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Resumen:

El arte con el paso del tiempo se ha convertido en un elemento versatil, donde la forma
y el contenido han logrado fraccionarse para alcanzar diferentes herramientas de trabajo
que han servido a la creacion, dentro de las artes escénicas. Por ello en el siguiente
documento, se desarrollara la importancia del legado artistico compositivo, que dejé la
bailarina y coredgrafa Pina Bausch para el arte escénico, quien se vio influenciada por
el proceso de la modernidad, para méas tarde abrir la posibilidad de concebir a la danza
no solamente como un ejercicio de movimiento (modernidad), que se permitié crear
desde otra Optica. Surge entonces una nueva mirada hacia la danza, més conocida como
“danza-teatro”, gracias a la subversiéon que Pina Bausch aportd en el mundo del arte
escénico.

Palabras Clave:
PINA BAUSCH, MODERNIDAD, CONTEMPORANEIDAD, PUESTA EN
ESCENA, SUBVERSION, MOVIMIENTO.
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Abstract:

Over time, art has become a versatile element, where shapes and contents have managed
to split in order to obtain different tools that have served to the creation of preforming
arts. Therefore, in the following document, the importance of the composite artistic
legacy, which left the dancer and choreographer Pina Bausch for the preforming arts,
will be explained. She was influenced by the process of modernity, so she could open
the possibility of conceiving dance not only as a movement exercise (modernity), but it
allowed to create another point of view. Then a new look towards the dance arose,
commonly known as “theater- dance” all thanks to Pina Busch who contributed to the
world of preforming arts.

Keywords:
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INTRODUCCION.

El documento desarrollado a continuacion esta basado en el material tedrico- practico
que se ha venido estudiando en la carrera Teatro-Danza de la facultad de Artes de la
Universidad de Cuenca. Como alumnas egresadas de este departamento, hemos
considerado pertinente desarrollar una investigacion que contenga informacion
recolectada de todos los ciclos cursados. Nuestro tema a tratar es el siguiente: La
influencia de la subversidn compositiva escénica de Pina Bausch en la escena
contemporanea. Para poder desarrollar el tema propuesto hemos considerado oportuno
en un inicio hacer una pequefa retrospeccion sobre los momentos importantes por los

que ha pasado la danza hasta llegar a la escena contemporanea.

Dentro del bagaje investigativo que contiene el trabajo, tenemos varios parametros que
son de gran importancia, los cuales estan relacionados a la manera de concebir la danza
como tal, como es el concepto del dominio del cuerpo con el pensamiento moderno
desarrollado durante el Renacimiento, cuando la danza empieza a institucionalizarse,
etapa clave para que afios més tarde otras figuras como la de Isadora Duncan, Martha
Graham , Kurt Joss , Pina Bausch entre otros, encontraran en la danza un lenguaje que

va mas alla de una Unica verdad para poder expresarla.

Pina Bausch, bailarina y coredgrafa alemana, es la imagen principal de nuestra
investigacion porque su trabajo artistico ha sido de gran influencia en la transformacion
consecutiva de la danza. Ademas de ser considerada un icono historico por los distintos
procesos artisticos que atraviesa en su formacion y metodologia, también se le atribuye
la creacion del teatro-danza en las artes escénicas, innovacion que logra mediante la

ruptura en su busqueda personal.

Es pertinente, en este punto, abordar los pardmetros a los que nos referiremos en la
investigacion: como punto de partida tenemos al hombre primitivo, que utilizaba la
danza como una herramienta de comunicacion y de relacion con el mundo; podriamos
acotar que el ser humano en esta época aun no separa la razén y las emociones, mas

bien se permite entrar en relacién con ambas y las hace parte de su cotidianidad.

11
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En la Edad Media la nocion de arte comienza a formarse, estableciéndose canones
alrededor de él que posteriormente son aceptados por la sociedad. De igual forma, se
crean parametros que el ser humano debe seguir para considerarse a él mismo como
arte; de esto deriva la institucionalizacion de la danza, su participacion en la sociedad
como una actividad que requiere de aprendizaje y su profesionalizacion, naciendo de
esto la figura del bailarin. En este momento de la historia, el arte esta apegado a la
religion y al culto, sin embargo, la Edad Media da el inicio al Renacimiento, donde la

razon se impone sobre todas las cosas, de la mano de la filosofia de Descartes.

En el Renacimiento se negaban por completo los instintos ya que no se consideraban
confiables para el ser humano, esta situacién influyé en gran medida en el desarrollo de
la danza, pues todo debia ser verificable para encontrar su veracidad. Se crea entonces el
ballet, una técnica de ensefianza rigurosa que termina por objetivar a la danza. Esta
forma de hacer danza, que de cierta manera imita al arte de la época, estaba bien vista
por la sociedad siempre y cuando se siguiera su técnica y metodologia con precision, los
bailarines son obligados a asumir una corporalidad etérea dentro de la escena. Sin
embargo, respecto al ballet y sus habilidades, es importante recalcar que es uno de los
principales pilares en la evolucion de la danza, ya que brindo la posibilidad de que la

danza sea alterada y transformada en afios posteriores.

Cada etapa en el proceso de desarrollo de este arte, desde las danzas primitivas, la Edad
Media, el Renacimiento, la Modernidad y la Contemporaneidad, tiene su valor positivo
pues si no hubiera sido por ellas, tal vez la danza no hubiera podido encontrar el
lenguaje que cada persona trata de encontrar en ella; por lo tanto, podemos decir que la
danza es un elemento de vanguardia, por la manera en la que ha evolucionado. Se ha
tratado de crear metodologias para aprender a bailar, asi como ideologias sobre el
cuerpo, pero a ninguna de ellas se les puede atribuir una valoracion positiva o negativa,
hay que darles su importancia y apreciar su existencia, porque esto nos permite deducir

que el arte se basa en la experiencia de cada uno de los individuos que lo realizan.

12
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CAPITULO I

LA DANZA MODERNA
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1.1 Contexto sociopolitico

El hombre siempre ha buscado maneras de expresarse para lograr comunicarse y
reflexionar sobre los acontecimientos que lo rodean, esto ha permitido que surjan varias
manifestaciones artisticas que se han ligado al ser humano desde sus inicios. Una de
estas manifestaciones es la danza, que ha sido parte de la vida del hombre como una
extension de su cuerpo y mente. En realidad, el mundo dancistico ha atravesado por un
proceso de evolucién que le ha permitido llegar al punto en el cual se encuentra hoy en
dia; por ello, para comprender el estado actual de la danza, comenzaremos con una
pequefia mirada retrospectiva de como su practica 'y concepto se ha ido modificando en

el paso del tiempo.

La danza es una actividad que se ha venido desarrollando conjuntamente con las
distintas civilizaciones del mundo, es por esto que su crecimiento depende en gran
medida del dinamismo cultural del medio en el que se encuentra. Asi, las primeras
manifestaciones de danza surgen a la par de la evolucion del hombre, formando parte,
por ejemplo, de los rituales aborigenes. Como ha sido una constante en el organismo

humano, su estudio se ha realizado desde sus origenes:

La danza antes de ascender a un escenario y convertirse en un género artistico-teatral
fue movimiento bailado, desborde emotivo, manifestacion desordenada de temores,
afectos que con el tiempo se transformé en conjuro magico, rito, ceremonia, celebracion

popular o simple diversion (Aguirre & Marifio, 1994).

En la antigua Grecia y més tarde en Roma, esta actividad formd parte de la dialéctica
cotidiana de las culturas, donde los individuos la consideraban un momento para
expresion que daba vida a la sociedad a la que pertenecian. Asi se fue consolidando un
lenguaje que representaba a la vida en su totalidad. Dentro de los primeros
desenvolvimientos nacieron géneros como el mimodrama: imitacion que tenia la

intencion de representar la muerte y resurreccion de la naturaleza.

14
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Se puede caracterizar a la danza primitiva procedente de Grecia como un elemento que
surge ante la necesidad del ser humano para comunicar y crear relacion con el medio en
el que habita, mas no como un espacio estricto en el cual se debia seguir pasos exactos y
previamente establecidos, su presencia en la vida del hombre era manera natural y

significativa.

Susana Marifio y Mayra Aguirre en su libro Danzahistoria certifican que la danza es
como cualquier arte: producto de la actividad humana sobrevivencia y bldsqueda de
placer estético. Su origen como todo en la sociedad, se desarrolla culturalmente:

La historia de la civilizacion es la historia de la trayectoria del hombre desde un estado
casi animal hasta el de las sociedades refinadas, el cultivo de las artes, la asimilacion de
los valores y el uso de la razon. El arte ha sido como una ayuda mégica para examinar
un mundo real inexplorado. En la magia se fusionaron la religion, la técnica y el arte. La
magia estd aun en el “sentimiento”, en la “sugestion” y estimula a la accion a través del

enfrentamiento del hombre con el entorno socio-natural (Aguirre & Marifio, 1994).

En la Edad Media, en los paises europeos, la danza establecié conexién con las
actividades populares y elitistas, de esta manera se podia encontrar una gran variedad de
ellas que pertenecian a los distintos pueblos. Existian danzas folcléricas y de salén
que se desenvolvian dentro y fuera de las cortes, al comienzo eran realizadas por gente
aficionada, pero después naci6 el papel del bailarin, quien realizaba sus danzas en
distintos entornos. La danza en esta época estaba ligada a la religion y al culto, de
hecho, los obispos interferian en su organizacion. También existian danzas
protagonizadas por mujeres que representaban a la fertilidad. La vision de este arte
comienza a abordar un campo mas profesional que termina por dar inicio al

pensamiento del Renacimiento y con ello a la Modernidad.

En el Renacimiento (siglo XV-XVI), época de grandes descubrimientos cientificos,
politicos y artisticos, la danza se vio bajo el dominio de un nuevo momento denominado
Modernidad, una etapa influenciada y marcada por el raciocinio como superioridad ante
los estimulos sensoriales. Es en este contexto, en el que Susana Tambutti, en su texto
Teoria General de la Danza, nos adentra al origen de este pensamiento propuesto por
Descartes, fildsofo pionero del método cartesiano, quien propone la anulacion de los

sentidos bajo la premisa de que estos no son confiables. (Tambutti, 2009; Descartes,
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1999). Esta corriente confirma el pensamiento de la época, la misma que se referia a
una unica verdad racional que debia dominar al mundo; de esta forma se logré implantar
en el pensamiento del ser humano que lo que se estaba haciendo era correcto y en

consecuencia, surgio la belleza unica con el canon estético que la sociedad propuso.

En este periodo comienza a surgir un nuevo planteamiento acerca de lo que es la danza,
por ello, se comienza a mirar a esta practica como un elemento que requiere de
rigurosidad y estudio, al igual que otras profesiones. Se necesita entonces construir una
metodologia corporea donde la forma toma poder sobre los cuerpos de los bailarines y
coredgrafos. La creacion de esta nueva metodologia dancistica permite la consolidacién

de la técnica clasica.

1.2 Ruptura del Pensamiento Moderno

Algunos filésofos-historiadores, ponen en evidencia estas manifestaciones sobre el tema
del raciocinio; Friedrich Nietzsche filésofo aleméan del siglo XIX, propone en unas de
sus teorias una critica sobre la cultura occidental y la moral, en ella se hace evidente que
Nietzsche realiza una ruptura en el pensamiento de la sociedad de aquella época y
resalta su error mas grande: la instauracion y dominio de la racionalidad sobre todas las
cosas. A esta forma de vida él lo considera una decadencia, debido a que los valores y
los instintos del hombre son negados. Esto se relaciona de igual forma con la moral,
pues manifiesta que los seres humanos adoptaron la postura de sumisién y conformismo
ante los valores tradicionales que marcaron un comportamiento de conducta Gnico a
seguir (Nietzsche, 1887).

Michael Foucault, también fildsofo, se concentra en el analisis de los mecanismos de
poder y la insurreccion de los saberes, no contra los métodos contenidos o conceptos de
una ciencia, sino una insurreccion contra los efectos o consecuencias de poder
centralizadores, que estan ligados al discurso cientifico y a su funcionamiento dentro de
una universidad, un aparato escolar o un aparato politico, como seria el marxismo o en

toda la sociedad (Avila Fuenmayor, 2007).

El término poder proviene del latin possum — potes — potui - posse, que de manera

general significa: ser capaz, tener fuerza para algo, ser potente para lograr el dominio o
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posesion de un objeto fisico o concreto, o para el desarrollo de tipo moral, politica o
cientifica (Avila Fuenmayor, 2007).

Foucault se dedico a estudiar el poder desde la optica de los “operadores de
dominacion”; es decir, se trata de extraer histérica y empiricamente dichos “operadores
de dominacion” de las relaciones de poder. Se estudia la relacion de dominacion en lo
que tiene de factico, de efectivo y de ver como ella misma es la que determina los
elementos sobre los cuales recae. Por tanto, plantea, no preguntar a los sujetos como,
por qué y bajo qué derechos aceptan ser sometidos, sino indicar como fabrican las

relaciones de sometimiento concretas (Avila Fuenmayor, 2007).

Las teorias de estos dos autores no llegan a oponerse, mas bien se complementan.
Nietzsche por un lado respeta al instinto del hombre, no quiere ser dominado; en
cambio la teoria de Foucault, pretende esclarecer las consecuencias del dominio de
poder sobre las relaciones humanas (mecanismos de poder). Asimismo, ambos filésofos
concuerdan con la investigacion planteada ya que ellos se rebelan contra un sistema de
dominio, que si lo relacionamos con nuestra aproximacion, hablariamos de que la etapa
de la Modernidad seria dicho sujeto de poder que controla al mundo dancistico, en

donde la forma, la racionalidad y la técnica se posicionan sobre el instinto.

