saltzen ditu bakoitzak. Zalantzarik gabe, Turkiako komikia protestarako baliabide
izan da, demokraziaren ezarpenean funtsezkoa, eta turkiar askorentzat babes morala adierazi duena, euren
buruak binetetan ikusita, eurek bezala pentsatzen zuten eta ekitera ausartzen ziren beste herrikide batzuk
bazeudela ziurtatzean.

Istanbuli tarota botatzen

Orainalditik gertuko etorkizunera. Turkian orakuluetarako zaletasun handia dago: kafe hondarrak eta tarota,
batez ere. Istanbuleko arte garaikideari eta bere egiturei tarota botaz gero, Bienalen Olinpora goratzea lortuko
duela sumatuko genuke. Hainbat zubi igartzen dira Europako gainerako hiri handiekin lotuta, Europatik harantz
dagoen trafikoa hasiera batean Turkiatik honantz dagoena baino handiagoa bada ere. Hori orekatzeko, bisatuen
politika ireki beharko luke Turkiako Gobernuak. Turkiako artistak eta komisarioak gai izango dira ziur orientalismoaren
“zama” handi hori gainetik kentzeko, horren eragile nagusiak geu izanik, eta ez eurek. Azken iragarpena hauxe
da, Turkia gutxienez hemendik hamar urtera edo sartuko dela EBan. Eta hau ez dut nik esaten, turkiarrek baizik.
Bitartean, gauza bat argi dago, gure ezkongai ederraz gero eta gehiago hitz egiten dugula. Huarteko programa
honek berak egiaztatzen digu Turkia hemen dagoela jadanik.



19:00-19:30 Sitki Kösemenen argazkigintza.
Arkitekto, bideo-artista eta argazkilari hau bere lanari buruz arituko da eta bideo-dokumental bat aurkeztuko du. Kösemenen
lanbidea arkitektura da (etxebizitzak diseinatu eta proiektuak garatzen ditu) eta argazkilaritzarekin eta bideoarekin txandakatzen
du lan hori. Bere azkenaldiko lanen artean nabarmentzekoa da “Best Wishes”, etxerik ez duten haurrentzako liburu bat,
edo “Tell me Estambul”, Europako Parlamenturako erakusketa monografikoa. Bi egun egongo dira ikusgai bere argazkiak.

20:00-20:30 Gül Ilgaz.
Artista eta aktibista sozial honek argazkia eta bideoa erabiltzen ditu euskarritzat, funts autobiografiko handia sumatzen
zaion lana sortzeko.
Gainera, proiektu artistiko/sozial bat asmatu eta koordinatu du Gölyazi deitzen den Turkiako herri batean. Hemen, bere
azkeneko obrak eta Gölyazin egindako lana aurkeztuko ditu.

20:30-21:30 Bideo-erakustaldia.

19:00-19:45  Turkiako literaturari buruzko sarrera, Necmiye Alpayekin.
Alpayk, idazle, itzultzaile, prentsa-editore eta kritikariak, Turkiako literaturaren modernizazio prozesuaren joera nagusiak
azalduko dizkigu eta hauei buruz jardungo du: Yahya Kemal Beyatli eta Nazim Hikmet, Pablo Nerudaren lagun ona
izandakoa; fikzio-idazle didaktiko nazionalistak eta Orhan Pamuk; emakumezko poeta otomandar urriak, gizonezkoen
goitizenak erabiltzen zituztenak, eta emakumezkoen artean sortu diren idazle ugariak.

20:00-20:45 Perihan Magdenen irakurketa.
Perihanek nobela, poesia eta kontakizunak idatzi ditu eta kazetaritzan lan egiten du. Turkiako gobernuak demanda bat
jarri zion praktika estatalei buruz idatzi zuen lan batengatik. Nobela bat idatzi du, “2 girls” (2005), arrakasta handikoa
eta ingelesezko bertsioan oso harrera ona izan zuena, eta zinemara moldatu berri dutena. Perihan Magdenek Turkian
emakume idazle izateak adierazten duenari buruz hitz egingo du.

