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"No me interesa cómo se mueve el ser humano,

sino aquello que lo conmueve."

"El trabajo de mis amigos artistas,

que admiro y respeto,

me anima a continuar

mi propio camino creativo."

Pina Bausch (Solingen, 27 de julio de 1940)
Máxima representante de la danza-teatro de la Alemania contemporánea. Creadora del Tanztheater Wuppertal
, su obra ha ampliado notoriamente el uso del cuerpo del bailarín jerarquizando su capacidad expresiva.

“Pina Bausch. Caminante incansable”

Desde niña Pina Bausch “bailó sus sentimientos”, prefería expresarse en movimientos antes que en palabras. Hoy, a los 63 años de edad, la pequeña Pina Bausch es considerada por la crítica mundial la “mejor coreógrafa del siglo 20”.

Pina Bausch nació el 27 de julio de 1940 en la pequeña ciudad alemana de Solingen, como hija de un tabernero. Inicia sus estudios de danza en 1955 en la Escuela Superior Folkwang de Essen, dirigida por Kurt Jooss. Sus maestros fueron, entre otros: Trude Pohl, Anne Wooliams, Audrey Harman, Cleo Nordi, David Poole, Valentin Prorwitsch, Irén Bartos, Ilona Haan-Ireghy, Gisela Reber, Isa Partsch-Bergsohn, Hans Züllig, Anna Markard, Alfredo Corvino, Walther Nicks, Pearl Lang, Denis Carey, Lucas Hoving, Matt Mattox y Albrecht Knust. 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 EE.UU. durante tres años. Allí fue estudiante especial en la escuela Juillard de Nueva York, donde tomó clases con José Limon, Margaret Craske, Louis Horst, Mary Hinkson, Ethel Winter, Helen Mc Ghee, Herbert Ross y La Meri, entre otros. 

Después de integrar diversas compañías de danza estadounidenses, la joven bailarina regresa a Alemania en 1962, invitada a trabajar como solista en el recién fundado Folkwang Ballett, bajo la dirección de Kurt Jooss. El nuevo ensamble pronto es aclamado internacionalmente y además de realizar giras por Holanda, Bélgica y la Ex-RDA, se presenta en los festivales de Salzburgo, The Two Worlds Spoleto o el Jacob’s Pillow, por nombrar sólo algunos. 

De bailarina a coréografa 

Al finalizar la década de 1960, Pina Bausch obtiene cada vez más reconocimiento como coreógrafa. El complejo relacionamiento entre hombres y mujeres es un tema reiterativo de sus piezas, a lo largo de toda su carrera. Su destreza radica en mostrar las debilidades de ambos géneros, mujeres y hombres como víctimas y victimarios. Ya sus primeras coreografías, aún las más tradicionales, basadas en grandes textos de la literatura mundial o piezas musicales, dejaban entrever que algo nuevo estaba surgiendo. La artista expresaba los temas existenciales, como la vida y la muerte, a través de imágenes visionarias y de una fuerza arcaica inusual para la época. A partir de ese momento dejó de contar una historia, para contar varias historias pequeñas sobre el amor y la ternura, la soledad y el poder. 

Durante toda su carrera Pina Bausch se atrevió a ir más allá de las convenciones fijadas y experimentó con improvisaciones de free-jazz, ballets sobre canciones de moda o coreografiando música de Bertolt Brecht y Kurt Weill.

En 1969, luego de haber ganado el primer premio en el concurso coreográfico de Colonia, asume la dirección del Estudio de Danza Folkwang y comienza su trabajo docente en la Escuela Superior Folkwang.
El misterio de Wuppertal 

Desde 1973 la Bausch dirige su propia compañía, el Tanztheater Wuppertal, que se convirtió en sinónimo de excelencia para el teatro-danza en el mundo. Aunque viaja muchísimo con su ensamble siempre vuelve a la ignota ciudad a orillas del río Wupper. En Wuppertal creó más de 30 coreografías, muchas de ellas en cooperación con instituciones culturales de otros países. Pina Bausch 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. Por ejemplo, en Los Angeles, preparando Nur Du (Solamente tú, 1996), visitó clubes de música salsa, bares de strip-tease, un club de boxeo y un templo budista. Pina Bausch no pretende hacer la réplica exacta de un determinado lugar, sino más bien reflejar las impresiones recogidas por ella y sus bailarines. “No me interesa cómo se mueve el ser humano, sino aquello que lo conmueve”, explica la coreógrafa. 