Tambutti manifiesta que el cuerpo en la Modernidad se convirtié en un instrumento
mecanizado, lo cual se asocid a la imagen de un robot; dicho instrumento robotizado
sirvio para construir una metodologia doctrinal que debia ser reflejada en las siluetas de
los bailarines. El cuerpo se convirtié en un espacio donde algunas de las cualidades
propias de los humanos desaparecieron. Por lo tanto, se transformé en un lugar ajeno,
dominado por la coherencia, eficacia y rapidez del movimiento, discurso en el que se
volvio predominante la belleza Gnica y la ejecucion. Se impuso un orden que alejaba al
cuerpo de las pasiones y dicho cuerpo se fundo6 en verdades establecidas, convirtiéndolo
en un cuerpo invariable, Unico y cosificado. En fin, se gener6 un vocabulario que
mecanizaba y automatizaba los movimientos para, de esta manera, convertirse en una
lengua universal; de esa forma la razon ordenaba al cuerpo alejandolo de cualquier tipo
de instintos (Tambutti, 2009).

Fue asi como poco a poco predomind la razon bajo toda circunstancia, fue

desplazandose la parte emotiva en los intérpretes, ya que interferia en el modo de
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operacion (actuar) del ser humano. Con este método se pretendia lograr universalizar
una misma metodologia de aprendizaje de la danza, mediante la llamada “técnica
clasica”. Con esta idea de homogenizacion, el mundo podria llegar a un estado de
exactitud, aceptacion, veracidad y conformismo, en la ejecucion. Una limitacion, que
debia ser fomentada en todas las escuelas para que occidente se rigiera por una verdad
Unica, que fuese verificable y fiable ante la mirada de todos.

Como resultado a esta nueva percepcion, Tambutti resume que el cuerpo en la era
cientifica perdio naturalidad trasladandose a un estado de dominio absoluto. Fue tomado
como un objeto al servicio de la razén, el mismo que debia estar preparado y moldeado
perfectamente para que la técnica pudiera ejercerse con rapidez, elegancia y precision,
logrando asi un buen desenvolvimiento en la escena, que justificara la estética
propuesta. La idea central de esta metodologia es que jamas se deje entrever el esfuerzo

en el momento de ejecutar la técnica, lograr la apariencia de un cuerpo etéreo.

Por lo tanto, la Modernidad se vio marcada por este contexto histérico (la razon y la
forma predominaban ante los estimulos y sensibilidades corporales). Algunos filosofos
afirman y coinciden de manera positiva con esta teoria. Por su lado Zepkep hace
referencia a Nietzsche, quien manifiesta que la Modernidad no ha terminado en cuanto
ésta es la libertad que posee la razon para ir mas alla de sus limites, y lo hace mediante
la fuerza de lo racional, instalandose asi en el poder. Por lo tanto, el arte pasa a ser un
juego de “dominacion” considerado un instrumento que esta al servicio de la razon y del
poder. La llegada de la pos-modernidad sera calificada como una amenaza a este orden
establecido dentro del marco politico social y artistico (Zepke, 2014).

En el siglo XIX y XX, surgieron momentos importantes que marcaron la trayectoria de
la danza. Entre ellos se encuentra la bailarina Isadora Duncan, quien se contrapuso a la
técnica clasica, abandonando las zapatillas de ballet. También aparece la figura de la
bailarina y coredgrafa Martha Graham, quien da importancia a la creacion de
coreografias a partir de la contraccion de la corporalidad de sus bailarines. Durante los
afios setenta, varias figuras como Pina Bausch entre otros, convertirian la danza en algo
mas que seguir una serie de reglas y comienzan a regresar la mirada al cuerpo,
brindandole la posibilidad de que éste sea el creador, utilizando combinaciones de

diversos lenguajes artisticos, siendo fundamental la inclusion de las otras artes.
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1.3 Isadora Duncan
Con el pensamiento moderno creado por Descartes en el Renacimiento, la danza se

encontraba en un periodo de completo dominio, la técnica clasica era la tendencia
artistica del momento y su practica se fue apoderando del interés de la sociedad; sin
embargo, en el siglo XX la nocion de danza comienza a ampliarse hacia nuevas
posibilidades pues “Los gestores se rebelaron contra el ballet simétrico decimondnico e

impusieron la asimetria angular de la danza” (Marifio & Aguirre, 1994).

La danza moderna inicia en Estados Unidos en 1916 con la bailarina norteamericana
Isadora Duncan, quien se inspird en la plastica y la corporalidad dinamica de la Grecia
antigua, es decir, su proceso de creacién partia con la visita a museos donde estudiaba
las figuras dibujadas en la cerdmica griega, observaba esculturas de la danza y sus

movimientos y los utilizaba como referente para asi crear su propio estilo.

Isadora se caracterizaba por danzar descalza, es ella quien abandona las zapatillas de
ballet para que sus pies estuvieran en contacto con el suelo. Creia que la nueva danza
debia ser una oracion y con los movimientos dirigir sus ondas hacia el cielo,

comunicandose con el ritmo eterno del universo.

En su estudio del cuerpo a través del movimiento buscaba un retorno a la naturaleza, al
movimiento libre, espontaneo y organico, en sus coreografias exploraba registros del
cuerpo que no provenian de la técnica del ballet clasico sino de la experimentacion
(Rivas, 2014).

La danza de Duncan era una ilustracion de la musica, atraia enormemente a los
espectadores por la forma de mover su cuerpo y por el acompafiamiento musical que sus
bailes compartian, “La tesis de la bailarina y coreografa era que s6lo en la reproduccion
de lo natural podia el cuerpo aceptar su conversion en imagen de humanidad” (Rivas,
2014).

Bailaba con los ritmos de Bach, Gluck, Beethoven, Chopin y Wagner, porque fueron los
unicos que comprendieron y siguieron el ritmo del cuerpo humano. Supo hipnotizar al

publico pero para ello tuvo que dejarse llevar por el sonido de la musica.

Varios bailarines comenzaron a imitar su forma de bailar, sin embargo, notaron que lo

que Isadora bailaba, realmente pertenecia a su YO interno, entonces fue dificil
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conseguir lo que ella lograba danzando. Uno de los elementos mas importantes del
trabajo de Duncan, es que lleg6 a desarrollar la relacion entre coreautor y muasico, por
lo que se comenzd a pensar que todo era bailable, ya no como antes, cuando los musicos
tenian que buscar qué tocar para estar en el ambiente en el que se encontraban los

bailarines, ahora ellos se adaptaban a lo que les tocaba representar.

El trabajo artistico que dejo Isadora en el mundo dio apertura a nuevas tendencias
dancisticas, de igual forma, permitié que el cuerpo experimente la naturaleza, con ello
rompe esquemas sobre la figura de la mujer en la sociedad, permitiéndole que pueda
encontrar libertad. Dentro del desarrollo artistico de Duncan es importante mencionar
que uno de los elementos con los que comienza a trabajar la artista es la utilizacion de la
gravedad en el cuerpo, al tener mayor concepcién sobre el peso del mismo mientras se

baila.

Posteriormente a la figura de Isadora, surgen nuevas genialidades dancisticas que
ayudaron en el proceso histdrico para que transformacion de la danza, estamos hablando
de Loie Fuller, Ruth Saint-Denis y de la siguiente generacion Martha Graham y Doris

Humprhey.
1.4 Bellas Artes en la modernidad.

A la par de Isadora Ducan, nacen diferentes movimientos de vanguardia que causaron
desconcierto en la sociedad, entre ellos el expresionismo. El siglo XX renueva los
pensamientos de la historia, produciendo avances en los descubrimientos cientificos y
humanisticos, en donde las artes y todas sus ramas encuentran su lugar en las
vanguardias. Fue un tiempo de transicion para los conceptos establecidos, por ello, una
de las nociones que se derivd del realismo, tomO otra direcciéon en cuanto a la
percepcion de las cosas: se pretende ir mas alla de lo que se muestra a simple vista, el
movimiento procura adentrarse en el alma humana, hallar su profundidad. El
expresionismo interviene en el desarrollo artistico de la época y se identifica como uno
de los motivadores para que el arte de ese entonces anulara las fronteras y las
limitaciones de los artistas, transformando al arte en un grito de desesperacion (Terreni,
2008).
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El expresionismo se desarrolld inicialmente en Alemania, como una ruta de escape de
las corrientes anteriores (realismo, impresionismo); al contrario de dichos procesos
artisticos, el expresionismo se enfocaba en la exteriorizacion de los sentimientos. Se
expande por toda Europa a partir del afio 1911 hasta 1925, lo que coincide con el
estallido de la primera guerra mundial, es por esto, que se concibe como una manera de

exponer lo que acontecia en la guerra (Campos, 2012).

El expresionismo, segun dice el vocablo, tiende a dar expresion a cuanto perturba y
conmueve el fuero intimo del hombre. A diferencia de la observacion exacta de la
realidad como la pregonaba el naturalismo y de la pasiva receptividad frente a los
fenémenos de la vida, tipica de los impresionistas, la generacion posterior decidid
intervenir activamente en la discusion de los hechos [...] postulando el nacimiento de

un hombre nuevo (Brugger, 1961).

El artista expresionista encuentra una manera de explotar sus emociones ante el mundo,
cree que las artes deberian seguir el lema: “un arte nuevo para un mundo nuevo”, donde
las emociones humanas eran el elemento mas importante que debia verse proyectado en
toda obra; esta corriente se sensibiliz6 ante el mundo y no tuvo miedo de desnudarse
ante el espectador (Terreni, 2008). “El expresionismo resalta como el centro de sus
preocupaciones: el alma humana, basandose en una estética concreta de deformacion

expresiva debido al estado emocional del artista” (Campos, 2012).

Uno de los iconos de la pintura expresionista fue Edvard Munch, autor de El grito, en
este periodo “Los pintores intentan hallar la imagen
que el objeto deja en ellos y seguir las
deformaciones que el inconsciente introduce”
(Campos, 2012). Es por ello que, el expresionismo
en la pintura y en el resto de las artes se lo
considera como una exageracion que se plasma en
el lienzo y las demas obras artisticas, representando

de esta manera lo que el artista percibia

cotidianamente sobre el mundo.

“Seglin los principios del expresionismo, el artista podia usar cualquier forma que su

expresion requiriera, su impulso interno debia encontrar una adecuada expresion
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externa” (Rivas, 2014). El expresionismo fue una manera de confiar nuevamente en los
instintos, de aceptarlos como algo natural, gracias a esto, a este movimiento se lo ha
denominado como un “grito de horror”, por los sucesos del mundo occidental y sobre
todo en Alemania. También significo una forma de tomar palabra para no quedarse
callados, es por ello, que la danza también se ve afectada, lo cual dio inicio a un nuevo
momento, aqui emerge la figura de nuevos artistas: Rudolph Von Laban, Mary Wigman
y Kurt Jooss (Luz, 2006).

La danza expresionista o abstracta surgio en Alemania, revelandose en contra del ballet

clasico y a su vez surgié paralelamente a la danza moderna.

Tanto el expresionismo en la danza como en la pintura aceptaban el lado oscuro del
hombre. El ser humano ya no es “bello y estilizado”. La danza expresionista recobra el
movimiento libre, una interaccion mas dindmica con el espacio, y la posibilidad del auto
expresion corporal. Se caracteriza por movimientos abruptos, en donde el ser humano
parece quebrarse por su fragilidad y su desamparo, el cuerpo se contrae a raiz del
sufrimiento (a diferencia del pecho erguido del bailarin clasico) y se abandonan las

zapatillas de punta (Luz, 2006).

La danza en el expresionismo toma consciencia de este movimiento y cree que es
necesario el volver a nacer para ver un resultado nuevo en este proceso, por lo que
comienza a tener otro valor y se denomina a este periodo como una etapa de
independizacion: la danza se vuelve independiente de las formalidades que esta requeria
para su practica y empieza a traspasar las fronteras estéticas que la encarcelaban. Con la
imagen de Mary Wigman, la danza expresionista encuentra otro ser, en las
composiciones de esta artista se observa un expresar que no necesariamente va a
acompafiado por mdsica, encuentra rupturas dentro de su utilizacién que enriquecen al
trabajo artistico y permiten abordar a la danza como un elemento que no necesita de
ciertos materiales compositivos, que antes eran irremplazables. En la obra La bruja se
observa como el movimiento de los brazos y las piernas, acompafiados por una mascara
que utiliza la bailarina, logran perturbar al publico, ya que los movimientos que se

realizan son en estacato, llegando a tal punto de poderlos catalogar como grotescos. Los
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movimientos se acomodan al sonido de la musica que no suena armoniosamente,

consideracion importante dentro del trabajo de Wigman. (Rivas, 2014)!

Kurt Jooss (1901- 1979), bailarin y coredgrafo Aleméan, también se destaco dentro del
movimiento expresionista. Jooss en sus inicios pertenecio a la compafiia de Laban, afios
mas tarde abrid su propia escuela, donde su trabajo consistia en armonizar el ballet, la
mausica y el teatro; sin embargo, a esto le sumaba el trabajo espacial que habia adquirido
de Laban. Una de las obras mas destacadas de Jooss, que tiene ballet y teatro, fue la
Mesa verde, con ella realiza una critica sobre la guerra desde una postura politica de los
personajes. Gracias a su gran labor se lo reconoce como una de las figuras principales

gue marcaron posteriormente el camino del Teatro-Danza. (Rivas, 2014).