21:00-22:00 Nezaket Ekiciren performancea.
Nazioartean ospetsu den performance artista da Nezaket, eta Marina Abramovicen dizipulua. Nazioarteko jaialdietan eta
mundu osoko galeria eta ekitaldietan erakutsi izan da bere lana, Veneziako Bienalean, besteren artean. 2008an, Istanbulek,
2010ean kulturaren hiriburu izango denak, Zaragozako Expo-n parte hartzera gonbidatu du. Ekicik eguneroko bizitza islatzen
du, sentsibilitate teatralaren edo eskultura minimalisten edertasunaren bidez aurkeztuta.

16:00-16:45 Bizitza birziklatuz, poesia birziklatuz, Meltem Ahiskarekin.
Meltem Ahiska poeta, komisario eta soziologiako irakasleak Turkiako poesia modernoaren adibide batzuk eskainiko dizkigu
duen ahalmen alternatibo hori, denborak, lekuak, azpian dauden zentzumenak, hau da, testuinguru soziala eta politikoa
zalantzan jartzen duten bizitzak agerian uzteko duen ahalmen hori islatzeko. Ustekabeko komunitate sena sorraraz dezakeen
ahalmena, azken finean.

17:00-18:30 Istanbul-Huarte mahai-ingurua: idazleak eta akademikoak, Necmiye Alpay, Perihan Magden
  eta Meltem Ahiskarekin.

19:00-20:00 Diseinuko objektuak, Erdem Akan.
Produktuen diseinugile, diseinu-buru, erakusketen komisario, irakasle eta Maybedesign Studio-ren (Istanbul/Viena) fundatzaile
kide den honek azken hamarkada honetan Turkiako diseinuak zein bizkor aurrera egin duen azalduko digu, diseinugileen
eta objektuen kalitateari dagokionez ez ezik kantitateari dagokionez ere. Baina hitz egin al dezakegu “Turkiako diseinu-
eskolari” buruz Italia, Holanda edo Japoniakoari buruz hitz egiten dugun bezala?
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Kultura Garaikideen lehen elkarraldia.
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         18:00 Elkarraldiari hasiera emateko ekitaldi ofiziala.

         18:30 Oraingo artea eta kultura Istanbulen. Elkarraldiaren komisario Beral Madraren
aurkezpena.

19:30-20:30 Ferhat Saticirekin Videoist.
Videoist, hizkuntza bisual berritzailea eskaintzen duen bideo-arteko iniziatiba independentearen obra
aukeraketa, artearen merkatu konbentzionalaren aurrean jarrera alternatibo bati eustearen alde
dauden artistenak. Ferhat Saticik 2003an sortu zuen Videoist, Hulya Ozdemirrekin batera, eta orain
Arte Eder Saileko irakasle da Marmarako Unibertsitatean.

18:00-18:30 Table: Vahit Tunarekin mobile art space.
Vahit Tuna diseinugile eta artistak bere “Table: mobile art space” aurkeztuko du: erabilera anitz izan
ditzakeen espazio alternatibo bat, artista gonbidatuek etengabe eraldatu dezaketena.
Laurogeita hamarreko urteetatik aurrea artearen eta Istanbulen artean sortutako harreman berriak
aurrez aurre ipintzeko diseinatu zuen mahaia, konpainia multinazionalek bertan inbertitzeko erakutsi
izan duten eta museo pribatu ugari zabaldu izan diren aldian. Bi egun egongo dira ikusgai Vahit
Tunaren lanen argazkiak.

18:45-19:30  Ezkontzen topografiak, Nermín Saybasilirekin.
Nermín Saybasili arte kritikari eta kultura bisualaren ikertzaile turkiarra da, eta “ezkontzen topografiak”
deitzen dion hori aztertuko du. Ezkontzetako argazkietan oinarrituta erakutsiko digu nola agertzen
diren kontrajarrita Istanbulen kultur identitate, bizimodu eta espazio publikoak hartzen diren modu
anitzak eta ugariak eta nagusi den ideologia, desberdintasunak erreprimituz espazio publikoetan
nazio-estatuaren irudia soilik eta etengabe irudikatzen duena.

