Como mirar, qué mirar, porqué mirar….

 Juego de pistas

Agradezco la invitación y deseo que estas reflexiones puedan aportar algo, y aunque no diga nada nuevo sirvan de material para el debate en estas jornadas,  mi mirada parte de mi recorrido como coreógrafa, interprete y mi experiencia como directora artística y comisaria.
contra el miedo y la pereza
resistencia flexible y rigor amable

El enunciado de estas jornadas va entorno como programar creación escénica contemporánea en tiempos de crisis.

Da un poco de grima , o de alergia  esta palabra innombrable con la cual uno se siente impotente y parece que uno debe llenarse de miedo y resignación.

Bien, creo que la crisis es un invento del sistema, como lo son los momentos de auge, algunas guerras, las pandemias y otros horrores ..  con esto obviamente no quiero decir que no existan estas situaciones y acontecimientos dramáticos que hunden la humanidad en la miseria.     

Un poco más de criterio i resistencia, un poco más  de madurez civil a las tendencias sociopolíticas que se imponen desde los medios nos haría un buen servicio y probablemente nos procuraría una sociedad mas equilibrada y responsable.  Creo que directamente amar el arte y la creación tiene mucho que ver con construir una actitud critica hacia la sociedad y manipulación  que los diferentes poderes y inercias  ejercen en ella. Quizás porqué el arte puede ayudarnos a respetar a los otros,  a ver y a  respetar a cada persona por si misma y huir de los estereotipos. Pero eso depende de cómo lo entendamos y de la actitud que tomemos.  
La crisis no puede ser nunca una escusa para hacer un buen trabajo de programación,  pues es precisamente en las épocas que hay dinero cuando mas hay para derrochar en lo superfluo, si hay un buen criterio  y creatividad en los momentos de bonanza, también se encontraran soluciones para los momentos de crisis, son siempre una oportunidad para replantearse el funcionamiento y las prioridades.
En los momentos de bonanza en el ámbito de la creación, se ha construido muy poco en nuestro país, La difusión, la creación, y la producción contemporáneas han tenido muy poco recorrido, con estos antecedentes históricos,  los momentos de crisis quizás se notaran más,  porqué no hay ni ha habido un buen sedimento para la creación. Sería poco decente culpar de todo a la innombrable crisis.
A pesar de todo  no seamos pesimistas, básicamente porqué sirve de poco, y nuestra naturaleza es tremendamente optimista, siempre encuentra soluciones y se abre camino... 

pensar las programaciones solo en términos de rentabilidad popular y  éxito comercial acaba saliendo muy caro incluso en tiempos de crisis. Tratar de sembrar con cuidado y permitir al público crecer en paralelo con  la creación y los artistas me parece adecuado, mucho mas rentable desde un punto de vista social y cultural, y siempre posible. 
Quizás esta pausa en la economía y el falso progreso nos permiten reflexionar y cambiar dinámicas.

amar la creación

La misión, el trabajo esencial del programador o comisario es tener curiosidad, activar antenas y crear puentes, entre artistas y públicos, teniendo en cuenta la pluralidad y diversidad de estos colectivos. 

Garantizar visibilizar  los impulsos de creación latentes, tratándolos con sensibilidad… 

Ser riguroso, pensar estrategias que permitan acompañar al artista a realizar su trabajo con dignidad, calidad y respeto.

Ser creativo, pensar estrategias que permitan al publico disfrutar y compartir el trabajo de los artistas.

Trabajar con los creadores y con los públicos para vehicular ideas  y estrategias para la comunicación. En una sociedad tan saturada de población tendremos que aprender a trabajar con más participación comunicación, y consenso.

Crear el lugar adecuado para que se establezca este encuentro, único y singular que sintoniza las presencias a ambos lados de la escena: El ritual de comunicación  escénico 

Equilibrar los gastos y esencializar,  no perder de vista a qué nos dedicamos y para qué trabajamos.

el ritual escénico
comunicación y continuidad
Una obra no esta terminada hasta que se entrega al público, y éste la hace suya y la reinterpreta, toda creación es pues un dialogo.

El artista, creador o investigador, hace un viaje un recorrido con cada obra, si el dialogo con el publico se produce con regularidad se da un crecimiento paralelo entre público y artistas, la salud creativa y cultural se vera reforzada por este crecimiento compartido.  

En un mundo tan complejo  como el nuestro en el que conviven tantas velocidades, tantas tiempos paralelos, tanta diversidad cultural, es necesario crear contextos para conducir este diálogo, para situar la mirada.
Quizás no sea suficiente programar funciones y espectáculos. 
Además de la intuición y la capacidad de percepción inocente o desinformada, hoy como público nos es necesario verbalizar lo que miramos,  compartir los procesos,  y esto nos induce a convertir, modificar los formatos del ritual escénico.