A pesar del éxito mundial, que le abrió las puertas de todos los grandes teatros, Pina Bausch optó por quedarse en Wuppertal. El dramaturgo alemán Heiner Müller alguna vez dijo que “solamente en la provincia surge la creatividad, no en las grandes ciudades”, corroborando de este modo la opción de la Bausch.

Selección de trabajos

1968

· crea su primera coreografía, Fragment, para el ballet Folkwang, con música de Béla Bartók.
1974

· Fritz. Noche de Danza por Pina Bausch. Música: Gustav Mahler, Wolfgang Hufschmidt. El programa se completaba con La Mesa Verde, con coreografía de Kurt Jooss y Rodeo, con coreografia de Agnes de Mille.

· Iphigenie auf Tauris. Ópera-danza. Música: Christoph W.Gluck.

· Ich Bring Dich Um Die Ecke. Trabajo con música pop.

· Adagio. Fünf Lieder von Gustav Mahler. En diciembre, Großstadt por Kurt Jooss fue agregado a este programa.

· Free-Jazz Improvisations. Coreografía para la Revue Zwei Krawatten, con Detlef Schönenberg y Günter Christmann en los instrumentos. 

1975

· Orpheus und Eurydike. Ópera-danza. Música: Christoph W.Gluck.

· FRÜHLINGSOPFER. Wind von West (Viento del Oeste), Der zweite Frühling (La Segunda Primavera) y Le Sacre du Printemps (La Consagración de la Primavera), tres coreografías de Pina Bausch con música de Igor Stravinsky.

1976

· Die Sieben Todsünden (Los Siete Pecados Capitales) con Los Siete Pecados Capitales de la Pequenia Burguesía y No Tengas Miedo de Bailar. Música: Kurt Weill. Texto: Bertolt Brecht.

1977

· Blaubart. Beim Anhören Einer Tonbandaugnahme von Bela Bartoks "Herzog Blaubarts Burg" (Barbazul-Escuchando una Cinta con la Grabación de “El castillo de Barbazul” de Bela Bartok). 

· Komm Tanz mit Mir (Ven a Bailar Conmigo) [en otra reseña esta pieza está fechada en 1975].

· Renate Wandert Aus. (Renate Emigra). Opereta por Pina Bausch.

1978

· Er Nimmt Sie An Der Hand Und Führt Sie In Das Schloss, Die Anderen Folgen... (Él la Tomó de la Mano y la Llevó dentro del Castillo, los Otros los Siguieron...).Coproducción con Schauspielhaus Bochum.

· Cafe Müller

· Kontakthof

1979

· Arien

· Keuschheitslegende (La Leyenda de la Castidad).

1980

· Ein Stück von Pina Bausch. 
· Bandoneón.

1982

· Walzer. En coproducción con el "Holland-Festival"

· Actuación en el film de Federico Fellini's E la nave va. 

· Nelken (Claveles)

1984

· Auf dem Gebirge Hat Man Ein Geschrei Gehört (Sobre la Montania se Escuchó un Llanto).

1985

· Two Cigarettes In The Dark (Dos Cigarrillos en la Oscuridad)

1986

· Viktor. Coproducción con el Teatro Argentina de Roma

1987

· Ahnen

1989

· Palermo Palermo. Coproducción con el Teatro Biondo de Palermo y Andres Neumann International 

1990

· The Plaint of the Emperess. Film dirigido por Pina Bausch 

1991

· Tanzabend II. Coproducción con el Festival de Otoño de Madrid 

1993

· Das Stück mit dem Schiff. (La Pieza con el Barco).

