Cualquier lugar es bueno para la creación contemporánea

1. Exponer los motivos por los que podemos afirmar que “cualquier lugar es bueno”

a) Festivales de calle

b) Otra manera de entender los espacios no escénicos

c) Invadir espacios

2. Reivindicar una forma de danza y teatro contemporáneos que contribuyan a conocer y modificar la realidad social.

a) La necesidad del arte

b) El compromiso social y artístico de la creación contemporánea 

3. Defender la idea de una forma de danza y teatro contemporáneos como servicio público.

a) La creación contemporánea en la competencia de mercado

b) danza y teatro públicos contemporáneos

1. Exponer los motivos por los que podemos afirmar que “cualquier lugar es bueno”

Al escribir “cualquier lugar” en el título, evidentemente nos referimos a espacios no convencionales, espacios inéditos, espacios que no han sido creados específicamente para la representación de danza o teatro. Lugares que permitan minimizar la distancia entre la creación contemporánea y el transcurrir cotidiano de la vida. Lugares en los que presentar nuevas formas de arte de una manera innovadora, diferente. Lugares en los que sea posible difuminar la línea que separa al público de los artistas y la contemporaneidad de la danza y el teatro de la vida diaria. Los lugares a los que me refiero, son espacios que forman parte de nuestro entorno, lugares que habitamos, por los que atravesamos, que vemos diariamente pero que normalmente no nos paramos a observar como espectadores, espacios que obviamos porque siempre han estado ahí. Y es en esos lugares que no son impensables, sino in-pensados donde existe la posibilidad de generar algo nuevo, diferente, una forma de danza y teatro públicos contemporáneos.

a. Festivales de calle

Desde hace algún tiempo los festivales de calle de verano han proliferado. Sus intereses son múltiples y variados. Los hay que están enfocados a promocionar los espectáculos que programan, los hay que se han convertido en parte del atractivo turístico. En todos los casos son una buena manera de acercar la danza y el teatro a la gente de a pie, y la respuesta del público suele ser bastante más alentadoramente positiva que en los festivales programados en espacios convencionales.
Estos festivales buscan rincones “posibles” en las ciudades donde se celebran, es decir espacios diáfanos, con buena visibilidad, con capacidad para acoger el espectáculo y al público que acudirá a la cita. Espacios en los que resulta posible la adaptación de un espectáculo que ha sido concebido para representarse en exteriores, un espectáculo que establece una relación diferente con el público y que por las características de esa relación se va a ver beneficiado al representarse en un espacio no escénico.

La calle, los parques, las plazas, que son los espacios públicos más utilizados, ofrecen múltiples ventajas, ya que establecen un tipo de ambiente más relajado y permiten la cercanía entre los intérpretes y el público. En muchas de estas ocasiones el espacio se elige por sus características arquitectónicas y se utilizan éstas como escenografía, para terminar de ubicar o vestir el espectáculo. 

Sin embargo, la relación que establecen este tipo de adaptaciones con los espacios que los acogen es en muchos de los casos una relación bastante superficial.

b. Otra manera de entender los espacios no escénicos

Peter Brook empieza su libro más famoso, “El espacio vacío” con la frase: 

Puedo tomar cualquier espacio vacío y llamarlo un escenario desnudo. 

Pero ¿qué pasa cuando el espacio elegido está habitado de vivencias, de recuerdos, de experiencias, de significados o de columnas, de historia, de niños jugando, de árboles? ¿Qué pasa cuando se tiene presente que ese espacio forma parte de la vida de las personas? ¿Y qué pasa si además el objetivo no es simplemente mostrar un trabajo en un nuevo espacio sino revitalizar ese espacio con un trabajo escénico?

