Sigrid Gareis: 

Razones de los programas de danza y teatro en tiempos de crisis – Panel: Razones artísticas
Para ser honesta, me gustaría decir de antemano que me resultó algo difícil abordar el tema de este congreso, aunque creo que las cuestiones implícitas y el enfoque filosófico y político que el simposio eligió para su tema "Razones de los programas de danza y baile en tiempos de crisis" parecen ser muy importantes - especialmente con miras a la danza contemporánea, cuya existencia se ha visto siempre seriamente amenazada en tiempos de crisis. 

Como disciplina muy joven de las artes, a la danza se le ha prestado durante décadas muy poca atención.  Un desarrollo artístico con un auge semejante, acompañado por muchas actividades de presión y de contactos, consiguió no hace mucho tan solo, la atención política y pública a nivel Europa para ésta, cómo sí de una forma de arte contemporáneo se tratase.  Durante mucho tiempo, la danza sólo se presentó en festivales especiales.  Más adelante, las academias de baile especializadas fueron las primeras en proporcionar las estructuras específicas para la danza.  Se crearon en numerosos lugares nuevas escuelas de danza y centros de formación, al tiempo que se introdujeron, de un modo vacilante, los estudios de danza en las universidades. 

Como consecuencia de la crisis económica actual, este joven desarrollo parece ahora ser puesto en peligro hasta el punto que ni siquiera pueden ser evaluados los resultados de estos esfuerzos estructurales y de presión múltiples. 

Por lo tanto, se sugiere en este congreso investigar conjuntamente las razones que aclararían porqué la ayuda de la danza y del teatro contemporáneo como formas artísticas - con frecuencia experimentales, poco manejables o conceptuales - de expresión, es política y socialmente importante en tiempos de crisis, también.

Podríamos reflexionar y argumentar en varias direcciones acerca de las razones de su programación y apoyo en la actualidad.  Por ejemplo, podríamos hacernos las preguntas siguientes: 

–
¿Cómo puede la creatividad como aspecto relevante del arte convertirse en el motor de una sociedad inestable pero estancada en crisis?

–
¿Se ha convertido el arte en nuestra sociedad secularizada en una vía contemporánea de dar comodidad, estabilidad o sentido?

–
¿Puede el artista, con su consumada existencia en precariedad, ser un modelo para la vida laboral de hoy?

–
¿Ha desarrollado el arte contemporáneo métodos específicos destinados a generar innovación, que puedan ser transferidos a otros terrenos de la sociedad?

–
¿Nos convierte el arte en seres humano mejores, cómo sugiere, por ejemplo, la película "Esto es ritmo"?

–
¿Tiene el arte la capacidad inherente para cambiar la sociedad, cómo nos lo hicieron creer los idealistas, o por ejemplo Bert Brecht, quien experimentó en la actualidad un renacimiento increíble?

Podríamos seguir así...

No deseo desestimar yo mismo, de plano, estas y otras líneas similares de debate.  En un debate de grupos de presión enormemente deseado, nos aportaron argumentos importantes, que debemos y tenemos que aplicar al objeto de poder convencer a los políticos en tiempos de crisis, también. 

Acallar - y aquí es donde la preparación de mi exposición se hizo difícil – este debate conlleva el riesgo de quedar atascado en círculos de justificación y caer así en la trampa de una actitud defensiva… hasta que finalmente - aquí quisiera utilizar un refrán alemán muy teatral y por lo tanto muy apropiado en este contexto, y espero que la traducción pueda transmitir su significado - hasta que finalmente uno está “conduciendo por el pueblo como un cerdo”, lo que significa que algo se discute acaloradamente hoy pero que mañana ya se olvida.

Y todos somos también conscientes de que es duro para nosotros presentarnos a un certamen en el terreno de los espectáculos contemporáneos: ni con el musical que ofrece una distracción completa, ni con el cine de Holly- o de Bollywood que suscita los sentimientos más elevados, y ni con ópera o teatro (dramático) que recuerdan una legitimación histórica larga. 