1.5 Pina Bausch un espacio critico en la modernidad.

Pina Bausch nacié en Solingen (Alemania) en el afio 1940. Sus inicios en la danza
fueron dentro de la técnica clasica con maestros tales como: Antony Tudor, José Limon,
Paul Taylor y Alfredo Corvino, en el afio de 1955 cuando Bausch tenia 15 afios es
instruida por el maestro Kurt Jooss. En 1962, Pina Bausch se uni6 a la compafiia de
ballet Folkwang, como asistente de Kurt Jooss; en 1968 realiza su primera pieza
denominada Fragment, en calidad de coredgrafa. En 1972, Bausch asumi6 el cargo de
directora de la Opera de Ballet de Wuppertal que mas tarde se llamaria Tanztheater
Wuppertal Pina Bausch, ahi creo varias de sus obras como la Consagracién de la

Primavera, los Siete pecados capitales, entre otras.

Durante su nifiez se crio con sus padres, quienes poseian una cafeteria en el periodo de
la segunda guerra mundial. Aquel lugar fue un pilar fundamental para el desarrollo
posterior de la artista, debido a las diferentes vivencias que experimento alli. El
ambiente le permitié a Bausch ver y sentir mucho mas de lo que se encuentra a simple
vista, porque ella consideraba que al comer, beber, masticar, tragar, quedamos desnudos
en cierto modo y esto también expresa quiénes somos, al igual que los gestos, las
miradas, la compafiia o la soledad. El familiarizarse con varias personas y el poder ser

testigo de un gran numero de historias, fue la primera fuente que le permitid crecer

! La autora Rivas da este calificativo al estilo de danza Mary Wigman, siendo que lo grotesco nosotros los
consideramos como en estilo propio.
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como artista y darle un giro radical a la danza del siglo XX. De esta manera, aquella
nifia se convirtio en gran lectora de las gestualidades y corporalidades humanas (Rivas,
2014).

En su adolescencia Pina Bausch conoce a Kurt Jooss, quien influy6 en su evolucion y
transformacion dentro del mundo de la danza, ya que le ensefia a mirar de otra forma la
composicion dancistica. Adquiere conocimientos de su maestro y poco a poco empieza
a crear coreografias con un distinto matiz, hasta llegar a introducir por completo la
Ilamada Teatro-Danza, no podemos obviar que también cont6 con la ayuda de su

esposo, el disefiador polaco Rolf Borzik, con el que reforzé la puesta en escena.

Pina Bausch trabajo con sus propios miedos, deseos, complejos y vulnerabilidad. Esto la
Ileva a emplear muchos gestos en sus coreografias y la exteriorizacion de lo interno, tal
como hacian los expresionistas. Sus obras estan llenas de crueldad e ironia pero a la vez

cargadas de sentimientos humanos (Caruso, 2010).

De esta manera se gesta en el teatro danza un lenguaje corporal, aunque no sélo el
cuerpo serd el que habla en los trabajos de la coredgrafa que nos ocupa, sino que se
expresard a partir de diferentes vias o medios dejando, como obra vanguardista, a los
espectadores una multiplicidad de respuestas e interpretaciones posibles. No se debe
dejar de considerar que mientras que en el ballet clasico las frases coreogréficas se
definen segun formas académicas ya establecidas con un co6digo alejado de lo
emocional, el arte de Bausch no presenta nada establecido, muy por el contrario, las
frases se definen desde la interioridad del bailarin que exterioriza algo que completara el

publico con sus lecturas y sentires? (Quiroga, 2012).

Podemos afirmar que Jooss en sus obras artisticas usaba la danza y el teatro como
elementos que debian congeniar para expresar, es Pina quien continta con el desarrollo
de esta pero de manera distinta, logrando encontrar en sus obras su propio nombre,
diferente al de su maestro. Es asi que atribuimos al Teatro-Danza como un icono que

partio del movimiento expresionista aleman del siglo XX (Rivas, 2014).

2El autor de esta cita es radical, sin embargo, hay que tener en cuenta que en el ballet
clasico si existen simbolos y un trabajo interpretativo, quiza no igual al nivel de Teatro-

Danza, ya que es diferente a la dramatizacion absoluta.
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Se ha conceptualizado como Teatro-Danza al trabajo de Pina Bausch por ser
considerado como un arte “interdisciplinario”, ya que no solamente usa a la danza como
parte de la composicidn, es capaz de incluir a otros elementos artisticos como la masica,
el canto, la palabra, la pléastica, entre otros; ademas la estructura tradicional narrativa se
ve alterada (Luz, 2006).

Por lo tanto, podemos deducir que el Teatro-Danza, fue parte de un proceso histérico
que cambio la perspectiva del mundo sobre las maneras de crear y de hacer danza;
asimismo, fue una primicia en el mundo de las artes escénicas, ya que impulso a la
creacion de estrategias que rompen con lo tradicional y para hacen comprender, tanto a
los artistas como a los espectadores, que siempre existe un espacio para la creatividad,
la expresion , la ilusion, las cuales permitiran que el arte se someta a ser una identidad

multifacética, que cada vez ira sorprendiendo al ojo de quien logre percibirlo.

Ahora bien por lo expuesto anteriormente, Pina Bausch dio una nueva consolidacion a
la danza, gran logro dentro de su generacion. Podemos afirmar que estos aportes
ampliaron el registro, contribuyendo asi nuevas herramientas para la creacion y dejando
muchas puertas abiertas para la innovacién en la llamada época ‘“pos-moderna”

(Alarcon Davila, 2015), ya que el arte esta en constante transformacion y renovacion.

1.5.2 Analisis de las obras de Pina Bausch.
1.5.2.1 Café Muller

Durante los afios 60 y 70 el mundo occidental comienza a desligarse de lo asimilado en
periodos anteriores; en la danza reaparecen oportunidades artisticas que rompen
nuevamente con la nocion de como estaba concebido este arte, dando inicio asi al
periodo posmoderno y a los inicios de la danza contemporanea, que surgen como un
acto de rebeldia contra la modernidad. “La teoria posmoderna parece haber hecho
desaparecer al cuerpo bajo el imperativo contemporaneo de que no hay nada por fuera
de la representacion. Podemos decir, junto a los posmodernos, que efectivamente no hay
cuerpo que no esté mediado por el signo, es decir por un sistema de representacion, por

un discurso.” (Rodriguez, 2008)
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Café Mdller es una obra de teatro danza creada en los afios setenta por Pina Bausch que
refleja la idea que capta la artista sobre el mundo, es una obra que representa las vidas y
los actos de las personas bajo circunstancias de guerra. Como espectadoras extranjeras y
ajenas al no saber lo que realmente significa el haber vivido una guerra, podemos
impactarnos por las imagenes de soledad, desesperacion y agonia que plasman los
cuerpos de los intérpretes en escena, con esa percepcion es que damos inicio al

desarrollo de un andlisis sobre la obra.

El cuarto se encuentra casi en su totalidad oscuro, es muy poca la luz que logra
percibirse, solamente es ubica en los lugares en los cuales se encuentran los intérpretes,
para poder ser testigos del movimiento y la gestualidad que se explota en los cuerpos de
los bailarines de la compafiia de Wuppertal. Inicia en silencio, se logra escuchar los
pasos y las acciones que algunos de los personajes comienzan a realizar, para

presentarnos y situarnos en la realidad bajo la cual se hallan.

Una cafeteria, la cual se encuentra repleta de sillas y mesas, pero son solamente los
objetos quienes llenan el lugar, porque se percibe el frio, la soledad, el abandono en los
cuerpos de los que transitan por el espacio. A los pocos minutos de empezada la obra
suena la masica, Opera para ser exactos y en ese ambiente se encuentran todos estos
seres, cada uno fiel hacia su interior. Las miradas de algunos busca el contacto del otro,

pero a veces no hay respuesta, ni escucha.

La mdsica y los silencios confabulan para que se cree un ambiente de nostalgia, de
tristeza, porque cuando el sonido desaparece se puede captar la respiracion de los
bailarines, lo cual permite que uno se convierta en un conspirador de las emociones y
sensaciones que manifiestan. Es ahi que se logra romper la barrera entre los intérpretes
y el pablico y permite que las sensaciones invadan al espectador, porque Café Muller es
una obra que toca el alma y la piel de quien la vea y a nosotras nos permite desaparecer
la idea de que somos extranjeras, de no haber experimentado guerra alguna, pero somos
capaces de reemplazar la idea de batalla por las experiencias que nos ha entregado la

vida en cada momento que hemos habitado el mundo.

Tal vez una de las imagenes mas impresionante que ha perdurado en nuestro imaginario

es cuando sucede la parte del trio, en el cual aparece una pareja y existe un tercero que
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los reacomoda en unas posturas las cuales él ha elegido para ellos. La piel se nos eriza,
nos convertimos en testigos de la pasion y la imposibilidad de amar que tienen estas dos
personas al entrar en contacto con sus cuerpos. Cuando se juntan después de cada caida
al suelo, vemos como la chica se levanta, abraza a su hombre como si su ser fuera a
explotar, él reacciona sutil pero en su cuerpo se refleja el calor que recorre su interior al
abrazarla; ellos quieren ser libres pero parece que esta tercera persona quisiera moldear
la manera en la que los dos se expresan y termina por formar distintas imagenes que se
repiten una Yy otra vez provocando la alteracion del ritmo e influyendo sobre la

ejecucion de las acciones de los intérpretes.

La manipulacion del sonido en esta obra abre a la posibilidad de una dinamica que
maneja el cuerpo del bailarin y su recorrido por el espacio. Se puede percibir que a
veces los bailarines ejecutan un movimiento de manera rapida lo cual hace oposicion a
la resonancia de la musica o igualmente, el movimiento se transforma en un ritmo
suave; en ocasiones los objetos se trasladan por el espacio formando parte de la

sonoridad de la obra.

Los objetos que juegan en el espacio de Café Miiller son sillas, mesas, paredes y
puertas; la conjugacion de estos elementos permite que el lugar encuentre el caos. De
igual forma, las puertas brindan la posibilidad de abandonar el espacio, como una ruta
de escape y de respiro, pero que siempre se mantienen abiertas para que cada uno de los
que ocupa el espacio logre desenvolverse en escena. Las mesas y las sillas tienen la
capacidad de jugar con la imaginacion del espectador, por lo general se lanzan al piso
ocasionando ruido, lo que junto al movimiento del bailarin pareciera que se encuentran

rodeados de bombas que estallan una tras otra.

Es evidente como el espacio se va transformando en el transcurso de la obra, al
comienzo todo estd en la posicién correcta como si se quisiera dar la imagen de
limpieza y orden; conforme van apareciendo los personajes, el lugar comienza a
transformarse generando la atmosfera de desconcierto, que corresponde al tema que

propone la artista.

Las corridas son un elemento que rompe con la densidad de algunos movimientos, corta

con la intensidad de la energia, pero no se aleja del contexto ni del motivo de la obra, es
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un elemento que permite habitar al espacio con otra intencion diferente a la del dolor y
la tristeza, méas bien refleja una incertidumbre de no saber a donde ir, de encontrarse

perdidos y no saber o tal vez reconocer lo que sucedio en el lugar.

De esta manera nos introducimos en un nuevo concepto de la danza en la época
posmoderna. Nos desplazamos de la vision de la modernidad, donde el movimiento
debia carecer de flujo para que se lo considere danza. Con la contemporaneidad
comienza a Vverse alterada esta definicion a tal punto que se comienza a disputar entre
lo que es danza y lo que no lo es. Asi, en el texto Agotar la danza se menciona que las

practicas contemporaneas traicionan a la danza (Lepecki, 2008).

Los cuerpos que percibimos en escena sin duda estan bien entrenados y preparados para
la danza, pero la estética corporal que mantiene la obra opta por no demostrarnos su
virtud aunque sean capaces de ejecutar cualquier movimiento, sino de intensificar lo
humano en ellos, es por eso que también la utilizacion del vestuario engloba esta idea de
mostrarse tal cual son, mas no de decorar al cuerpo; el no utilizar maquillaje también
parece ser parte de la humanizacion de los intérpretes, con ello se muestra una
simplicidad que acompafia al movimiento del intérprete dejandolo al descubierto,
utilizando elementos que son parte de nuestros dias y asi se los proyecta en escena.

“La percepcion de un espasmo en el movimiento coreografiado produce una ansiedad
critica; es el propio futuro de la danza lo que parece amenazado por la erupcion de un
tartamudeo cinético. Ante una interrupcion coreogréfica intencionada de un flujo o
continuidad de movimiento” (Lepecki, 2008). Bajo estas definiciones que se acentlian
en el libro de Lepecki podemos observar como la danza comienza a tener su parte
evolutiva que le permiten resurgir como un nuevo elemento que debe ser explorado,
pero que a veces al hombre le cuesta entender, ya que se aferra a lo previamente

establecido.