Existe una manera más interesante de trabajar en espacios inéditos que la simple traslación de un espectáculo a ese espacio. Esta manera es la de impregnarse de ese espacio desde el inicio de la propuesta, cuando la idea aún no se ha dibujado ni en la mente del creador. Trabajar en espacios inéditos o no específicos para la representación de las artes escénicas podría implicar realizar un estudio y una interpretación de sus características y topografías tanto a nivel arquitectónico como histórico, social y medioambiental. De alguna manera, descubrir los significados ocultos de ese espacio y crear influenciado por el conocimiento de los mismos. Es decir, que el espacio sea la fuente y el soporte de la creación. Que la creación sea una respuesta directa a las sensaciones transmitidas por el espacio. Que la creación se alimente del espacio y a cambio lo haga revivir y permita que sus habitantes habituales lo redescubran. De esta forma cualquier lugar es bueno para la creación contemporánea, para el creador y para público.

Un ejemplo de esta forma de entender la creación son los llamados site-specific, obras de arte creadas para existir en un lugar específico, obras que niegan el papel preponderante de los espacios de exhibición y desvían la práctica artística a lugares en los que el arte esté al alcance de todos. Creaciones que utilizan el propio espacio natural o urbano como soporte de la obra.

Pero aún se podría dar un paso más allá y considerar no solo el espacio que se pretende re-habitar  sino a las personas que van a habitarlo en el momento en el que se pretende realizar la representación. Es decir considerar a las personas que estarán ahí en ese momento concreto, como elementos que interaccionarán con la obra, esas personas que sin saberlo son el público potencial y constituyen, al mismo tiempo, parte del entorno.

De esta forma, el hecho de sacar la danza y el teatro contemporáneo a la calle, podría ser algo más que un intento de acercar el arte a los ciudadanos. Podría ser una manera de romper la barrera que separa el arte de la vida cotidiana, podría ser la vía para integrar la creación contemporánea en el paisaje de las rutinas de cualquier espacio público, podría ser un intento de recuperar el dialogo de las artes escénicas con su público natural.

c. Invadir espacios

Ejemplos de las situaciones expuestas anteriormente se pueden ver en el proyecto “Invasión Danza”. Los objetivos principales de este proyecto son reivindicar más atención y más espacios para la danza y para ello se abrió una convocatoria de recepción de videos de “invasiones” que se cuelgan en la web del proyecto. Una “invasión” consiste en realizar una pequeña “acción dancística” no anunciada ni programada, en un espacio insólito. Una acción que interactúe con ese espacio y que consiga captar la atención de los viandantes sobre la danza misma, eso si, sin molestar a nadie. Al ser la convocatoria totalmente abierta se han recibido respuestas de todo tipo. Algunas de las invasiones interactúan con los espacios arquitectónicos, otras son las coreografías de fin de curso de algunas escuelas con ganas de formar parte del proyecto. Se han recibido invasiones de aficionados y de grandes profesionales como Carmen Werner, Chevi Muraday o Danni Pannullo, invasiones de danza clásica, contemporánea, flamenco, butoh…etc

Lo que diferencia las “invasiones” de cualquier propuesta de espectáculo de calle programada dentro de un festival, es que, al no estar anunciada no se espera que el público acuda y por lo tanto no se reserva un espacio físico para ese público, sino que se busca la respuesta de personas que no terminan de saber hasta el último momento que ellos son el público. No se trata de acercar la danza a la gente, sino de ponerla en mitad de sus vidas, sin pedirles si quiera que desvíen la mirada, poner la danza allí donde puedan descubrirla si quieren. 

Finalmente se ha concluido que las “invasiones” que han dado mejores resultados son aquellas que han tenido en cuenta a las personas que podrían convertirse en su público y que se han diseñado para esas personas. Invasiones pensadas para existir ya no en un espacio físico, sino en un determinado momento de la vida de un determinado grupo de personas. Porque de la misma manera que no es lo mismo bailar en una playa que en un ascensor, no es lo mismo “invadir” una estación de metro al punto de la mañana que la salida de un cine o el comedor de un restaurante. Las conclusiones de más de una año de proyecto son que el éxito de las invasiones radica en su capacidad para llamar efectivamente la atención, y hacerlo además de una manera que deje una impronta positiva en el espectador ocasional. Esto exige una interacción con el entorno que implique cierto riesgo artístico y que permita incorporar la innovación y la sorpresa, pero al mismo tiempo presentar un trabajo accesible y no panfletario, que además respete a las personas y el entorno mismo.