1994

· Ein Trauerspiel. Coproducción con el Festival de Viena. 

1995

· Danzón

1996

· Nur Du (Sólo Tú). Coproducción con la University of California (Los Angeles), la Arizona State University, la University of California (Berkley), la University of Texas (Austin), Darlene Neel Presentations, Rena Shagan Associates, Inc. y The Music Center Inc. 

1997

· Der Fensterputzer (El Lavaventanas). Coproducció con la Hong Kong Arts Festival Society y el Goethe Institute Hong Kong

1998

· Masurca Fogo. Coproducción con la EXPO 98 Lisbon y el Goethe Institute Lisbon

· Dirige la ópera Herzog Bluebeard's Castle by Béla Barók para el Festival International d'Art Lyrique d'Aix-en-Provence con dirección musical de Pierre Boulez.

· Ein Fest in Wuppertal 25 Jahre Tanztheater Pina Bausch 9.-31. Oktober 1998. Programa con amigos y artistas de todo el mundo como festejo del cuarto de siglo del Tanztheater de Pina Bausch. 

1999

· Dido. Coproducción con el Teatro Argentina de Roma y Neumann Productions 

2000

· Wiesenland. Coproducción con el Goethe Institute Budapest y el Théâtre de la Ville, Paris. 

2001

· Aqua. Coproducción con Brasilia, el Goethe Institut Sao Paulo y Emilio Kalil

· Ein Fest in Wuppertal. Tanztheater Pina Bausch. 12.-28. Oktober 2001.

2002

· Für die Kinder von Gestern, Heute und Morgen.

· Con Cafe Müller y Mazurca Fogo, participa del film de Pedro Almodóvar hable con Ella.
2003

· Nefés. Coproducción con el International Istanbul Theatre Festival y la Istanbul Foundation of Culture and Arts

Selección de premios: 

1958. Premio Folkwang 

1986. Cruz al Mérito de la República Federal de Alemania 

1987. Premio de la Dance Critics Society de Japón 

1993. Medalla Picasso de la UNESCO 

1997. Gran Cruz al Mérito de la RFA, Anillo de Honor de la Ciudad de Wuppertal 

1998. Harry Edmonds Award, International House New York 

1999. Laurea Honoris Causa de la Universidad de Bologna 

2000. Life Time Achievement Award, Istanbul Festival 2000 

2003. Chevalier de l'Ordre National de la Légion d'Honneur, París

FALCOFF, Laura. “Televisión: un Ciclo de Especiales sobre Pina Bausch. Gran Baile de la Libertad”. Clarín (Buenos Aires). Año VII, N° 2558, viernes 4 de abril de 2003. “Espectáculos”.

Los emitirá Canal (á) y reflejan parte del trabajo de la célebre coreógrafa alemana. Incluye Bandoneón, una obra inspirada en Buenos Aires.

A partir de hoy y durante dos viernes más Canal (á) emitirá, como parte del ciclo El Goethe en Canal (á), una serie de programas dedicados a la coreógrafa Pina Bausch en el treinta aniversario de la creación de la Wuppertaler Tanztheater, su célebre compañía. El primero de estos programas está dedicado a Bandoneón, una pieza compuesta en 1980 y presentada en Buenos Aires en 1994. El segundo programa recoge las funciones de Claveles —una obra muy famosa de su repertorio— durante una gira por la India. El tercero es una recorrida cronológica por la obra de Pina Bausch, alternada con entrevistas a ella misma y a algunos de sus bailarines mientras se encontraban en Hong Kong preparando El limpiador de ventanas. 