Si bien bajo el concepto moderno se podria decir que la danza solamente existe y es
bajo la continuidad de movimiento, cuando se observa la obra de Café Miiller,
realmente existe ese flujo que menciona el autor en su libro, solo que trabajado de una
manera distinta. Nuestra intencién no es contradecir las palabras de Lepecki, sino

fortalecer las ideas que se desarrollan después del pensamiento moderno, ya que en la
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posmodernidad comienza el resurgir de las artes que atropellan a las concepciones
anteriores, pero que a la vez libera a la danza de sus ataduras y eso es lo que se observa
en el trabajo de Pina, vemos un lado humano, sensible, que no requiere un cuerpo
virtuoso ni una narrativa aristotélica para contarnos algo, simplemente sucede por el
ambiente y los intérpretes que nos adentran a la situacion y a lo que la artista quiere

mostrar, a partir de la desnudez de sus emociones.

Si volvemos a la cita del inicio sobre lo que es el cuerpo de Ana Rodriguez,
comprendemos la posicion de los artistas posmodernos, donde el cuerpo es una
organizacion que forma signos a través del entorno en el que se desarrolla y por lo tanto
nos permite llegar a un discurso. Entonces podemos llegar a la resolucion de que el
cuerpo pertenece también a la estética de la época en la que se forma y por ello
podemos ver como su concepcion se ha venido modificando al paso de los afios; por eso
la manera de construir y de ver al cuerpo en la posmodernidad encuentra otra lectura en
la obras de arte y la danza, que pretenden alejarse de la dominacién del modernismo,
pero al mismo tiempo, si lo discutimos mas a fondo, podriamos concluir que entra
dentro de una nueva dominacion, solo que en un tiempo y espacio distinto. “El Cuerpo
vivido, es producto de una percepcion del mundo que funciona también como retorno,
es decir como construccion de realidad a partir de la experiencia sensible del mundo”
(Rodriguez, 2008)

Con todo esta teoria sobre la posmodernidad, que evoca una nueva manera de creacion
artistica en el mundo, es importante reconocer cudles son los elementos que se
transformaron para dar el inicio a esta nueva concepcion de la danza: en primera
instancia podemos decir que se desliga de la imagen e idea sobre el cuerpo de los
bailarines, la narrativa toma otro inicio y no es necesario que se tenga la estructura de
inicio, desarrollo y final que cuente la historia tal como en la antigiiedad. Surgen otras
maneras de explorar la danza y sus elementos compositivos, aunque en el
expresionismo ya se da la ruptura de la musica con el movimiento, en la posmodernidad
se sigue explorando ese cambio y otros mas, por eso se incorporan otras artes que
complementan a la obra escénica y comienza a permitir que se generen obras artisticas
apetitosas que captan la mirada del espectador; eso lo vemos reflejado en el trabajo de

Pina, que encuentra su propia manera de crear rompiendo canones e ideas sobre la
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danza y lo proyecta en cada obra suya como es en el caso de Café Miller. También
debemos recalcar que ella juega con el planteamiento de que el cuerpo construye un
discurso a partir de los signos que se desarrolla en la sociedad, el trabajo de esta artista
en la posmodernidad encuentra su propio discurso, lo cual la lleva a poner en escena

obras de relevancia para el arte como es el caso de la obra analizada en este articulo.

2.5.2.2 Vollmond (Luna Llena)

Es una pieza estrenada en el afio 2006 en Wuppertal Alemania. Son trece bailarines que
comparten escenario durante dos horas, donde se observa un espacio escénico que
evoluciona a medida que transcurre la obra, asi como un despliegue de energia al
maximo por parte de los intérpretes. Esta obra fue creada a partir de vivencias propias
de los ejecutantes, Pina solicitaba a cada uno de ellos que evocaran algun recuerdo,
sentimiento o emocidn en especial para que creasen sus propios movimientos y luego

sean puestos en escena.

Lo primero que se destaca visualmente, son los distintos elementos y matices utilizados
para la composicion de dicha obra; una pieza que simula ser una roca, el agua en

escena, el vestuario tanto de los interpretes femeninos como masculinos.

Una escena en particular corta la respiracion. Helena Pikon, el cuerpo echado hacia
atras, se exprime un limén sobre los brazos y el pecho declarando, con una sonrisa en
los labios: “Si que esta algo amarga”. A continuacion repite, in crescendo: “Espero,
espero...Lloro, lloro...”(...) la segunda parte de Vollmond, menos rimbombante
musicalmente, de tempo mas sutil, mas seductora, cambia el registro “cabaret
contemporaneo” por la urgencia y la embriaguez tan del gusto de Pina Bausch. Esas
caracteristicas persecuciones a la carrera de bailarines que aparecen y desaparecen mas
rapido que su sombra. Mujeres sondmbulas con vestidos negros arremolinados, apenas
visibles. Se trata, finalmente, de la luna llena, del delirio orgiastico de los cuerpos bajo
una luna torrencial (De Madrid, 2016)

1.5.2.3 La consagracion de la primavera

Esta obra es creada en el afio 1975, con musica de Igor Stravinski. En escena se
encuentran 26 bailarines, 13 hombres y 13 mujeres. Es una pieza que contiene mucha

fuerza, inmediatamente impacta visualmente al espectador. Desde el principio los
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hombres toman el mando, es notorio el comportamiento sumiso de las mujeres ante
ellos, ya que la trama consiste en el sacrifico de una joven virgen para la llegada de la

primavera.

Lo més impactante es el Unico color que aparece en la obra: el rojo. Un pafio de color
rojo es visualmente tan fuerte que nos hace intuir que seremos testigos de la crueldad
del sacrificio, ademas el color se mantiene constante durante la obra, tanto en vestuarios

como en la tierra esparcida sobre el escenario.

En Alemania, Pina Bausch cre6 en 1975 una propuesta en la que aparecen los
principales elementos que caracterizarian sus trabajos posteriores. El tema central es el
antagonismo entre los sexos y su concomitante alienacion como individuos. La mujer es
la victima predominante de las relaciones humanas y su sacrificio es visto como una
fatalidad (Pérez, 2016).
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CAPITULO I

NUEVAS FORMAS DE

MIRAR LA DANZA DESDE LA
CONTEMPORANEIDAD
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2.1 Una danza diferente. El cuerpo escribe.

“Las transiciones cumplen el objetivo de tejer los distintos lenguajes, las intenciones y
los contenidos hasta completar el texto dramaturgico de la obra” (Medrano, 2012);
como artistas escénicos es importante reflexionar sobre los elementos que construyen y
permiten determinar nuestro trabajo como creadores. Es por ello que nuestras mentes

al igual que el cuerpo nunca dejan de estudiar.

En los afios setenta el mundo de la danza entr6 en la etapa de renovacion radical y dio
apertura de un estilo completamente diferente a la forma de la danza. La “Danza-
Teatro". Uno de los protagonistas mas importantes de este género es Pina Bausch.
Durante més de tres décadas el mundo internacional ha mirado a la coredgrafa de
Wuppertal cuyas obras causan un gran revuelo (Schulze-Ruber, 2015).

Por lo tanto, Schulze Ruber habla de este nuevo horizonte que propone Pina, donde
existe mayor libertad en la interpretacion, el bailarin también se considera un ente
dindmico, activo y participativo en la creacién artistica y es por eso que Pina marca el

gesto de la contemporaneidad.

Al referirnos a la metodologia de trabajo de Pina Bausch, se podria determinar que la
manera de ejercer la danza sobre sus intérpretes va por el camino de la expresion, la
cual tiene ciertos matices que la pueden acompafar como: la gestualidad, los sonidos,
los silencios prolongados, gritos, risas, respiracion desesperada y la palabra que evoca el
movimiento. Asi, podriamos concluir que estos parametros de la expresividad de los
intérpretes de Pina son parte de la metodologia que utilizaba la artista para la creacion y
la composicion de sus obras; también rompe con el esquema social del género al
permitir que tanto el hombre como la mujer use vestuarios opuestos a su sexualidad. La
escenografia es otro elemento influyente en su trabajo, ya que se la creaba al mismo
tiempo que los bailarines estaban en escena, probando qué objetos pueden como no

funcionar en escena (Quiroga, 2012).
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2.1.1 El posmodernismo en la danza

El posmodernismo fue un movimiento que se desarrollo a partir de los afios 70 del siglo
XX, tiene como eje la ruptura del modernismo, pues se consideraba que el movimiento
moderno habia fracasado en su intento de sublevacion contra las formas tradicionales,
en cuanto al arte y la sociedad. El posmodernismo toma consciencia sobre el desarrollo
industrial, es por ello que en este momento de la historia, la economia mundial
capitalista genera la sobreproduccion y el consumo masivo, por lo que se le ha
denominado como la época del desencanto. La sociedad se vuelve consumista, pero a la
vez trata de cuidar la naturaleza y al medio ambiente, lo cual es completamente
contradictorio. EI mensaje en la posmodernidad pierde su encanto y lo Unico que
importa es la forma cémo llega transmitirse, Unicamente a través de los medios de
comunicacion, de esta manera el periodo posmoderno hace que el ser humano pierda
intimidad respecto a su vida y todo se convierte en un show en el cual todos son
participantes. Artisticamente esta corriente se origina durante los afios mencionados, sin
embargo, la historia nos ha demostrado que existen obras de arte que datan de afos
anteriores, confirmando la existencia del arte posmoderno antes de la fecha indicada,
como es el caso de la obra La fuente de Marcel Duchamp, presentada por primera vez
en 1917 (Mamume, 2012).

Para colocar al posmodernismo dentro del arte es muy importante lo que mencionan los
autores Fernando Medina y Eduardo Silva en su texto: "Los rasgos mas notables del arte
posmoderno son la valoracion de las formas industriales y populares, el debilitamiento
de las barreras entre géneros y el uso deliberado e insistente de la intertextualidad,
expresada frecuentemente mediante el collage o pastiche" (Medina & Silva , 2012). Por
lo tanto, lo que realiza el arte posmoderno es crear a partir de las formas que ya han sido
establecidas en la institucion y los movimientos de vanguardia. Asi, el arte comienza a
expandir sus metodologias de creacion a través de la mezcla de muchos estilos en uno,

con ello el las formas de hacer arte comienza a perder sus jerarquias (Mamume, 2012).

El arte adquiri6 una irrestricta libertad al independizarse de los mandatos politicos y

estéticos modernos que tanto influyeron en vanguardias y manifiestos. Los artistas ya no
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estaban obligados a encasillarse en una linea poética o practica particular. El arte habia
ingresado en una etapa poshistérico donde dominaba el pluralismo. La atmésfera de la
democracia liberal también se respiraba en el ambito artistico, pero al precio de cierta
indiferencia general y del sometimiento a los caprichos del mercado (Vega, 2012 ).

Por lo tanto, el contexto historico territorial y las relaciones con la sociedad, son

necesarios para comprender la danza posmoderna, es asi que Kaeppler la define como:

La danza puede considerarse como un "artefacto cultural™ —una estructura cognitiva—
que existe dentro de una relacion dialéctica con el orden social. Las diferentes
relaciones entre la danza y el orden social constantemente se estan modelando,
modificando y redisefiando mutuamente con el paso del tiempo. La danza cuenta con
dimensiones dindmicas que ayudan a impulsar a la sociedad a lo largo de los caminos
del cambio. (Kaeppler, 2003)

La danza esta intimamente relacionada con el estilo y a su vez este con la estructura, la

forma y los contenidos sociales como mencionaba Kaeppler:

El estilo es el modo de representar y dar forma a la estructura. La forma que resulta
puede ser entendida por un observador a través de la competencia comunicativa dentro
de un sistema especifico de conocimientos sobre el movimiento. Esto es cada vez mas
importante hoy dia con el énfasis puesto en la identidad cultural y étnica. La
competencia deriva de conocer los principios y conceptos que diferencian o distancian
los sistemas de movimiento a lo largo del espacio y del tiempo, lo que permite navegar

en la resbalosa vertiente que es el estilo. (Kaeppler, 2003)

El cuerpo en la danza posmoderna imprime energia en el movimiento que realiza, es
decir, la danza se convierte en una forma de auto movimiento. Esta nueva etapa ya

permite al bailarin adaptarse al medio que esta viviendo.

El cuerpo individual no puede considerarse independientemente de una cultura y una
sociedad. Al contrario, éste encarna estructuras externas en la repeticion de un acto una

y otra vez. A pesar de su naturaleza de indole duradera, los "habitus” no son inmutables,
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sino flexibles (...) El cuerpo, lejos de concebirse como algo claro y distinto, como lo

pretendia Descartes, se presenta hoy dia complejo y ambiguo” (Alarcén Davila, 2015).