Este tipo de trabajos que se han concebido específicamente para entrar en contacto con las peculiaridades de un espacio físico, un entorno, un instante y un sector de la población muy concretos, pueden llegar a generar emociones y experiencias muy profundas e inesperadas, emociones que alteran el ritmo del mundo, aunque solo sea por una milésima de segundo y que permiten experimentar ese momento, ese lugar de una forma insospechada.

2. Reivindicar una forma de danza y teatro contemporáneos que contribuyan a conocer y modificar la realidad social.

El título de estas jornadas plantea la pregunta de por qué programar danza y teatro contemporáneo en tiempos de crisis. Lo cual me hace cuestionarme primero sobre la necesidad del arte, después sobre el concepto de arte contemporáneo y a continuación relacionar estas dos cuestiones con la situación de crisis. 

a. La necesidad del arte

La poesía es indispensable, pero me gustaría saber para qué. 

Con esta cita de Jean Cocteu quiero defender la idea de que el arte ha sido, es y será siempre necesario, pero no me voy a parar aquí a analizar la certeza de esta afirmación, a mi me basta pensar que si esto no fuese cierto, el arte ya habría desaparecido. Desde los inicios de la historia de la humanidad el arte ha estado ahí, estableciendo una relación entre el hombre y el mundo, ha servido para satisfacer múltiples y variadas necesidades y su función ha ido cambiando con la sociedad, ha ido cambiando con el mundo. Todas las expresiones artísticas están condicionadas por el tiempo en el que se desarrollan y se corresponden con las ideas, aspiraciones, necesidades y esperanzas de la humanidad en una situación histórica particular.

b. El compromiso social y artístico de la creación contemporánea 

Entre otras, el arte cumple una función social que consiste en explicar el significado profundo de los acontecimientos, en ayudar a comprender los procesos, las necesidades y las reglas del desarrollo social e histórico. En este sentido, la creación contemporánea es la que está más comprometida con su tiempo y generalmente más dispuesta a arriesgar.

Es decir, que la creación contemporánea tiene un compromiso con la sociedad, el compromiso de mostrar el mundo como algo que se puede cambiar y debe contribuir efectivamente a cambiarlo. Según esto, el verdadero valor de la creación contemporánea se podría juzgar en base a su capacidad para poner de relieve los rasgos esenciales de su época y su capacidad para descubrir o imaginar nuevas realidades. La creación contemporánea en su función social tiene la responsabilidad de ayudar a los hombres a conocer y modificar la realidad.

Es por tanto bastante evidente que en los momentos de cambio, o en aquellos en los que se busca el cambio, en los que éste se hace necesario, los artistas se ven obligados a tomar partido. Entre ellos, los hay que apuestan por las tendencias más progresivas o reaccionarias y aquellos que contribuyen a imaginar y desarrollar una nueva perspectiva para afrontar los problemas de la actualidad. Estos artistas son los creadores contemporáneos y son los que están cumpliendo su compromiso social de ayudar a conocer y modificar la realidad. Porque no hay nada más absurdo que, frente a un momento de crisis, actuar como si nada ocurriese y continuar repitiendo, o tal vez perfeccionando, lo que los clásicos hicieron con toda la fuerza de su originalidad en su momento histórico correspondiente. Además sería absurdo decir que los artistas pueden representar las novedades con métodos antiguos, y es nuevamente la creación contemporánea la que está siempre dispuesta a introducir innovaciones de carácter formal y buscar nuevos medios de expresión para afrontar nuevas realidades. Nuevas formas para nuevos contenidos, nuevos materiales en las artes plásticas, nuevos movimientos en la danza, nuevos lugares de representación, nuevas formas de abordar y comunicarse con el público.

