El Lamento de la Emperatriz


Philippine Bausch nació en Solingen (Renania del Norte-Westfalia) el 27 de julio de 1940 y es considerada un de las más destacadas coreógrafas del siglo XX y eximia representante del tanztheater o teatro-danza. Roberto Fratini, académico italiano dedicado a la teoría de la danza, subraya que esta modalidad escénica “no es simplemente un género danzario, ni una mezcla de géneros, ni una escuela, ni una modalidad, ni una fase, ni un estilo, ni una técnica. En su esencia el teatro danza es más bien una función, una variable, un aspecto de la danza en su totalidad. No una forma de danza, sino la forma secreta (o tal vez el dolor, la dolencia infantil) de cualquier danza. No tan sólo danza, sino la forma danzada del recuerdo. No simplemente tiempo, sino duración. No tan sólo cuerpos danzando ni tan sólo figuras de danza, sino el cuerpo al cruce mítico y tal vez trágico entre carne y figura”. Pina Bausch forma parte de esta corriente particularmente activa en la Alemania contemporánea desde la década de 1970 cuyo antecedente suele encontrarse en la labor del austro-húngaro Rudolf von Laban (1879-1958), iniciada a principios de la década de 1920 e interrumpida por la Segunda Guerra Mundial; von Laban utilizaba el término teatro danza para describir los fragmentos que incorporaban movimientos cotidianos y simples en una forma narrativa, cómica o más abstracta, basada en correspondencias armoniosas entre la dinámica, el movimiento y el espacio. Su sistema se convirtió en una referencia importante en las artes de ejecución contemporáneas -educación, composición, y estética/teoría- así como en terapias del cuerpo, ya que sus teorías presentan integrados pensamiento-sensación-actuar a partir de danzas que proponen una identidad humana hecha de fragmentos. El trabajo de Bausch evidencia un acercamiento a estos problemas vinculado la reflexiones contemporáneas acerca del multi, el inter y el transculturalismo, propulsoras todas de una especial atención a las culturas tradicionales.
*