Hasta que punto un debate así puede llegar a ser de peligroso, nos lo muestra, por ejemplo, una discusión actual en la prensa alemana: En el periódico semanal DIE ZEIT, el periodista y director de teatro Benjamin Korn ha evocado con fuerza el enorme efecto catártico del teatro.  Reconvirtió la entrada de teatro en una entrada a otra vida, transformó el teatro en el lugar de la verdad y le dio en llamar “estrella del norte” en la búsqueda por un mundo mejor. 

Parece obvio que hubo desacuerdo - concretamente por parte de un crítico de danza, Helmut Ploebst en el corpus de la website de la danza, quién, más que merecidamente, cargó contra Korn con un pensamiento autoritario e inhabilitando a la audiencia. 

¿Así, que hacer?

Ya que nos encontramos al comienzo de este simposio, quisiera por lo menos arrancar de manera diferente: de una manera más bien desinhibida, quiero buscar las formas de pensar que no conducen inmediatamente a una actitud defensiva en primera instancia. Esto debe entenderse como un tipo de calentamiento para el simposio, y no como un análisis a puerta cerrada. 

Como primer paso, comenzaré con unas cuantas tesis, de las que intentaré deducir algunas medidas en el segundo paso: 

Tesis 1: 

-
¿No es una obra de arte contemporáneo una obra de arte contemporáneo porque no siga tanto los juicios y valores conocidos, sino más lo nuevo y desconocido? De ser así, resulta evidente que estamos frente a un arte que no puede ser fácilmente ratificado por la sociedad. 

Tesis 2 en conexión con la tesis 1: 

- 
Así qué incluso, desde un punto de vista lógico, resulta evidente que este arte tiene un mal momento para ser "popular".   O incluso más: ¿no es realmente una contradicción sí uno exige “índices/clasificaciones” de éste?

O tesis 3: 

-
Hoy en día, la simple fórmula de “cambio” está aumentando las esperanzas – lo que hace más importante aún al arte, ya que siempre ha sido un sismógrafo de las crisis. 

O tesis 4: 

-
¿Consigue incluso esta presión de “índices/clasificaciones” un “olor” de selección al objeto de legitimar el arte de consumo, cuyo potencial crítico se pueda archivar fácilmente en los consabidos cajones?

O tesis 5: 

- 
¿Tienen las consignas neoliberales a favor de la “popularidad” y de los “índices/clasificaciones” la medida que nos deberíamos haber aplicado? ¿No tiene el arte contemporáneo algo diferente para probar su relevancia? Espectáculo o un buen nivel de utilización son aquí tan sólo, posibles señales de relevancia... entre otras muchas cosas... 

¿Y ahora, cómo actuar como organizador o promotor? A continuación expongo otras propuestas para un nuevo debate: 

-
No a pesar de, sino a causa de la crisis, debemos aumentar nuestros esfuerzos para apoyar a artistas en sus puestos de investigadores y críticos. 

- 
Debemos reforzar y desarrollar nuestra capacidad actual para crear la cantidad mayor posible de campos alternativos frente a la crisis. 

- 
Debemos ser conscientes que en la crisis, los esfuerzos cualitativos son más importantes que servir una mediocridad fácilmente consumible. 

- 
Con miras al arte y a los artistas en tiempos de crisis, debemos mostrar todavía aún más solidaridad, e intensificar nuestros propósitos comunes. 

- 
Hoy en día, especialmente, debemos ser los suficientemente valientes para permitir que las verdades incómodas sean dichas en nuestras academias, escuelas y festivales, o decirlas nosotros mismos. 

- 
Debemos aprender a tener más confianza en nuestros auditorios y no seguir líneas de razonamiento que impongan un “gusto o idea” ante la audiencia, lo que representa conformismo en lugar del júbilo del descubrimiento.

- 
Y para finalizar - cortaré simplemente aquí - debemos dar al “cambio” una oportunidad con nuestras acciones, investigando en su retórica política, y, al mismo tiempo, exigir expresamente su implementación política. 

Puesto que tenemos una responsabilidad que todos conocemos:  Tenemos que abrir las perspectivas por un futuro mejor para nuestros visitantes, auditorios e invitados, tanto para nosotros mismos como para aquellos que nos financien - haciendo posible que el arte pueda ser eso - incluso si ello no significa necesariamente salud. 