El estilo de vida de estos bailarines, debido a la época en la que se encontraban, fue en
comunidades, cuyos rasgos eran la carencia de un lider y el trabajo comunitario y es asi
como emerge durante estos afios la técnica del contacto-improvisacion; el principal
exponente de este estilo de danza fue Steve Paxon, quien da paso a la accion y la
reaccion de los intérpretes, permitiéndoles explorar, experimentar distintos matices
tanto en la composicion como en la comprension del movimiento; contrario a seguir un
movimiento determinado, se forja un trabajo democréatico, en donde los bailarines con
los coredgrafos trabajan en conjunto, por lo tanto, como producto se genera una
experiencia colectiva. La danza no responde a estructuras predeterminadas, sino a una
experiencia compartida que se desarrolla en un momento especifico. “Contacto-
improvisacion fue desde su inicio un fendmeno grupal, muchos de los bailarines vivian
y bailaban juntos y parecian encarnar de esta manera los ideales de los afios sesenta y

setenta en su busqueda de libertad y vida comunitaria.” (Alarcon Davila, 2015)

El contacto- improvisacion también es un estilo que rompe con la estética tradicionalista
(danza clasica y moderna), nos despoja de los habitos de la memoria, ya que no existe
forma ni reglas en los movimientos; sin embargo, hay primicias claras a seguir que se
ensamblan antes de empezar con esta técnica. Explora situaciones nuevas, ademas de
alejarse de lo estético, es decir, no importaba si fuese agradable o no a la vista, debido a

que su trabajo se realizaba desde la perspectiva interna:

¢Qué significa trabajar desde el interior del propio movimiento? Un movimiento, mas
aln una danza con otros, es algo exterior, acontece en el tiempo y el espacio. La
interioridad a la que se refiere Nancy Stark Smith es una determinada forma de
percepcion. Para decirlo brevemente, si miramos nuestro cuerpo en el espejo como
solemos hacerlo en clases de ballet estamos corrigiendo nuestras posturas y
movimientos "desde fuera". En contacto-improvisacién no predomina la vista, es mas,
los bailarines apenas miran y practican mas bien una vision no fija, dirigida a algo
determinado, sino mas bien suave y abierta a todo lo que esta alrededor, se podria decir

incluso difusa. El interior al que se refiere Stark Smith se puede interpretar como una
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forma héptica-cinestésica de percibir el propio cuerpo en movimiento en contacto con
otro y lo que esté alrededor (Alarcon Davila, 2015)

Durante los afios 70, con la llegada de la danza posmoderna, se empezé a utilizar este
recurso de la improvisacion directamente en el escenario, ya que anteriormente solo se
lo utilizaba como un recurso de aprendizaje. Por lo tanto, las obras surgidas a partir de
este método estuvieron muy relacionadas con el azar y la espontaneidad, es por ello que
hoy en dia, en la llamada danza contemporanea todavia existe interés por la técnica de la
improvisacion, algunos coreografos se han apoderado de la misma para plasmar sus

obras tales como: William Forsythe, Amanda Miller y Jonathan Burrows.

En la técnica de improvisacién nosotras hemos experimentado la presencia tanto de
cuerpo y mente para involucramos con un conjunto con un grupo de personas, evocando
imagenes, sensaciones, sentimientos, una concentracion total para dejar que el cuerpo
hable y se exprese libremente; refiriéndonos a la parte estética, lo que en ese momento
se vive no permite que pensemos en una belleza establecida como tal. Es entonces que
el danzar se convierte en parte de nuestro ser con lo que nos rodea, lo hacemos
pensando en un nosotros como colectividad, permitiendo de esta manera un trabajo en
conjunto donde desaparece la persona lider para que todo el grupo asuma ese rol. Por lo
tanto, vivimos el presente (el aqui y el ahora), respondiendo espontaneamente a diversas

situaciones inesperadas.

2.1.2 De la posmodernidad a la contemporaneidad

La danza posmodernista fue un movimiento que vivio relativamente poco, pero fue una
piedra angular para otros esfuerzos artisticos. El arte escénico, un movimiento que
contaba con eventos teatrales realizados a través de combinaciones de eventos
estructuradas libremente, creci6 con la colaboracién de la danza y las otras formas de
arte. Los bailarines, como Twyla Tharp, colocaron su propio sello en la teoria
posmoderna y empezaron a devolverse a una coreografia mas estructurada, haciendo un

camino para la danza contemporanea de hoy en dia. (Hermes, 2016)

La contemporaneidad es otro rasgo significativo en nuestro estudio, hemos tomado la
definicidn de Ivan Jiménez quien manifiesta que: “contemporaneidad entendida como la

busqueda de una "comunidad sustancial™ entre los intérpretes y el publico. Lo politico
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aparece porque hay un flujo de sensaciones compartidas” (Jiménez, 2016) , es decir esta
época esta marcada también por lo politico y varias de las creaciones dentro de lo
contemporaneo han tomado como referencia este tema. En resumen: “lo politico de la
danza se manifestaria en todo aquello que nos lleve a examinar con ojo critico los
ritmos que las sociedades le imprimen a los cuerpos a través de las marcas de lo
sensible.” (Jiménez, 2016).

2.2 ¢ Danza contemporanea o teatro danza?

La influencia de la subversiobn compositiva escénica de Pina Bausch en la escena
contemporanea, se manifiesta en que el arte es un proceso que no llega a concluirse, que
siempre puede encontrar otra direccion por donde volver a empezar. También en el
hecho que permite al intérprete y al creador tomar otra postura dentro en el desarrollo
creativo de las obras, eliminando la jerarquia a modo de dominacion y se la reemplaza
por una relacion igualitaria. De tal manera, el bailarin comienza a tomar un lugar y
empieza a ser propositivo en su trabajo, no tiene unicamente el papel de cumplir con el
rol de ejecutor ya que se enfrenta a un proceso investigativo del cual es parte con su

cuerpo, su mente y sus emociones.

La danza corre el riesgo de disolverse si continta narcisistamente contemplandose a si
misma. La danza contemporénea ha encontrado una renovadora vertiente abstracta y
expresionista, ampliando asi sus fronteras, dejando de ser un género teatral diferenciado,
para constituirse en una manifestacion mas de los procesos de hibridacion propios de la
sensibilidad postmoderna. Las fronteras entre teatro, plastica, danza y literatura se
difuminan en un espejo que le devuelve su imagen ampliada y, hasta cierto punto
deformada de sus propios origenes siendo y no siendo ballet, siendo y no siendo teatro,

plastica, danza literatura e incluso filosofia (Vasquez Rocca, 2006).

Las ideas de nuestras creaciones artisticas se desarrollan a partir de nuestras
experiencias y vivencias propias, involucrando los sentidos y las emociones. Dentro de
cada obra tratamos de plasmar una pizca de nuestras vidas, de nuestro interior, de
nuestro ser, porque no buscamos el perfeccionismo de la técnica, mucho menos el
virtuosismo como tal y la narrativa no busca ser aristotelica. Utilizamos gestos y
comportamientos cotidianos, asi como la escenografia es diversa e innovadora porque se

relaciona directamente con nuestro entorno cultural, el lugar de representacion al que
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damos lugar no siempre es en una sala o teatro. Es por ello que nos identificamos con
las obras de la famosa coredgrafa bailarina y directora Pina Bausch, donde “recicla y
reintegra en composiciones llenas de originalidad, ternura, irénica crueldad y, sobre

todo, de una viva y cruda humanidad ” (Vasquez Rocca, 2006).

Nosotras retornamos de manera constante al trabajo de Pina como un referente muy
importante, ya que ahi se ven reflejados todos estos pardmetros contemporaneos que ya
hemos mencionado anteriormente, porque la composicion escénica de Bausch nos
permite identificarnos como si tuviésemos un espejo en el cual nos observamos, y
vemos nuestro ser con naturalidad. Sus obras para nosotras resultan encarnar las
pasiones humanas que nos rodean cotidianamente y no anulan los instintos de los seres
humanos; dicho elemento compositivo se ve reflejado en la obra Café Miller, en donde
encontramos a los diversos seres que tratan de sobrevivir en un mundo que ha quedado
devastado por la guerra y de ello derivan otros temas como el desamor, el dolor y la

soledad.

A partir de la propuesta metodoldgica de Pina, el paisaje dancistico hoy en dia tiene una
nueva mirada que ha transformado la vision de la danza. Estamos en la época de la
Ilamada danza contemporanea, en donde el deber del artista es también observar los
puntos de quiebre que la sociedad tiene para crear a través de ellos. Con esto se dice que
el arte contemporaneo se encuentra en un estado en el cual hasta el momento no ha
logrado generar un arquetipo que lo conceptualice, ya no tiene intencion de ser

formalizado. La contemporaneidad es el arte de la construccién (Rodriguez, 2008)

Como decia Giorgo Agamben, la contemporaneidad es esa relacion singular con el
propio tiempo, que se adhiere a él pero, a la vez, toma distancia de éste; mas
especificamente, ella es esa relacion con el tiempo que se adhiere a él a través de un
desfase y un anacronismo. Aquellos que coinciden completamente con la época, que
concuerdan en cualquier punto con ella, no son contemporaneos pues, justamente por
ello, no logran verla, no pueden mantener fija la mirada sobre ella. (Agamben, ;Qué es

lo comtemporaneo?, 2008)

Ser un individuo contemporaneo dentro de las artes es poder agudizar los sentidos en

todo lo que rodea. Ser contemporaneo es tomar en cuenta y estar consciente del medio
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en el que se habita, es utilizar el lado oscuro y profundo, el lado que no esta a la vista
de todos.

Desde la época del modernismo el arte ha ido cambiando su dindmica al punto de
liberarse por completo, ya no se lo puede encasillar. Lo contemporaneo es una apertura
a la posibilidad de crear en base a nuevas estrategias que el autor va construyendo y que
va formando una metodologia de trabajo. En el ambito de la danza, la idea del cuerpo no
se limita y permite que él sea el transmisor de un discurso que surge en base a la
exploracion e investigacion del intérprete. El arte contemporéneo debe hacer visible lo
invisible, dejar que los sentidos se apoderen del ser que habita en nosotros y encontrar
en ello verdades que no tienen fin, que simplemente acompafian al desarrollo del mundo

y que es preciso mostrarlas para que el arte pueda compartir un contenido.
2.2.1 Lavision del arte en la actualidad

Con la aparicién de nuevas propuestas artisticas, el concepto habitual de la modernidad
se vio trastornado en primera instancia con la instalacion, considerandolo como un
lugar que se halla en constante cambio, al cual no se le permite ser especifico y de
alguna manera se asemeja a la variabilidad emotiva y sensitiva a la que estamos
expuestos los seres humanos, la instalacion se convierte en un reflejo de la vida.
(Fajardo Fajardo, 2010)

“La ambicion declarada del arte-accion es dejar atrds tanto el arte-objeto simbélico-

patrimonial como la obra de arte atesorable y comercializable para unir el arte a la vida”

(Michell, 2010)

Al dirigir la mirada hacia el cuerpo, se empieza a romper con las estructuras modernas,
las cuales se regian a una metodologia establecida y una filosofia como en el caso de
Descartes. El cuerpo empieza a ser una fuente de estudio y se lo concibe como un
elemento misterioso que plantea ser redescubierto. Es por ello que a la danza se la
comienza a percibir no solamente con la idea de movimiento, si no que internamente
requiere de mas elementos, como la energia y la expresion, para su desenvolvimiento

en las nuevas propuestas escénicas. (Alarcon Davila, 2015)
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La instalacion ha golpeado en las representaciones artisticas tradicionales y modernas a
nivel de paradigma y categorizacion del arte. Con ella, la esencialidad del arte
occidental, en muchos de sus fundamentos, ha entrado en conmocion, tanto asi que: la
concepcidn del espacio, del espectador, del museo, del yo creador, de la expresion
subjetiva, de lo sublime, de lo bello, de la permanencia artistica, del aura original y del
mercado del arte se estremecen ante la presencia de este arte del acontecimiento
espacial (Fajardo Fajardo, 2010).

En esta evolucion de pensamiento y de técnicas, Pina Bausch, para su creacion artistica,
va més alla de utilizar a la danza y al cuerpo como elementos que siguen un Unico estilo
de danza, ella se centra en quebrar la estructura aristotélica de las obras y en trabajar
con lo que acontece a sus intérpretes, importante componente del trabajo de Pina, ya que
las imagenes que pueden aparecer a partir de las acciones, los textos y la sonoridad, son
compendios que han logrado trasformar a las danza en un lenguaje Gnico y esencial para
las escenas del arte vivo, y que hoy es considerado como la danza- teatro en Europa.
(Vésquez Rocca, 2006)

La danza hoy en dia se centra en ciertos parametros que le permiten la creacion de
otro tipo de discurso: en primer lugar, la filtracion del impulso teérico sobre el cuerpo
en la teoria y en la préactica de la danza; en segundo lugar, la apropiacion por la danza de
técnicas somaticas que modifican el entrenamiento del bailarin y, en consecuencia, la
escritura coreogréfica; en tercer lugar, en el terreno del didlogo de la danza con otras
artes, subrayamos la retroalimentacién con estéticas que se articulan en torno a la
presencia y la definicién del cuerpo y, por ultimo, identificamos un significativo y
paradojico debate entre el cuerpo y el movimiento como objetos de la danza (Brozas
Polo, 2013).

El arte en todas sus areas: visual, musica, disefio, danza, teatro, etc., ha evolucionado y
sufrido una transformacion a lo largo del tiempo. En gran medida estas nuevas formas
de manifestaciones del arte nacen debido a la deconstruccion de los valores estéticos,

para la creacién de nuevos horizontes en el mundo artistico.