Bausch inició sus estudios de danza en 1955 en la Escuela Superior Folkwang de Essen, dirigida por Kurt Jooss. En 1958 se gradúa en danza escénica y pedagogía de la danza. En 1959 obtiene una beca del Servicio Alemán de Intercambio Académico (DAAD), que le permitió perfeccionarse en los Estados Unidos de América durante tres años, donde fue estudiante especial en la Juillard School de Nueva York. Tras integrar compañías de danza estadounidenses como el New American Ballet y la Metropolitan Opera Ballet Company, regresó a su país en 1962, invitada a trabajar como solista en el recién fundado Folkwang Ballet. El nuevo grupo pronto es aclamado internacionalmente y, además de realizar giras por Holanda, Bélgica y la ex RDA, se presenta en festivales como el de Salzburgo, el Dos Mundos de Spoleto o el Jacob’s Pillow, por nombrar sólo algunos.
En 1968 crea para el ballet Folkwang Fragment con música de Béla Bartók. Al año siguiente, gana el primer premio del certamen coreográfico de Colonia, y sucede a Jooss la dirección del Estudio de Danza Folkwang, en cuya Escuela Superior comienza su labor docente. Al finalizar la década de 1960, su reconocimiento como coreógrafa ya ha alcanzado una cierta magnitud. 
En 1972 fue escogida como directora artística del Wuppertal Opera Ballet, al que más tarde se renominará Tanztheater Wuppertal Pina Bausch. Allí experimentó con improvisaciones de free-jazz -para la Revue Zwei Krawatten, 1974-, ballets sobre canciones de moda –en Ich Bring Dich Um Die Ecke, 1974, con música pop- o coreografiando a Bertolt Brecht y Kurt Weil –Los Siete Pecados Capitales, 1976-. Sus primeras coreografías, aún las más tradicionales, basadas en grandes textos de la literatura mundial –Ifigenia en Táuride, Orfeo y Euridice, óperas-danzas de 1974 y 1975 sobre las obras de Gluck- o piezas musicales –Adagio de Mahler en 1974, La Consagración de la Primaverade Stravinsky en 1975- ya se ocupaban de temas existenciales que luego le serán propios, como la vida y la muerte, el complejo vínculo entre hombres y mujeres, las debilidades de ambos géneros, sus sucesivos roles de víctimas y victimarios. Bausch ha sabido mostrarlos con destreza a través de imágenes visionarias y de una fuerza arcaica inusual para esa época. A partir de entonces dejó de narrar una historia para contar varios relatos pequeños sobre el amor, la ternura, la soledad o el poder.
Ha creado inumerables coreografías, muchas de ellas en cooperación con instituciones culturales de otros países pues la artista considera imprescindible viajar, en el sentido más amplio de la palabra: tanto dentro de sí, como explorando otras culturas. Es famosa por la energía con la que se lanza en estos viajes exploratorios; en cada locación, sus indagaciones la han llevado a pistas de salsa, bares de strip-tease, clubes de boxeo o templos budistas, lugares donde con su cuerpo de danza puede recoger impresiones y saberes. “No me interesa cómo se mueve el ser humano, sino aquello que lo conmueve”. Así nacen sus piezas ligadas a sus viajes: Bandoneón (1980, presentada en Buenos Aires en 1994) y Nelken (1982, en gira por cinco ciudades de la India en 1994) son dos ejemplos memorables. Otras piezas en coproducción han sido Walzer (con el Holland-Festival, 1982), Viktor (el Teatro Argentina de Roma, 1986), Palermo Palermo (con el Teatro Biondo de Palermo, 1989), Tanzabend II (con el Festival de Otoño de Madrid, 1992), Ein Trauerspiel (con el Festival de Viena, 1994), Nur Du -Sólo Tú- (con las Universidades de California-Los Angeles, Arizona, California-Berkley, y Texas-Austin, 1996), Der Fensterputzer -El Lavaventanas-(con la Hong Kong Arts Festival Society y el Goethe Institute Hong Kong, 1997), Masurca Fogo (con la EXPO 98 Lisboa y el Goethe Institute Lisboa, 1998), Herzog Bluebeard's Castle by Béla Barók (con el Festival International d'Art Lyrique d'Aix-en-Provence y dirección musical de Pierre Boulez, 1998), Dido (con el Teatro Argentina de Roma, 1999), Wiesenland (con el Goethe Institute Budapest y el Théâtre de la Ville, Paris, 2000), Aqua (con Brasilia y el Goethe Institut Sao Paulo, 2001), Nefés (con el Festival Internacional de Teatro de Estambul y la Fundación para la Cultura y las Artes de Estambul), Ten Chi (con la Prefectura de Saitama, la Fundación de las Artes de Saitama y el Centro Cultural Nipón, 2004), Rough-Cut (con LG Arts Center y el Goethe-Institut de Seoul, 2005)
En 1982 se acerca al cine de la mano de Federico Fellini en E la nace va. El gran director ha tenido la capacidad de retratarla en un breve párrafo: "Es una monja tomando helados, una santa en patines. Su cara es la de una reina en el exilio. Tanta gracia, tanta brisa nueva sobre la escena, una conmoción". Pudo vérsela nuevamente en la pantalla grande cuando, en 2002, Pedro Almodóvar la hace parte de su film Hable con Ella: “En Todo sobre mi Madre aparecía un póster de Pina en Cafe Müller (pendía de una de las paredes de la habitación del hijo de Cecilia Roth). Yo entonces no sabía que esta pieza coreográfica sería el prólogo de mi siguiente película. En aquel momento sólo pretendía homenajear a la coreógrafa alemana. Cuando terminé de escribir Hable con Ella y volví a mirar el rostro de Pina, con los ojos cerrados, vestida con una exigua combinación, los brazos y las manos extendidas, rodeada de obstáculos (mesas y sillas de madera) no tuve duda de que esa era la imagen que mejor representaba el limbo en el que habitaban las protagonistas de mi historia. Dos mujeres en coma, que a pesar de su aparente pasividad provocan en los hombres el mismo solaz, la misma tensión, pasión, celos, deseos y desilusión que si estuvieran erguidas, con los ojos abiertos, y hablando como cotorras. Por esa época vi en Barcelona Masurca Fogo y quedé prendado de su vitalidad y optimismo. Su aire bucólico y esas inesperadas imágenes de dolorosa belleza, que como a Marco, a mí me hicieron llorar de puro placer. (...) Si se lo hubiera pedido a propósito no habría obtenido nada mejor. Pina Bausch había creado sin saberlo, las mejores puertas por las que entrar y salir en Hable con Ella.”

En 1998, con un espectáculo en el que reunió a sus amigos artistas de todas partes del mundo festeja el 25º aniversario del Tanztheater Wuppertal. "El trabajo de mis amigos artistas, que admiro y respeto, me anima a continuar mi propio camino creativo", ha dicho. Entre las distinciones que ha recibido se cuentan la Cruz al Mérito de la República Federal de Alemania (1986), el Premio de la Sociedad de Criticos de Danza de Japón (1987), la Medalla Picasso de la Unesco (1993),  la Gran Cruz al Mérito de la RFA, Anillo de Honor de la Ciudad de Wuppertal (1997), el Premio Harry Edmonds de la International House de New York (1998), la Laurea Honoris Causa de la Universidad de Bologna (1999), el Pfremio a los Logros de una Vida del Festival de Estambul (2000). Fue nombrada en Paris Chevalier de l'Ordre National de la Légion d'Honneur (2003) y recibió el Premio Mundial para las Artes de la UNESCO (2003). Recientemente recibió el León de Oro a la Carrera otorgado por la Bienal de Venecia en su quinto Festival Internacional de Danza Contemporánea (2007).