El punto siete del manifiesto con el que se cerró la primera edición del Mercado Atlántico de Creación Contemporánea dice que: “El proceso artístico no es sólo estético sino ético. Para superar las crisis, como ésta que ahora nos preocupa, es necesario figurarnos lo que no existe. Y los creadores, acostumbrados a la imaginación, reclamamos nuestro papel como imaginadores del futuro. El creador tiene una responsabilidad ante los tiempos, aunque sea sólo la responsabilidad del presentimiento, de la visión que niega la evidencia. Porque si las certezas repiten modelos conocidos; los presentimientos, en cambio, proporcionan nuevas posibilidades”

Pero si realmente existen tantas razones visibles por las que apostar por la creación contemporánea, deberíamos analizar por qué las estamos buscando. Una cuestión importante es la accesibilidad de la danza y el teatro contemporáneos, en una sociedad empachada de productos enfocados al entretenimiento y la anulación de la creatividad del público. El arte como entretenimiento y la industria de la diversión lo invaden todo y acaparan el mercado dejando a las artes escénicas y especialmente a las creaciones más arriesgadas fuera de juego. Es frecuente cuando se acude a ver espectáculos alternativos, oír entre los asistentes comentarios del tipo “no me ha gustado porque no he entendido nada”, incluso gente tan decepcionada que solicita que se le devuelva el importe de la entrada. 

Por lo general todo aquello que no podemos comprender produce rechazo. La cuestión que habría que plantearse ante esta situación es quién es el culpable de este problema de comunicación y cuales son los elementos que determinan la accesibilidad del trabajo. Porque de la misma manera que en este tipo de trabajos tan poco comerciales es frecuente ver que una gran parte del público sale decepcionada porque no puede comprender lo que se les está mostrando, también se aprecia que las personas más allegadas al artista siguen el desarrollo de la obra sin dificultades porque cuentan con la información necesaria, conocen el momento personal y las inquietudes del artista. A la vista de esta situación se plantea la cuestión de si es responsabilidad del artista el establecer un código que sea accesible al sector del público al que el espectáculo va dirigido, o si es responsabilidad del espectador el informarse convenientemente acerca del trabajo que va a presenciar para ser capaz de apreciarlo.

Desde luego un arte que ignore arrogantemente las necesidades de las masas y se regocije de ser comprendido únicamente por una selecta minoría está abriendo de par en par las puertas a las mayores inmundicias producidas por la industria de la diversión. Es decir, que cuanto más se alejan de la sociedad los artistas, más espacio dejan a los escombros. Y aunque el arte como entretenimiento, al igual que todo en esta vida, tiene su valor y su momento, parte de la responsabilidad en la tarea de recuperar una mayor presencia de las artes escénicas contemporánea en el tiempo y el interés que la sociedad podría destinar a las mismas, recae en el artista capaz de crear un trabajo accesible y atractivo. 

Pero tampoco es menos cierto que toda sociedad necesita su tiempo para asimilar los cambios y las innovaciones. En su libro “De lo espiritual en el arte” Kandinsky habla de un triángulo agudo dividido en secciones cuyo ángulo más agudo apunta hacia arriba. Y dice: El triángulo se mueve despacio, apenas perceptiblemente hacia delante y hacia arriba; donde “hoy” se halla el vértice más alto, estará “mañana” la próxima sección. Es decir, lo que hoy es comprensible parar el vértice más alto y resulta un disparate incomprensible al resto del triángulo, mañana será contenido razonable y sentido de la vida de la segunda sección. 

Más adelante añade: En todas las secciones del triángulo hay artistas. Todo el que ve más allá de los límites de su sección es un profeta para su entorno y ayuda al movimiento del reacio carro.
Y sigue: Cuanto más grande sea la sección y cuanto más bajo su nivel, tanto mayor será la masa que comprenda el discurso del artista.

Asumiendo esta realidad, aún podríamos atribuir otra parte de la responsabilidad a una programación diferente que contribuya a introducir la creación contemporánea como un elemento más de las vidas de los ciudadanos de a pie. Facilitándoles el acceso a las diferentes propuestas artísticas. Normalizando o convirtiendo en algo habitual lo que ahora mismo es excepcional. Contribuyendo con una mayor frecuencia o presencia de la creación contemporánea al movimiento de ese triángulo. Es decir proporcionando una forma de danza y teatro públicos contemporáneos.
3. Defender la idea de una forma de danza y teatro públicos contemporáneos.

a. La creación contemporánea en la competencia de mercado

Desde luego nos enfrentamos a un momento histórico difícil para el arte en general y para la creación contemporánea en particular. El capitalismo convierte en producto o mercancía todo lo que toca, y el arte no ha sido capaz de escapar a sus garras. Y esta es una de las raíces de la competencia comercial en las artes escénicas y la industria del entretenimiento. En la actualidad la danza y el teatro están en el mercado y  eso implica en muchos casos la pérdida de las funciones del arte.