Las artes escénicas  especialmente la danza han ido entrando también en el mundo del arte, la contemporaneidad se aleja del espectáculo tradicional y cambia sus códigos, algo nos desconcierta y nos provoca más preguntas que respuestas. Ahí esta también su riqueza. Parece que la seducción es más intelectual.

A diferencia de los lenguajes y productos del arte situados en galerías y museos, el mundo escénico carece de tiempo del reflexión individual y de la información suficiente que suele acompañar la obra, tampoco esta familiarizado ni con la historia clásica, ni con la reciente de las artes escénicas, es más difícil de reproducir y tener acceso.  ( desde los 4 años conocen miró Picasso,  Klee, los músicos de Bremen o romeo y Julieta como literatura, pero de que productos pueden disponer de las artes escénicas recientes….)

Lo escénico esta vinculado a la inmediatez, a lo efímero, a la piel. 

En la época de la pantalla global, de la velocidad, de la ubicuidad,  donde consumimos un tiempo colonizado (P.virilio) pasar  una hora en silencio mirando y escuchando algo, es casi un acto de fe. 
Hay que agradecerlo y tenerlo en cuenta cuando se programa,  situar y acompañar bien la obra será esencial para su recepción. 

el artista es un extraterrestre ?
El artista vive con las antenas activadas, se traduce el mundo que le envuelve y nos devuelve una imagen nueva, una realidad diferente, un lugar, un tiempo, una situación que no existían. Crear es en parte la necesidad de construir otra realidad.

Sin embargo en este impulso subjetivo e intimo hay el deseo esencial de hacer visible, universal i objetiva la creación,  de compartirla, de “encontrar gente de su equipo”, es decir espera que el público se reconozca y le reconozca.

Nunca en la historia como en el momento actual, el artista había tenido tanta libertad,  ni lo subjetivo e individual habían tomado tanta relevancia. Se hace imposible catalogar, nominar, clasificar obras y artistas.

Esta es también la señal de nuestra contemporaneidad, la subjetividad e individualidad, interdisciplinaridad, mestizajes, hibridaciones etc.… son muestras de la riqueza, complejidad y eclecticismo de nuestra propia época.

Por lo tanto hablar a veces de creación contemporánea, se refiere solamente  a algo que sucede en nuestro tiempo, que se esta cocinando en este momento, pero no nos dice nada del formato, ni del contenido de los productos.

La palabra contemporaneidad tiene una connotación negativa como si con ella definiéramos un tipo de creación o producto escénico, eso es un error la creación contemporánea es muy diversa, tanto como sus creadores.  

transmisores i antenas

Las antenas del artista no son de extraterrestre, recogen y transmiten el mundo en que vivimos. 
El trabajo del programador hemos dicho antes que también debe tener antenas, ser capaz de hacer visible la creación existente y de construir espacios para la transmisión, para la conexión.  

A menudo más que antenas capaces de detectar todas las frecuencias,  las programaciones son repeticiones de las mismas señales, de los mismos signos, que reducen la realidad,  entonces la creación se convierte en algo muy delgado, demasiado plano y estereotipado.

El programador debería ser también creativo, correr el riesgo, explorar la realidad, no inventarla reduciéndola, quizás inventariarla,  si  quizás hacer inventario primero,  análisis y selección después.

Tener  criterio propio y coherencia será esencial para lograr un buen programa y desarrollar un proyecto. Pero el buen criterio no lo da el poder, sino el saber,  y el criterio basado en el saber es fuerte cuando se  es capaz de confrontarlo y de aceptar los retos. 
Belleza y saber
contextos
Encontramos bello aquello que entendemos, y cada época y/o periodo histórico genera su estética y su manera de entender el arte

Contextualizar la obra, tener información de ella nos ayuda a entenderla, pero también influye sobre nuestra opinión sobre ella.

En el mundo del arte actual, como en el de la creación escénica contemporánea la seducción  es intelectual. Los códigos cambian, necesitamos nuevas herramientas para ser capaces de disfrutar y compartir la experiencia escénica contemporánea.
cuando el público se sabe la obra

identificarse con lo que se mira, reconocer un sentimiento, una emoción, conocer el guión, saber el cuento, ver y escuchar una vez más algo que ya conocemos que forma parte de nuestro imaginario  nos permite opinar, comparar, verbalizar sin complejos lo que pensamos de ello, nos permite brillar como al artista, solo con saberse poseedor de ese mismo criterio, formula..... nos hace sentir del mismo equipo 

 Esa invitación,  esa certidumbre,  nos da placer

no es tan diferente con la comida....