Algunos autores manifiestan lo que sucede con el arte en especial en el campo de la

danza:

41



INVERSILID 06

Universidad de Cuenca

Consideremos la danza como arte escénica occidental: en este sentido estrecho se ha
desarrollado desde sus formas cléasicas hasta las mas contemporaneas como en una
bldsqueda de libertad expresiva. Nuevos movimientos y utilizaciones del espacio, como
si en los gestos del ballet clasico y la representacion de las grandes obras, con toda su
belleza y el placer que reportan a espectadores e intérpretes, quien baila no estuviese
mas que en cautiverio. (Villada, Mufioz, & Garcia, 2012)

El cuerpo, lejos de concebirse como algo claro y distinto como pretendia Descartes, se
presenta hoy dia complejo y ambiguo, sobre todo los estudios de género han puesto en
evidencia la contradiccion entre una consideracion esencialista y una constructivista. El
cuerpo en la danza es uno en movimiento, en accion, de esta manera la danza permite
abordarlo a partir de su energia. De forma introductoria se puede decir que la danza es
una forma de automovimiento que favorece (en algunos estilos) una experiencia "no-

cosificadora™ del cuerpo fisico. (Alarcén Davila, 2015)

Los conceptos de solidez y consistencia de la representacion tradicional de la
modernidad son puestos en aprietos por la instalacion, la cual propone una presencia
fugaz que puede cambiar segin las condiciones del espacio. Debido a estas
caracteristicas, no mantiene estabilidad ni siempre es la misma en todas partes ya que se
modifica segin su emplazamiento. Transitoria, mutante, la obra de arte es como la vida
misma. Esa reciprocidad entre ambiente e instalacion da la sensacion de ser voluble a
cualquier cambio, lo cual también resulta una dificultad para su compra, pues como

"artefacto artistico" se hace y se deshace (Fajardo Fajardo, 2010).

La instalacion ha golpeado en las representaciones artisticas tradicionales y modernas a
nivel de paradigma y categorizacion del arte. Con ella, la esencialidad del arte
occidental, en muchos de sus fundamentos, ha entrado en conmocion, tanto asi que: la
concepcién del espacio, del espectador, del museo, del yo creador, de la expresién
subjetiva de lo sublime, de lo bello, de la permanencia artistica, del aura original y del
mercado del arte se estremecen ante la presencia de este arte del acontecimiento

espacial (Fajardo Fajardo, 2010).

La danza hoy en dia se centra en ciertos parametros que le permiten la creacion de otro
tipo de discurso: en primer lugar, la filtracion del impulso tedrico sobre el cuerpo en la

teoria y en la practica de la danza; en segundo lugar, la apropiacion por la danza de
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técnicas somaticas que modifican el entrenamiento del bailarin y en consecuencia, la
escritura coreogréfica; en tercer lugar, en el terreno del didlogo de la danza con otras
artes, subrayamos la retroalimentacion con estéticas que se articulan en torno a la
presencia y la definicion del cuerpo y por ultimo, identificamos un significativo y
paradojico debate entre el cuerpo y el movimiento como objetos de la danza. (Brozas
Polo, 2013).

2.2.2 La huella que marcd la contemporaneidad.

A partir de la modernidad, el hombre comienza a tener otra visién sobre el mundo. El
individuo de la modernidad expone sus conocimientos bajo el dominio de la razon, todo
debe ser comprobado para que sea verdad y de esa manera poderlo universalizar ante el

mundo.

La forma en la modernidad toma fuerza y validez, se comienzan a conceptualizar
canones en el arte que lo transforman en un estereotipo el cuél debe ser seguido y
dominado por el artista que queria sobresalir en aquella época. El arte comienza a
generar un concepto universal de belleza, en el caso de la danza sobresale la técnica
clasica; se intenta institucionalizar al arte, creando metodologias especificas que lo

determinen como tal.

Para hablar de la contemporaneidad, podemos decir que el arte se encuentra en un
estado el cual ya todo ha sido inventado y lo que le toca hacer al artista es tomar otra
posicidn critica sobre la obra de arte y la creacion. Lo contemporaneo para Agamben es
la posibilidad de vivir en la actualidad y al mismo tiempo tener la oportunidad de
distanciarnos de ella, es decir, un ser contemporaneo es aquel que puede percibir todo
proceso que sucede a su alrededor y tomar esos actos para generar un desfase dentro de

la sociedad.

Por lo tanto ser contemporaneos significa la relacion que genera el artista con el tiempo

en el que vive.

Contemporaneo es aquel que tiene fija la mirada en su tiempo, para percibir no las
luces, sino la oscuridad. Todos los tiempos son, para quien lleva a cabo la

contemporaneidad, oscuros. Contemporaneo es, precisamente, aquel que sabe ver esta
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oscuridad, que esta en grado de escribir entintando la lapicera en la tiniebla del presente.
(Agamben, 2008)

La contemporaneidad entonces nos coloca en la posibilidad de mirar la oscuridad de la
época y al mismo tiempo permitir que aquella oscuridad traiga consigo fases de luz que
permitan generar transformaciones. El artista contemporaneo es por ello, el individuo

que tiene la posibilidad de jugar con lo que ve en el medio y de generar algo nuevo.

La contemporaneidad se la categoriza bajo el término construccién, porque es un
proceso que nunca termina, esta en constante cambio. También se afirma que el arte
contemporaneo necesita de lo feo para la creacion, ya que el concepto universal de
belleza ha sido superado. Se lo describe como perturbador, en el sentido de que
muchas obras contempordneas a la vista del espectador no son féciles de observar,
llegan a molestar, pero eso no quiere decir que pierda su atencion, mas bien lo
perturbador hace que el espectador se sienta atraido por la obra de arte. Lo perturbador
pasa a ser un valor estético, los artistas comienzan a tratar temas mas cercanos, como la

soledad, el erotismo, la muerte.

La «danza contempordnea» comienza una vez alcanzados los objetivos de la
modernidad estética (Tambutti, 2008)

En este debate sobre la periodizacion histérica de la danza, uno de los temas de mayor
interés, desde una perspectiva filoséfica, es el de la definicion de lo "contemporaneo".
Los sentidos que asume esta categoria pueden ser divergentes: o bien se la utiliza para
sefalar las propiedades especificas de nuestra época o bien se la utiliza para designar un
tipo de relacion temporal, sin pretender caracterizar ningin periodo en particular.
(Jiménez, 2015)

Jiménez manifiesta que a lo contemporaneo se lo considera como un “cuerpo en
devenir” esto quiere decir, que el cuerpo no sigue parametros y formas establecidas,
movimientos normados. Tambutti hace referencia a que la danza empieza a tener
libertad y que al proceso de creacion se le da mas importancia dentro de una obra, por lo
tanto ya no existe una coreografia establecida o bocetos, estos se lo sustituyd por
cuerpos no entrenados y la improvisacion, la belleza estética fue perdiendo su

importancia
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Isabel Ginot (...) asociar lo contemporaneo de la danza al tiempo de la representacion,
es decir, al momento de la interaccion, siempre aleatoria, entre los intérpretes y el
pablico. En la misma linea argumentativa, el filosofo Frédéric Pouillaude (2009) afirma
gue la contemporaneidad de la danza radica sobre todo en el mero hecho de que esta
siempre se produce en un espacio escénico, es decir, en una relacion de "simultaneidad

de uno mismo y de los otros" (Jiménez, 2015)

Por estas definiciones podemos entender que existen varias conceptualizaciones sobre la
contemporaneidad, sin embargo lo que queda claro es que va muy ligada a la relacion
entre unos y otros. El espectador se ve obligado a ser parte activa de las nuevas

creaciones.

La des-definicidon del concepto «danza» y la transformacion de esta disciplina en una
actividad reflexiva que cuestionaba el estatuto existencial de la obra coreografica como
objeto cerrado en si mismo derivé en la disolucion de la ontologia de la danza, tal como
hasta este momento habia sido concebida, y trajo aparejada la crisis de las instituciones
tradicionalmente consagratorias de tendencias y artistas, incluyendo el ambito del

critico como mediador habitualmente aceptado. (Tambutti, 2008)

“La «danza contemporanea» inaugur6 una nueva época partiendo de la interiorizacion
del proceso historico autoreflexivo que habia llegado a su ultima etapa.” (Tambutti,
2008). La manera de concebir la danza cambid, dando paso a una libertad, un pilar
fuerte para las futuras generaciones; es de esta manera que la danza no se permite ser
encerrada en un solo concepto o en un concepto definitivo, debido a que se encuentra en
un constante proceso. Por esta razon a los afios 60 se le debe conceder una gran

importancia ya que, gracias a esta etapa, se implanto una nueva manera de ser la danza.

El proceso es evolutivo y requiere tiempo. Las reformulaciones de estos recorridos que
se articulan de innumerables modos, aluden a un intercambio y transversalidad de
lenguajes visuales, iconicos y verbales. Las disciplinas han tenido que sufrir una
mutacion verbal para poder designar sus innumerables articulaciones y desplazamientos

heterogéneos. (Dalmau & Gérriz , 2013)

La manera de observar al arte como un mecanismo multidisciplinar, transdiciplinar

interdisciplinar, como mencionan los autores Jorge Dalmau y Lidia Gorriz se lo atribuye
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con la intencién de crear un dialogo entre distintas ramas de los saberes contemporaneos

para detonarlos dentro de la sociedad.

Desde los afios 60 se han sucedido experiencias diversas, en contextos donde se
desarrollaron nuevos comportamientos artisticos mediante el cuestionamiento,
superacion o reflexion sobre el objeto artistico y el espacio: espacios ludicos y de
acciones, ambientes, happenings, arte povera, procesual, ecoldgico, land art, etc. en una
serie de acontecimientos causales, no rectilineos; desmaterializaciones objetuales a
través del arte de comportamiento, body art y arte conceptual. (Dalmau & Gorriz ,
2013)

Por lo tanto, la contemporaneidad permite que el arte no se aleje de las maneras ya
existentes y que las artes se articulen entre ellas generando un estado en el cual no es
importante el resultado, sino méas bien los procesos por los cuales la obra parte, es decir
el camino de construccion que genera el autor de la obra para obtener un resultado.
Surge la necesidad de ver el cémo de la creacion, que al artista contemporaneo le
permite ir transformando su obra, por ello también aporta notoriamente la idea de que el
arte contemporaneo es un arte inconcluso y de construccién porque siempre esta

aportando cada vez mas al proceso creativo del artista.

La interdisciplinariedad, como intercambio de métodos de una a otra disciplina, tiene en
el mundo del arte situaciones diversas, por lo tanto la idea de interdisciplinariedad es
mestiza entre lo artistico, sus lenguajes y practicas y su relacion con el espectador
depende también de los medios técnicos que los hacen posibles. (Dalmau & Gorriz ,
2013).

Con esta proyeccion sobre el arte contemporaneo, nace el interés de consolidar valores
donde la danza vaya mas alla de ser una lengua que simplemente se considera bonita;
aparece la necesidad de que todo el trabajo por el que atraviesa el bailarin-actor dentro
de los procesos de creacion sea latente en la escena contemporanea. Como dice Luis
Fandifio bailarin y coredgrafo mexicano, imagen importante del paso de la modernidad

a la contemporaneidad en la historia de la danza:

El bailarin no es el que se mueve bien, la danza va mas all4 de usar un cuerpo. Un
bailarin es aquel que interpreta la condicién humana y el mundo no solo a través del

fisico, sino también de las emociones, un buen bailarin debe ser capaz de expresarlo
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todo, el llanto, la alegria, la cotidianidad, la profundidad, la muerte, la vida. (Fandifio,
2015)

Fandifio menciona que lo importante es partir de algo pequefio y tomarlo como una
semilla que resurgira y se transformara cada vez mas. La metodologia que él utiliza es
que, a través de pequefias secuencias de movimiento, sus intérpretes creen por cuenta
propia y luego con ese material él lo va codificando y transformando por medio de una
combinacion, lo cual es muy importante pues hay que aprender a observar lo que sucede
en escena para ver si realmente dentro de ese ambiente que se crea con los bailarines

sucede algo, que aportar més al trabajo. (Fandifio, 2015)

Es importante sefialar que en esta nueva vision de la contemporaneidad, ya no es
importante 0 no son necesarias las caracteristicas de la belleza y la perfeccion, es por
ello que la danza actual es efimera. Se presentan en “instalaciones, happenings,
performances que establecen unas relaciones espacio-temporales de corta durabilidad en
los que, al finalizar la muestra, se desmantelan los accesorios, recobrando el vacio
original del lugar.” (Fernandez Vanegas , 2010) Es por ello que las obras de arte

actuales han ido tomando mas poder en sus conceptos que en la obra como tal.

Otro aspecto significativo a recalcar es que las danzas tradicionales constan de una
estructura como es el inicio, medio y final y nos cuentan una historia establecida,
mientras que las danzas contemporaneas se nutren de lo abstracto, de las emociones,
sensaciones, gestos, etc. Lo que la figura principal de este estudio, Pina Bausch, y otras

figuras del mundo de la danza iniciaron con sus creaciones.

Aunqgue las ideas las gestan los artistas, por afios van configurando, asi, su estilo
artistico, sus obras se diluyen con el dia, quedan de ellas registros filmicos o fotografias,
en el recuerdo del espectador, en las resefias que de ella se hagan criticamente, de las

gue se configuran otras maneras de apreciarlas y sentirlas. (Fernandez Vanegas , 2010)

Hay que tener presente que estos cambios también sucedieron en gran parte gracias al
avance tecnoldgico y virtual del mundo globalizado, brindando las posibilidades de
experimentar con los mismos. El bailarin contemporaneo no le teme a estos avances,

muchos menos al involucrarse y fusionarse con las otras artes como: las artes plasticas,
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la literatura, masica entre otras, al contrario, se alimenta de las mismas para transgredir

sus propios esquemas.