20:00-21:00 Turkiako zinemara Dervis Zaimek egindako hurbilketa.
Dervis Zaim idazle, zuzendari eta gidoigilea Turkiako oraingo zinemaz eta bertako filmografiaz arituko
da: azkeneko hiru hamarkadetan izandako erabateko aldaketa politikoak eta sozialak islatzen dituzten
pelikulak. Izan ere, halako filmak egiten dituen zuzendarietako bat da Zaim, eta oraindik ezagutzen
ez den zinemagintzaren berezitasunei, herri-zinemaren eta zinema artistikoaren artean dauden
desberdintasunei, eta bere filosofia eta filmatzeko moduari buruz hitz egingo digu.

17:30-18:00 Erdem Cologluren hitzaldia Turkiako musika garaikideari buruz.
Erdem Cologlu izen handiko musikaria eta zuzendaria da, eta Turkiako musikaren eboluzioari buruz
arituko da, oraintsukoak diren obren adibideak eskainiz. Gainera, 1950eko urteen ondoren ekoiztu
den musikaz eta teknika modernistez jardungo du.

18:30-19:00 Zeynep Gedizliogluren kontzertua eta aurkezpena.
Gatazkaren ideia da konpositore turkiar honen melodia akustiko eta elektroakustikoen ardatza. Lotura
organiko bat ezartzea da helburua, gatazkaren printzipio orokorraren eta obren osagai formal/gestualen
arteko kausazko premia batean oinarritua. Lotura horren bidez organismo bizidun, mugikor eta
mintzodun bihurtzen da obra bakoitza. Kontzertua, Nafarroako Orkestra Sinfonikoaren laukoteak
interpretatuko du. Laukotearen partaideak hurrengoar dira: Anna Przylecka, biolina, Anna Dobreva,
biolina, Jerzy Wojtvsiak. Biola eta Tomasz Przylecki, biolontxeloa. Joan diren hilabeteetan, ekitaldi
honetan prestatutako kompositorearen pieza ikasi eta landu dute.

19:30-20:00 Basak Dilara Özdemir.
Konpositore eta pianista gazte honek bere obra eta Ozkan Manav izen handiko konpositorearena
aurkeztuko ditu Turkiako musika garaikidera hurbil gaitezen.

20:15-21:15 Ilyas Odmanen performancea.
Dantzaria eta koreografoa da, eta Undernine Dance And Movement-en sortzailea, Turkiako dantza
modernoko konpainia nagusietako batena.
Odmanek bere azkenetako performanceetako bat aurkeztuko du. Bere obrak “gorputz biluzia” izan
daitekeen edo izan ezin daitekeen zerbait ote den aztertzen du. Hori lortzeko, izugarrizko arrisku
fisikoen eraginpean jartzen du gorputza. Arriskutik sortzen da “identitatea”. Beldur hori erresistentzia
“politikoa” balitz bezala ikus daiteke, adimenaren esperientzia gorputzarena baino erabakigarriagoa
delako “ikuspegi modernista/mendebaldekoaren” kontrakoa,
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Laguntzaileak

Zergatik izan ote daiteke hain gertu ikusten duguna, esaterako asteburu luze batez irteera bat egitea amets izatea, hain ezezagun? Istanbul, bere harrietatik eta historiaren zamatik

harago, modernizatzeko gogo bizi eta konplexu horretatik eta inoiz unibokoa ez de Islamen goralditik harago, bizitasun handikoa, plurala eta oso izaera soziala duen kultura garaikide

baten jabe da. Huarte Zentroak, azaroaren 11tik 16ra izango den “Hau dena gertatzen ari den bitartean” elkarraldian, artearen eta sormenaren bidez egoera konplexu horren aurrean

elkarrizketan aritzea proposatzen du. Argazki, bideo, performance, musika, zinema, literatura eta diseinu berritzaileenak aurkeztuko dira turkiako kultura garaikidearekin izango dugun

aurreneko Elkarraldi honetan.

Publikoarentzat eta Istanbul eta Nafarroako artistentzat ikuspegi berri bat ireki dezakeen prozesua alegia, Elkarraldiaren komisario Beral Madrak dioen bezala: “artea egiteko bestearen

nahiak eta moduak ulertzeko, antzekotasunak eta desberdintasunak aurkitzeko”. Muga batetik bestera elkar ezagutzea, partekatzea, sortzea eta sentitzea.