La extraordinaria artista alemana y su no menos extraordinaria compañía estuvieron por última vez en Buenos Aires en 1994, cuando hicieron apenas dos funciones de Bandoneón en el Teatro San Martín. No podía seguramente sorprender en aquel momento la apabullante cantidad de público que rebasó la capacidad física de la sala Martín Coronado: la fascinación que despierta el trabajo de Pina Bausch excede largamente la de los aficionados a la danza. Cada estreno de una nueva obra —aunque haya sido creada fuera de Alemania siempre es estrenada en Wuppertal— convoca a admiradores de todo el mundo y agota las entradas en el momento en que se ponen a la venta, sin ninguna promoción ni difusión previa.

La obra Bandoneón surgió de la estadía de Bausch y su compañía en Buenos Aires en 1980, de la manera en que la afectó la ciudad y su música en aquella fugaz visita. Posteriormente, a partir de la década del 90, la coreógrafa inició una serie de residencias en diferentes ciudades del mundo. Estas residencias en Palermo, Madrid, Lisboa, Hong Kong, Viena, Los Angeles, fueron el punto partida de otras tantas obras en las que se reflejó la particular percepción de Pina Bausch de la vida de estas ciudades, más que el intento de recrear algunos rasgos característicos.

Del mismo modo, Bandoneón no es una obra sobre el tango ni sobre su manera de bailarlo y quizás ni siquiera sobre Buenos Aires. Los fragmentos que aparecen en el documental que se emite hoy permiten seguramente entender cuál es el mundo sobre el que Pina Bausch habla una y otra vez en su cuantiosa obra: los hombres, las mujeres, el amor, la soledad, el desencuentro.

El documental incluye una conferencia de Pina Bausch organizada por el Instituto Goethe de Buenos Aires durante aquella visita; la conferencia se completa con las respuestas que da la artista a preguntas formuladas por el público porteño. Es una buena oportunidad para observar y escuchar durante un buen rato a una Pina Bausch muy distendida y sorprendida de su propia locuacidad y que provoca la sensación de una rara mezcla de fragilidad y fortaleza. "Es una monja tomando helados, una santa en patines —la definió alguna vez Federico Fellini, con quien trabajó en la película Y la nave va—. Su cara es la de una reina en el exilio. Tanta gracia, tanta brisa nueva sobre la escena, una conmoción." 

Bandoneón. Pina Bausch en Buenos Aires. 1995, 45 min

Pina Bausch entabla un diálogo con el público de Buenos Aires. Luego de la presentación de Bandoneón (1994), obra inspirada en Buenos Aires, la coreógrafa confiesa las emociones que suscitaron en ella y en su compañía la atmósfera y la música de nuestra ciudad. El film muestra la aproximación del Tanztheater al tango a través de fragmentos de Bandoneón. "Una obra austera, adusta, aparentemente bastante inaccesible", comenta Pina Bausch, "pero que, en realidad, esconde una gran ternura." Lo importante es que "la obra permanezca abierta y permita infinitas interpretaciones individuales; que cada espectador se oiga a sí mismo."

Acompañada por miembros de la compañía, la bailarina y coreógrafa reflexiona sobre el valor de la escenografía en sus obras; sobre la apertura lingüística de una compañía viajera e internacional; sobre el por qué de su ausencia sobre los escenarios. Con tanta sensibilidad cuanto humor muestra su colega Ed Kortlandt en una descripción y síntesis inolvidable del proceso de creación de Pina Bausch y de la rutina de trabajo de la compañía

Dirección: Milos Deretich, Gabriela Schmidt, Gabriela Massuh producida por el Goethe-Institut Buenos Aires en formato original Súper VHS

Pina Bausch en la India. 1994, 45 min

En 1994, la célebre coreógrafa alemana presentó su obra Nelken -"Claveles"- en cinco ciudades de la India. El documental da cuenta de su encuentro con la cultura y la ancestral danza sagrada de la India. 

Título Original: "Pas de deux zwischen Indien und Europa: Pina Bausch."