Sus trabajos más recientes se titulan Vollmond -Luna Llena- (2006) y Bamboo Blues (2007).
*


Rodado entre los meses de octubre de 1987 y abril 1989, El Lamento de la Emperatriz (Die Klage der Kaiserin) es el primer largometraje de Bausch. Para Eva-Elisabeth Fischer, el transcurso externo del film lo determina el cambio de las estaciones del año -otoño, invierno y primavera-; la estructura interna refleja el modo de trabajar de Pina Bausch y su compañía. El film se compone de escenas montadas en forma de collage que reflejan determinados estados de ánimo, provocan distintas asociaciones, emergen temas diversos ciertamente vinculados entre si y con las preocupaciones de la coreógrafa. Las escenas, locadas en lugares disimiles, -el bosque y los campos en las inmediaciones de Wuppertal, al centro de Wuppertal, el teleférico, una tienda de alfombras, un invernadero, la sala de pruebas de un viejo cine, el castillo de Wuppertal...- pueden sentirse absurdas. Los miembros de la compañía han colaborado en la creación de este trabajo a partir de improvisaciones escénicas, coreográficas y textuales; ellas transitan poéticamente cuestiones que inquieren la inutilidad del obrar humano, la búsqueda del amor. La musicalización acerca composiciones que podrían pensarse tan incompatibles como una marcha fúnebre siciliana, nuestra tango Muñeca Brava, una zamba o un bolero. El film teje un clima en el que, como ha expresado su creadora "se siente la desesperación. La película es una verdadera queja". Resuena entonces el parlamento mayor del film:

Yo dije: ‘eres mi vida’.

Ella dijo: ‘mi fin se acerca’.

Yo dije: ‘ven, luna, consuélame’.

Ella dijo: ‘cuando empiece a brillar’.

Si el rey me hubiera ofrecido Paris, su gran ciudad, 

y tuviera que dejar mi vida, mi amor querido,

diria al rey, verdad: ‘ya podéis quedaros con vuestra París’.

No me maravilla que alguien pueda morir ante la tienda del amado.

Sólo me maravilla que se pueda querer y mantenerse en vida.

‘Engendremos toda clase de criaturas’, él la exhortaba.

Y ella no dice ‘no’.

Hermanita, tengo tanta sed
que si supiera de una fuente iría a beber.

Ceo que la escucho cantar.

¿Qué hace mi pequeño?

¿Qué hace mi cervatillo?

Vengo aún una vez

y ya no vendré jamás.


Para poder expresar mejor los movimientos interiores, Bausch se ha abocado a la ampliación del vocabulario coreográfico, valiéndose de otros lenguajes donde el movimiento no ha funcionado. En El Lamento... se baila poco. La crueldad, la destrucción del medio ambiente, metáforas de la muerte, el ballet mostrado como un ejercicio sin piedad, la danza enfocada en un fragmento del cuerpo. Para Fischer, la escena final de El Lamento de la Emperatriz en la que una mujer mayor baila para sí misma en un pasillo su modesta vivienda “comprime el enunciado de la película. Tristeza y poesía se fusionan en un cuadro conmovedor (...). Igual que esta escena resume los motivos de la película, así la película es la suma de las piezas de Pina Bausch. (...) Igual que un generador de viento deja levantar al principio la hojarasca otoñal, así se arremolinan las tristes reminiscencias alrededor”. Podría postularse este film como un retrato de una Alemania atravesada por el muro y su caída, en que las personas, descubiertas, expuestas, desprotegidas no cesan de clamar por fuego, calor humano o tan sólo alguna de las infinitas formas del amor.






� Estas son las notas que se entregaron al público en ocasión del quinto encuentro del ciclo Cineteatro (8.11.2008), curado por María de Sagastizábal, con la colaboración del grupo DIM (Alicia Romero, María Rosa del Coto, Marcelo Giménez). El mismo tuvo lugar en la Sala Biblioteca del Centro Cultural Rector Ricardo Rojas, dependiente de la Secretaría de Extensión Universitaria y Bienestar Estudiantil de la Universidad de Buenos Aires, como parte de la temporada 2008 del Área de Teatro, coordinada por Matías Umpiérrez.