Los artistas de la danza contemporanea juegan, se recrean en formas, texturas, que se
convierten en experimentos cuajosos, pegajosos, explosivos, diversidad de mixturas,
colores, mezclas con sus cuerpos, sus voces, sus gestos, que hacen parte de lo que
ocurre en una instalacion artistica, bajo un concepto que el artista materializa y
reconfigura en el tiempo. Las artes escénicas se permean, mas que de una técnica en
particular, de una basqueda individual por trasmitir lo que el bailarin siente y ésta es la
manera cOmMo se comunica con su entorno, de tal forma que pueda leerlo a través de
movimientos repetidos e interiorizados. La contemporaneidad trae consigo la
experimentacion y, con ello, la fusion se convierte en algo valido y necesario. Lo puro
ya no existe, s6lo permanece en la sustentacion de lo que haga el artista, porque es su
creacion, su inspiracion y, también, le pertenece al publico que se siente atraido por la
obra, pero que es el reflejo de una sociedad en constante hibridacién. (Fernandez
Vanegas , 2010)
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CONCLUSIONES
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3. CONCLUSIONES

En el curso de esta investigacion hemos apreciado que la época de la modernidad marcé
el desarrollo de las épocas posteriores, entre ellas el de la contemporaneidad; gracias al
modernismo que se manifestd como un factor rebelde ante lo tradicional, hoy en dia
gozamos de experiencias artisticas con distinto matiz, pero igual de innovadoras e
interesantes. Estas obras artisticas siempre estan en constante evolucion, lo que permite

que aprendamos Yy disfrutemos de nuevas propuestas.

Desde los afios 60 con el inicio de la posmodernidad hasta los afios 80, surgen varios
factores que replantean la mirada hacia el arte, dando lugar al nacimiento del periodo
contemporaneo que se fomenta en la idea de que todo ya ha sido encontrado e
inventado, por lo que hace un llamado a tener consciencia sobre las circunstancias por
las que ha atravesado la danza y por las que se manifiesta en ese momento, lo cual
ayuda a concebir al arte y a la danza no como un nuevo inicio, sino mas bien como parte
de la evolucion que le permitio ir mas all, a encontrar nuevos procesos que ayudaran

al desarrollo de sus creaciones.

La danza se ha nutrido de varios momentos histéricos, politicos y sociales que han sido
de gran importancia ya que han interferido desde el inicio en su desarrollo. De igual
forma el mundo de la danza ha sido influenciado por personas de renombre en dicha
area, como es el caso de Pina Bausch; es pertinente mencionar que la representacion del
hombre en toda la humanidad es importante, ya que siempre ha tenido la necesidad de
indagar mas alla de lo que se le ha ensefiado y por esta razon el hombre ha logrado
aportar con sus nuevos descubrimientos a la diversidad del arte en la que nos

encontramos en el dia de hoy.

La figura de Pina Bausch es importante y la hemos tomado como ejemplo en nuestra
investigacion, porque nos atrevemos a decir que ella es quien libera la danza dentro del
contexto bajo el cual se encontraba en los afios 60. Pina es indispensable en nuestra
investigacion, porque gracias a ella hemos percibido una distinta manera de crear en el
mundo escénico, por ella es que existe la posibilidad de realizar un tejido junto con
otras disciplinas del arte y es asi que nos brinda la oportunidad de encontrar distintas

maneras de expresar y trasformar la danza, para llegar a la idea de contemporaneidad.
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Con la contemporaneidad existe la posibilidad de transgredir los limites, se pretende ir
mas alld de lo que estd a nuestro alcance, trata de encontrar caminos y procedimientos
para el desarrollo del artista, que no se basa en una forma especifica, pero que tiene
como objetivo involucrar todo lo que se encuentre en el espacio y en el tiempo en el que

es plasmada la obra.

Con la figura de Pina Bausch y la posibilidad artistica que generd en la danza, se
establece totalmente el Teatro-Danza, como una puerta hacia la coexistencia con otras

disciplinas, con las cuales la artista teje sus obras.

El Teatro-Danza es fundamental para la contemporaneidad, donde el mundo artistico
encuentra un lugar sin barreras y fronteras que lo delimiten. Es el poder experimentar la
vida en el escenario con la coexistencia de varios lenguajes que terminan por ser uno,
por lo tanto si el teatro interfiere en la danza, la misma no deja de tener su cualidad

como danza y viceversa.

Pina Bausch es sindbnimo de Teatro-Danza, la puesta en escena de dicha coredgrafa y
creadora ha sido modelo para las generaciones venideras, ademéas de haber brindado la
posibilidad de abrir un nuevo horizonte, permitiendo que futuros artistas incorporen y
nutran sus obras en varias ramas artisticas, mezclandolas para obtener un producto
distinto ya que cada disciplina nunca pierde su poder pero ayuda a fortalecer la creacion
artistica. Es asi que la danza contemporanea nunca ha dejado ni dejara de ser danza y el
teatro tampoco, sencillamente la cohesion entre ambas es posible y ninguna pierde su

esencia original, ni mucho menos su valor artistico.

Con esta idea de lo que es el arte contemporaneo y lo que es el Teatro-Danza, llegamos
a la conclusién de que el proceso por el que atraves6 el mundo dancistico en todos sus
momentos ha contribuido para que este arte se transforme en lo que hoy conocemos. Es
por ello que desde el pensamiento moderno, pasando por la técnica clasica, la danza
moderna, lo posmoderno y lo contemporaneo, a ninguno de estos movimientos los
podemos catalogar como malos o buenos, ya que han sido de gran aporte para la

evolucidn de la danza.
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Resumen:

El arte con el paso del tiempo se ha convertido en un elemento versatil, donde la forma
y el contenido han logrado fraccionarse para alcanzar diferentes herramientas de trabajo
que han servido a la creacion, dentro de las artes escénicas. Por ello en el siguiente
documento, se desarrollara la importancia del legado artistico compositivo, que dejé la
bailarina y coredgrafa Pina Bausch para el arte escénico, quien se vio influenciada por
el proceso de la modernidad, para mas tarde abrir la posibilidad de concebir a la danza
no solamente como un ejercicio de movimiento (modernidad), si no que se permitid
crear desde otra Optica. Surge entonces una nueva mirada hacia la danza, méas conocida
como “danza-teatro”, gracias a la subversion que Pina Bausch aport6 en el mundo del

arte escénico.
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Abstract:

Over time, art has become a versatile element, where shapes and contents have managed
to split in order to obtain different tools that have served to the creation of preforming
arts. Therefore, in the following document, the importance of the composite artistic
legacy, which left the dancer and choreographer Pina Bausch for the preforming arts,
will be explained. She was influenced by the process of modernity, so she could open
the possibility of conceiving dance not only as a movement exercise (modernity), but it
allowed to create another point of view. Then a new look towards the dance arose,
commonly known as “theater- dance” all thanks to Pina Busch who contributed to the

world of preforming arts.
Resumo:

A arte com o passo do tempo converteu-se hum elemento versatil, onde a forma e o
conteddo tém conseguido fraccionarse para atingir diferentes ferramentas de trabalho
que tém servido a criacdo, dentro das artes escénicas. Por isso no seguinte documento,
desenvolver-se-a a importancia do legado artistico compositivo, que deixou a bailarina e
coredgrafa Pina Bausch para a arte escénico, quem se viu influenciada pelo processo da
modernidad para mais tarde abrir a possibilidade de conceber a danca-a ndo somente
como um exercicio de movimento (modernidad), se ndo que se permitiu criar desde
outra dptica. Surge entdo uma nova mirada para danca-a, mais conhecida como teatro

gracas a subversion que Pina Bausch contribuiu no mundo da arte escénico.
Introduccion

Actualmente el arte contemporaneo, en especial la danza se encuentra en un estado en el
que no se lo puede determinar como un proceso especifico, sino que esta en constante
construccién. En gran medida esta nueva forma de manifestar la danza, se debe a las
distintas propuestas planteadas por figuras que a lo largo de la historia, han creado una
deconstruccion de los valores estéticos, para la creacion de nuevos horizontes en el
mundo artistico. Es aqui donde entra en juego la figura de Pina Bausch, a quien se la
considera como una artista que replantea la forma de hacer danza. La subversion que
ella genera dentro la danza moderna en los afios 60, ha sido de gran aporte para que en
la actualidad, la danza sea percibida de otra manera.
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Una mirada retrospectiva

El hombre siempre ha buscado maneras de expresarse, es asi que ha podido llegar a
comunicarse y reflexionar sobre los acontecimientos que lo rodean, de esta forma se ha
permitido que surjan varias manifestaciones artisticas que se han ligado al ser humano
desde sus inicios, una de ellas es la danza, que ha sido parte de la vida del hombre como
una extension de su cuerpo y mente. En realidad el mundo dancistico ha atravesado por
varios recorridos, el mismo que le ha permitido llegar al punto en el cual se encuentra
hoy en dia, por ello para comprender el estado actual de la danza, comenzaremos con
una pequefia mirada retrospectiva, de como su practica y concepto se ha ido

modificando en el paso del tiempo.

En su inicio, la danza fue utilizada dentro de rituales de diferentes culturas en todo el
mundo, ha sido y serd una actividad que se desarrolla conjuntamente con cada
civilizacion, su progreso depende del dinamismo cultural en el que se encuentra. Es asi
que las primeras manifestaciones de danza surgen a la par de la evolucién del hombre.
No se puede negar que la danza ha resultado ser un elemento de estudio desde sus
primeros origenes, de hecho ha sido una actividad constante dentro del organismo

humano.

“La danza antes de ascender a un escenario y convertirse en un género artistico-teatral
fue movimiento bailado, desborde emotivo, manifestacion desordenada de temores,
afectos que con el tiempo se transformo en conjuro mégico, rito, ceremonia, celebracion
popular o simple diversion” (Aguirre & Marifio, 1994) . En la antigua Grecia y mas
tarde en Roma, esta actividad formd parte de la dialéctica cotidiana de las culturas, en
donde los individuos consideraban que era un momento para expresar los distintos
elementos, que daban vida a la sociedad a la que pertenecian. Asi se fue consolidando
un lenguaje que representaba a la vida en toda su totalidad. Dentro de los primeros
desenvolvimientos nacieron géneros como el mimodrama, imitacion que tenia la

intencion de representar a la muerte y resurreccion de la naturaleza.

Se puede denominar a la danza primitiva procedente de Grecia como un elemento que
surgia de la necesidad del ser humano para comunicar y crear relacion con el medio en

el que habitaba, mas no como un espacio en el cual se debia seguir pasos exactos y
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establecidos por alguien, se la encontraba de manera natural y significativa ante la
experiencia de vida del hombre.

Susana Marifio y Mayra Aguirre en su libro danzahistoria certifican que la
danza es como cualquier arte, producto de la actividad humana sobrevivencia y
busqueda de placer estético. Su origen como todo en la sociedad, se desarrolla
culturalmente. La historia de la civilizacion es la historia de la trayectoria del
hombre desde un estado casi animal hasta el de las sociedades refinadas, el
cultivo de las artes, la asimilacion de los valores y el uso de la razon. El arte ha
sido como una ayuda magica para examinar un mundo real inexplorado. En la
magia se fusionaron la religion, la técnica y el arte. La magia esta ain en el
“sentimiento”, en la “sugestion” y estimula a la accion a través del
enfrentamiento del hombre con el entorno socio-natural.

(Aguirre &
Marifio, 1994)

En la edad media en los paises europeos, la danza establecié conexion con las
actividades populares y elitistas, de esta manera se podia encontrar una gran variedad de
danzas que pertenecian a los distintos pueblos. Existian danzas folcléricas y de salén
que se desarrollaban dentro y fuera de las cortes. Al comienzo eran realizadas por gente
aficionada, pero después nacié el papel del bailarin, quien realizaba sus danzas en
distintos entornos. La danza en esta época sin duda estaba ligada a la religion, al culto,
de hecho los obispos interferian dentro de su organizacion. También existian danzas
protagonizadas por mujeres que representaban a la fertilidad. La vision en la edad media
de este arte comienza abordar un campo mas profesional, que dio el pie de inicio al

pensamiento del renacimiento y con ello a la modernidad.

En el Renacimiento (siglo XV-XVI) época de grandes descubrimientos cientificos,
politicos y artisticos, la danza se vio bajo el dominio de un nuevo momento denominado
modernidad, una etapa influenciada y marcada por el raciocinio como superioridad ante
los estimulos sensoriales, es en este contexto, en el que Tambutti en su texto Teoria
General de la Danza nos adentra al origen de este pensamiento a partir del filésofo
matematico Descartes, quien fue pionero de esta teoria denominada el cartesianismo, la

misma que propone la anulacion de los sentidos bajo la premisa, de que estos no son
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confiables. (Tambutti, 2009; Descartes, 1999). Esta corriente afirma al pensamiento de
la época, la misma que se referia a una Unica verdad y que aquella debia dominar al
mundo, de esta forma lo que se logré fue implantar en el pensamiento del ser humano
que lo que se estaba haciendo, estaba bien y por consecuencia surgio la belleza Unica,

con el canon estético que la sociedad propuso.