El arte se ha convertido en una mercancía y el artista en un productor de mercancías. Las propuestas artísticas se desarrollan enfocadas a un conglomerado de consumidores innominados: el público. Las obras producidas se pierden en la incertidumbre de la competencia. Este es probablemente el origen de las artes de entretenimiento y la industria de la diversión, que pueden ser, en cualquier caso, propuestas muy válidas en sus ámbitos de acción, pero que quedan fuera del caso que aquí nos ocupa.

Nos encontramos en un mundo en el que se valora el producto y su potencial comercial por encima de todo, lo cual es una situación un tanto estática, ya que lo auténtico, lo más reconocible es más fácil de vender, pero esto implica que cualquier cambio en lo establecido supone un riesgo. La creación contemporánea está dispuesta a arriesgar su potencialidad como producto para seguir descubriendo nuevas formas y caminos.

En una entrevista publicada en el País Semanal, Daniel Canogar afirma que “el artista no es un mero productor de objetos bonitos. El arte es un arma para indagar en el entorno, una mediación entre los seres humanos y a veces sirve para contar cosas que de otra manera no se explicarían”

Todo esto se podría resumir diciendo que el capitalismo no es, por esencia, una fuerza social bien dispuesta hacia la creación contemporánea o fomentadora de la misma. Por tanto una manera de favorecer el desarrollo de la danza y el teatro contemporáneo sería sacarlos del mercado en el sentido de no programar obras como una forma de “inversión” eligiéndolas por su popularidad sino en base a la propia necesidad de las mismas que puede tener la sociedad para su desarrollo. Claro que aquí podemos entrar en terreno pantanoso si pensamos en formas de arte panfletario o arte utilizado por el gobierno para manipular las mentes de los ciudadanos.

Pero si la creación contemporánea queda fuera del mercado y ya no se trata de recuperar la inversión económica, porque se da por perdida, es decir, se asume que se ha invertido en cultura e innovación y además ya no se trata de llenar los teatros, porque la danza y el teatro contemporáneo están fuera de los mismos, ya tenemos una forma de danza y teatro públicos.

b. danza y teatro públicos contemporáneos

Una vez asumido que 

· El arte es necesario en si mismo y que la creación contemporánea contribuye al desarrollo artístico y social al poner al ser humano en relación directa con su entorno y su situación política, social y económica.

· Que la creación contemporánea sería un instrumento útil para desarrollar la creatividad y estimular la imaginación de la sociedad en busca de soluciones frente a cualquier situación de crisis y de cambio.

· Que dejar de esconder la danza y el teatro en los espacio escénicos es tan beneficioso para el público como fértil para la creatividad de los artistas y permite además una mayor divulgación de estas formas de expresión artística, lo cual favorece también su función social.

· Y que el arte, como un elemento esencial en la vida del ser humano, debería estar al alcance de todos.

Me gustaría imaginar una forma de programación de la danza y el teatro contemporáneo que sea lo más parecida posible a un servicio público. Una forma de programación que permita que estas formas de expresión de la creación contemporánea se cuelen en la vida de las personas, que habiten los espacios públicos, que sean capaces de satisfacer las necesidades de la sociedad en la que se desarrollen, captar la atención de las personas ante las que se muestren y provocar en ellas un pensamiento de cambio. Que resulten accesibles y anuncien un futuro distinto ayudando con ello a la búsqueda de soluciones para afrontar la crisis.

Porque al igual que en los años treinta los gobiernos asumieron la responsabilidad de convertir en servicio público el sistema de ferrocarriles - que no resultaba rentable y sin embargo se consideró imprescindible – de la misma manera, en estos momentos de crisis capitalista, se podría convertir la creación contemporánea, en su función social, en un servicio público. Danza y teatro públicos contemporáneos.