cada vez me da más placer comer rúcula con Brie, reconozco tanto su sabor como si todas la veces que la he comido se hubiesen sumado, y  en mi memoria la intensidad de su sabor y el placer de comerla empieza mucho antes de comérmela..... eso me pasa con muchas de las cosas que me gustan. 
Curiosamente e inversamente proporcional sucede con lo que me disgusta, no puedo ni pensar en pasar por ahí de nuevo

La gente elige ir a lo que conoce , el autor , la obra, la programación,  el  teatro, el festival… los referentes son importantes,  referentes que se supone que le permiten  acertar y no defraudar su placer. 
Cuando el público no se sabe la obra 

No saber lo que nos espera nos pone en otro tipo de estado, quizás sin querer tenemos algún pensamiento respecto a lo que vamos a ver,  quizás a lo que debe parecerse, alguna idea preconcebida que se mantiene en cierto equilibrio con la curiosidad hacia ello,  y ciertamente a veces nos sorprende, o no nos sorprende del modo que esperábamos, nos extraña, nos increpa, nos desconcierta, nos desafía, nos irrita, nos ofende, que deberíamos saber?, sentir?, entender?

no poder identificar, ni identificarse con lo que se mira nos debilita, nos crea incertidumbre, desconfianza, no nos produce ningún placer, más bien rechazo, si no hemos sido capaces de tomar distancia y a la vez  disponibilidad, aceptar el reto….

Esto sucede a menudo con la creación contemporánea. En este caso La programación necesita crear un sello, cierta marca  que permita identificar su línea,  su proyecto, su estética, su concepto, sus productos y acompañar las obras.  
Como mirar,  que mirar, porqué mirar..... educar la mirada

Una buena actitud respecto a lo que miramos es necesaria,

Mirar es ganar tiempo, si olvidamos que miramos,
Mirar, leer una obra quiere decir interpretarla, recrearla desde uno mismo, apropiársela...  Siempre miramos desde lo que sabemos, la información que tenemos conduce nuestra mirada, a veces lo que sabemos no nos deja aprender..

Saber mirar quiere decir tener curiosidad, dejarse sorprender, divertir, y  también aburrir, desconcertar, interpelar, en definitiva dejarse llevar, tener cierta empatia, cierta disponibilidad,  e incluso humildad para aceptar otras miradas,  otras maneras, un pensamiento plural, buscar el placer de compartir, de viajar a otro lugar con los otros y desde los otros.
No podremos siempre sentirnos identificados,  ni reconocer algo próximo en una obra. 
Verbalizar lo que nos sucede, lo que produce en nosotros la experiencia de una obra, nos puede ayudar a desvelar nuestras dudas, nuestros conflictos, nuestra percepción e interpretación personal.

Hemos dicho que la contemporaneidad suele provocarnos preguntas, que permanecen al final de la obra, Estas preguntas pueden ser su propia riqueza, crear contextos en los plantear estas preguntas es necesario. Hemos hablado al principio de la necesidad de modificar  de reconvertir el ritual escénico.

Hay que buscar mas participación y hospitalidad,  mas juego.

¿Como son los lugares que acogen la escena ?, ¿ como entramos y salimos del teatro, como se acompañan las obras ?,  incidir de nuevo  en reflexionar sobre las maneras y formatos.

 Para dejar en el aire más material para el debate.

Recetas para programar ?
No hay recetas,  cada programación y programador debe encontrar lo adecuada en su realidad y saber crear contextos.
Acompañar al artista desde el artista, acompañar al público desde el público

Tensdansa una experiencia de cómo en 5 ediciones el festival tenía una programación contemporánea, internacional y plural dirigida a todos los públicos y trabajando difusión de creaciones de diferentes formatos, formación profesional, pedagogía y proyectos con el sector educativo, creación de públicos, encuentros, vídeodanza, cine, espacio urbano…
programaciones mixtas o especializadas

Las programaciones mixtas tienen la ventaja de con crear guetos, de estar dirigidas a todos los públicos y necesitan identificar los diferentes conceptos , productos y creaciones y orientar al público en su elección. Esto pude hacerse de diferentes maneras, nosotros utilizamos ideas de itinerarios, espacios y ejes temáticos.

Cuando una ciudad puede permitirse una programación o festival especializado  siempre podrá profundizar  y tener un sesgo más radical y definido que será reclamo de profesionales y especialistas. 

ecología  y consumismo cultural

Porqué programar tan poco tiempo las obras?

Porqué hay que estrenar siempre?

Porqué lo que lo que tiene 2 temporadas ya no es nuevo?
Hay que plantearse también el consumismo culturar de usar y tirar, y reflexionar si esta es la única manera, por muy efímero e inmediato que sea el medio escénico.

Provincianismo espacial y provincianismo temporal

 àngels margarit, septiembre 2009
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