En este periodo, comienza a surgir un nuevo planteamiento acerca de lo que era la danza
y es por ello que nace un nuevo objetivo dentro de su desarrollo y se comienza a mirar
a esta practica como un elemento que requeria de rigurosidad y estudio al igual que
otras profesiones. Solicitaba entonces construir una metodologia corporea, en donde la
forma, tomaria poder sobre los cuerpos de los bailarines y coredgrafos. La creacion de

esta nueva metodologia dancistica permitio la consolidacion de la técnica clésica.
Ruptura del Pensamiento Moderno

Tambutti manifiesta que el cuerpo se convirtié en un instrumento mecanizado, lo cual
asocio a la imagen de un robot, dicho instrumento robotizado sirvié para construir una
metodologia y dar una forma doctrinal que debia ser asumida en las siluetas de los
bailarines. El cuerpo se convirtié en un espacio donde algunas de las cualidades que nos
vuelven humanos desaparecieron. Por lo tanto, se transformd en un lugar ajeno,
dominado por la coherencia, eficacia y rapidez del movimiento, donde lo se volvio
predominante en el discurso fue la belleza Unica y la perfeccion. Se impuso un orden
que alejaba al cuerpo de las pasiones y dicho cuerpo se fundoé en verdades establecidas
convirtiéndolo en un cuerpo invariable, Unico y cosificado. En fin, se generd un
vocabulario que mecanizaba y automatizaba los movimientos para, de esta manera,
convertirse en una lengua universal. De tal modo que la razén ordenaba al cuerpo

liberandolo de cualquier tipo de instintos. (Tambutti, 2009)

Fue asi como finalmente predomind la utilizacion de la razon bajo toda circunstancia y
se logro la anulacién de la parte emotiva en los intérpretes, ya que la misma interferia en
el modo de operacion (actuar) del ser humano. Este metodo se pretendia lograr
universalizar una misma metodologia de aprendizaje de la danza mediante la Ilamada
“técnica clasica”. Con esta idea de homogenizacion, el mundo podria llegar a un estado

de exactitud, aceptacion, veracidad y conformismo. Una limitacion, que debia ser
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fomentada en todas las escuelas para que occidente se rigiera por una verdad Unica, que
fuese verificable y fiable ante la mirada de todos.

Como resultado a esta nueva percepcion Tambutti resume que el cuerpo en la era
cientifica, perdio naturalidad trasladandose a un estado de dominio absoluto. Fue
tomado como un objeto al servicio de la razén, el mismo que debia estar preparado y
moldeado perfectamente, para que la técnica pudiera ejercerse con rapidez, elegancia y
control. Logrando un buen desenvolvimiento en la escena, que justificara la estética
propuesta. La idea central es que jamas se deje entrever el esfuerzo en el momento de

ejecutar la técnica, lograr la apariencia de un cuerpo etéreo.

Por lo tanto, la modernidad se vio marcada por este contexto historico, (la razon y la
forma predominaban ante los estimulos y sensibilidades corporales). Algunos fildsofos
afirman y coinciden de manera positiva con esta teoria, por su lado Zepkep hace
referencia a Nietzsche, quien manifiesta que la modernidad no ha terminado en cuanto
ésta es la libertad que posee la razon para ir mas alla de sus limites, y lo hace mediante
la fuerza de lo racional, instalandose asi en el poder. De esta manera el arte pasa a ser un
juego de “dominacion” considerado un instrumento que esté al servicio de la razon y del
poder. La llegada de la pos-modernidad sera calificada como una amenaza a este orden

establecido dentro del marco politico social y artistico ( Zepke, 2014).

Tambultti, nos adentra al panorama dancistico en el siglo XIX y XX que se vio dividido
en tres momentos importantes que permitieron que la danza tomara otra direccion. El
primer momento surgié con la aparicion de la bailarina Isadora Duncan quien se fue en
contra de la tradicional manera de bailar (técnica clasica) abandonand6 las zapatillas de
ballet. EI segundo momento es con Martha Graham, quien plantea una nueva forma de
mirar el arte y en los afios sesenta aparece el tercer momento en la historia de la danza,
donde varias figuras del mundo como Yvvonne Rainer, Anna Halprim, Shasa Waltz,
Pina Bausch (figura principal de esta investigacion) entre otros convertirian la danza en
algo méas que seguir una serie de reglas y comenzaron a regresar la mirada al cuerpo
brindandole la posibilidad de que éste sea el creador, utilizando combinaciones de
diversos lenguajes artisticos siendo fundamental la inclusion de las otras artes.
(Tambutti, Teoria General de la Danza, 2009)
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La danza corre el riesgo de disolverse si continla narcisistamente
contemplandose a si misma. La danza contempordnea ha encontrado una
renovadora vertiente abstracta y expresionista, ampliando asi sus fronteras,
dejando de ser un género teatral diferenciado, para constituirse en una
manifestacion méas de los procesos de hibridacion propios de la sensibilidad
postmoderna. Las fronteras entre teatro, plastica, danza y literatura se difuminan
en un espejo que le devuelve su imagen ampliada y, hasta cierto punto
deformada de sus propios origenes siendo y no siendo ballet, siendo y no siendo
teatro, plastica, danza literatura e incluso filosofia.
(Véasquez
Rocca, 2006)

El arte en todas sus areas: artes visuales, musica, disefio, danza, teatro y otros, ha
evolucionado y sufrido una transformacion a lo largo del tiempo. Actualmente el arte
contemporaneo, en especial la danza se encuentra en un estado en el que no se lo puede
determinar como un proceso especifico, sino que estd en constante construccion. En
gran medida esta nueva forma de manifestar la danza, se debe a las distintas propuestas
planteadas por figuras que a lo largo de la historia, han creado una deconstruccién de los
valores estéticos, para la creacion de nuevos horizontes en el mundo artistico. Esto
confirma el hecho del por qué a Pina Bausch se la considera una coredgrafa que cambia
la forma de concebir la danza en los afios 60, ya que esto produjo una subversién hacia
la danza moderna, lo que ha generado un aporte en la actualidad que conduce a que la

danza sea percibida de diferente manera.
La visién del arte en la actualidad

“La ambicion declarada del arte-accion es dejar atrds tanto el arte-objeto simbdlico-

patrimonial como la obra de arte atesorable y comercializable para unir el arte a la vida”

(Michell, 2010)

Con la aparicion de nuevas propuestas artisticas, el concepto habitual de la modernidad
se vio trastornado en primera instancia con la instalacion. Considerandolo como un
lugar que se halla en constante cambio, al cual no se le permite ser especifico y de

alguna manera se asemeja a la variabilidad emotiva y sensitiva a la que estamos
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expuestos los seres humanos, de esta manera la instalacion se convierte en un espacio

que se parece a la vida. (Fajardo Fajardo, 2010)

Al dirigir la mirada hacia el cuerpo, se empieza a romper con las estructuras modernas,
las cuales se regian a una metodologia establecida y una filosofia como en el caso de
Descartes. El cuerpo empieza a ser una fuente de estudio y se lo concibe como un
elemento misterioso que plantea ser redescubierto. Es por ello que, a la danza se la
comienza a percibir no solamente con la idea de movimiento, si no que internamente
requiere de mas elementos, como la energia y la expresion para su desenvolvimiento en
las nuevas propuestas escénicas. (Alarcon Davila, La espacialidad del tiempo:

temporalidad y corporalidad en danza, 2015)

La instalacion ha golpeado en las representaciones artisticas tradicionales y
modernas a nivel de paradigma y categorizacion del arte. Con ella, la
esencialidad del arte occidental, en muchos de sus fundamentos, ha entrado en
conmocion, tanto asi que: la concepcion del espacio, del espectador, del museo,
del yo creador, de la expresion subjetiva, de lo sublime, de lo bello, de la
permanencia artistica, del aura original y del mercado del arte se estremecen ante
la presencia de este arte del acontecimiento espacial.
(Fajardo
Fajardo, 2010)

La danza hoy en dia se centra en ciertos parametros que le permiten la creacion
de otro tipo de discurso: en primer lugar, la filtracion del impulso teérico sobre
el cuerpo en la teoria y en la practica de la danza; en segundo lugar, la
apropiacion por la danza de técnicas somaticas que modifican el entrenamiento
del bailarin y, en consecuencia, la escritura coreogréafica; en tercer lugar, en el
terreno del dialogo de la danza con otras artes, subrayamos la retroalimentacion
con esteticas que se articulan en torno a la presencia y la definicion del cuerpo vy,
por ultimo, identificamos un significativo y paradojico debate entre el cuerpo y
el movimiento como objetos de la danza.
(Brozas
Polo, 2013)
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En toda esta evolucion de pensamiento y de técnicas aparece la figura de Pina Bausch,
quién para su creacion artistica va mas alla de utilizar a la danza y al cuerpo como
elementos que siguen un unico estilo de danza. Ella se centra en trabajar con lo que les
acontece a sus intérpretes y de quebrar la estructura aristotélica de las obras. Lo que es
importante para el trabajo de Pina son la experiencias de sus bailarines, las iméagenes
que pueden aparecer a partir de las acciones, los textos y la sonoridad, compendios que
han logrado trasformar a las danza en un lenguaje Unico y esencial para las escenas del
arte vivo, y que hoy es considerado como la danza- teatro en Europa. (Vasquez Rocca,
2006)

Una danza diferente: El cuerpo que escribe.

Las ideas de nuestras creaciones artisticas, yacieron a partir de nuestras experiencias y
vivencias propias, involucrando los sentidos y las emociones. Dentro de cada obra
tratamos de plasmar una pisca de nuestras vidas, de nuestro interior, de nuestro ser,
porque no buscamos el perfeccionismo de la técnica, mucho menos el virtuosismo como
tal y la narrativa no busca ser aristotélica. Utilizamos gestos y comportamientos
cotidianos, asi como la escenografia es diversa e innovadora porque se relaciona
directamente con nuestro entorno cultural, el lugar de representacion al que damos lugar
no siempre es en una sala o teatro. Es por ello que nos identificamos con las obras de la
famosa coredgrafa bailarina y directora Pina Bausch, donde “recicla y reintegra en
composiciones llenas de originalidad, ternura, irénica crueldad y, sobre todo, de una

viva y cruda humanidad ” (Véasquez Rocca, 2006)

Nosotras retornamos de manera constante al trabajo de Pina, como un referente muy
importante, ya que ahi se ven reflejados todos estos parametros contemporaneos que ya
hemos mencionado anteriormente, porque la composicion escénica de Bausch nos
permite identificarnos como si tuviésemos un espejo en el cual nos observamos, y
vemos nuestro ser con naturalidad. Sus obras para nosotras resultan encarnar las
pasiones humanas que nos rodean cotidianamente y no anulan los instintos de los seres
humanos; dicho elemento compositivo se ve reflejado en la obra Café Muller, en donde
encontramos a los diversos seres que tratan de sobrevivir en un mundo que ha quedado
devastado por la guerra y de ello derivan otros temas como el desamor, el dolor y la

soledad.
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La influencia de la subversion compositiva escénica de Pina Bausch en la escena
contemporanea, se manifiesta en el pensamiento de la contemporaneidad, donde se
concibe al arte como un proceso que no se lo llega a concluir, que siempre puede
encontrar otra direccion por donde volver a empezar. También en el hecho de que
permite al intérprete y al creador tomar otra postura dentro del desarrollo creativo de las
obras, eliminando la jerarquia a modo de dominacién y se la reemplaza por una relacion
entre el director e intérprete. De tal manera el bailarin comienza a tomar un lugar y
empieza a ser propositivo en su trabajo, no tiene Unicamente el papel de cumplir con el
rol de ejecutor ya que se enfrenta a un proceso investigativo del cual es parte con su

cuerpo, su mente y sus emociones.

Por ende podemos decir que a partir de la propuesta metodolégica de Pina el paisaje
dancistico hoy en dia tiene una nueva mirada que ha transformado la vision de la danza.
Estamos en la época de la llamada danza contemporanea, en donde el deber del artista
es también observar los puntos de quiebre que la sociedad tiene para crear a través de
ellos. Con esto se dice que el arte contemporaneo se encuentra en un estado en el cual
hasta el momento no ha logrado generar un arquetipo que lo conceptualice, ya no tiene
intencion de ser formalizado. La contemporaneidad es el arte de la construccion.
(Rodriguez, ¢Qué es el Cuerpo?, 2008)

Como decia Giorgo Agamben, la contemporaneidad es esa relacion singular con
el propio tiempo, que se adhiere a €l pero, a la vez, toma distancia de éste; mas
especificamente, ella es esa relacion con el tiempo que se adhiere a él a través de
un desfase y un anacronismo. Aquellos que coinciden completamente con la
época, que concuerdan en cualquier punto con ella, no son contemporaneos
pues, justamente por ello, no logran verla, no pueden mantener fija la mirada
sobre ella. (Agamben G. , 2008)

Ser un individuo contemporaneo dentro de las artes, es el poder agudizar los sentidos
en todo lo que rodea. Ser contemporaneo es tomar en cuenta y estar consciente del
medio en el que se habita, es utilizar el lado oscuro y profundo, el lado que no esta a la

vista de todos.
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Desde la época del modernismo el arte ha ido cambiando su dindmica al punto de
liberarse, ya no sigue una forma que lo encasille. La manera contemporanea es una
apertura a la posibilidad de crear en base a nuevas estrategias que el autor de la obra va
construyendo y que va formando una metodologia de trabajo. En el &mbito de la danza,
la idea del cuerpo no se limita y permite que él sea el transmisor de un discurso que
surge en base a la exploracion e investigacion del intérprete. El arte contemporaneo
debe hacer visible lo invisible, dejar que los sentidos se apoderen del ser que habita en
nosotros y de encontrar en ello verdades que no tienen fin, que simplemente acompafan
al desarrollo del mundo y que es preciso mostrarlas para que el arte pueda compartir un

contenido.
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