Dirección: Anne Lisel. Producción: arte, Goethe-Institut

El Tanztheater de Pina Bausch. 1998, 45 min

A 25 años de sus inicios, el Tanztheater de Wuppertal, la afamada compañía de Pina Bausch, se encuentra en Hong Kong preparando su obra El limpiador de ventanas (1997). El film se adentra en la rutina de trabajo del grupo, en el proceso de creación, que con frecuencia comienza en los viajes. A la relajada disciplina de recoger impresiones de las diferentes culturas que visitan, siguen luego en Wuppertal su transformación en ideas escénicas y los ensayos. Todo bajo la guía de una observadora minuciosa, de una creadora segura, Pina Bausch, quien con trazo ágil e ironía retrata el mundo actual y, al mismo tiempo lo reinventa. Fragmentos de sus obras, desde Fritz (1974) y Le Sacre du Printemps (1975) a Ven, baila conmigo (1977), Café Müller (1978), Walzer (1982), Danzon (1995), Sólo tú (1996) y El limpiador de ventanas, se alternan con entrevistas. En un documental que más allá de las imágenes, de la cronología de la carrera de Pina Bausch y del relato de los orígenes del Wuppertaler Tanztheater, rescata un tono íntimo del testimonio, de Pina Bausch y de sus bailarines. E indaga en el humor y la melancolía de una compañía talentosa, innovadora, abierta al mundo y a la gente. 

Título original: Das Tanztheater der Pina Bausch. Dirección: Christiane Gibiec. Producción: WDR, Goethe Institut

“Pina Bausch Elaborará un Proyecto Coreográfico bajo la Dirección de Irene Papas”. Europa Press, 29.12.2003.

La coreógrafa alemana Pina Bausch, que recibirá esta tarde el Premio Mundial de las Artes 2003, elaborará un proyecto coreográfico bajo la dirección de Irene Papas, para la Nave de Sagunto (Valencia), según avanzó hoy la secretaria autonómica de Cultura, Consuelo Ciscar, durante la presentación del Consejo Mundial de las Artes en el Monasterio de Santa María de la Valldigna. Bausch, que asistió como invitada a la sesión del Consejo Mundial de las Artes, mostró su satisfacción por el galardón conseguido, y dijo que era un "honor" recibir este premio en un marco tan "increíble" como el Monasterio de la Valldigna. Asimismo, agradeció la confianza que el jurado ha tenido hacia su persona, "y no sólo por recibir" el premio, sino "por lo que han significado muchas de las personas que integran este consejo, en mi trayectoria". La sesión constitutiva del Consejo Mundial de las Artes tuvo lugar hoy en el Monasterio, con José Vidal Beneyto a la cabeza, que fue nombrado por unanimidad presidente de este consejo. Las vicepresidencias recayeron en la directora teatral griega Irene Papas y en la secretaria autonómica de cultura Consuelo Ciscar, actuando como secretario Juan Bria y como vocales el director de cine José Luis Borau, el artista plástico Guillermo Solana y el diseñador Alberto Corazón.

El Consejo Mundial de las Artes, constituido bajo el patrocinio de la UNESCO, será, según señaló Consuelo Ciscar, "un escenario permanente de intelectuales y artistas de reconocido prestigio mundial para propiciar un foro que auspicie el análisis y la reflexión sobre la importancia de la creación y el pensamiento, en un marco de pleno ejercicio de la libertad como fundamento del progreso de la sociedad".

El nuevo Consejo Mundial de las Artes está integrado por 44 miembros, de los cuales siete son patronos natos de la Fundación de la Comunidad Valenciana Consejo Mundial de las Artes, siete corresponden a la coordinación temática del Encuentro Mundial de las Artes que dirige el mismo José Vidal Beneyto y el resto, treinta, son personalidades del mundo de la cultura de prestigio internacional, que se han configurado en las áreas de Arquitectura y Diseño, Artes Plásticas, Cine, Danza, Teatro y Música. Así, entre estas personalidades se encuentran Santiago Calatrava, Adolfo Aristarian, Sydney Pollack, Nacho Duato, Plácido Domingo y Melislav Rostropovich, entre otras.

Arte

El presidente del Consejo, José Vidal Beneyto, señaló en su intervención que "el disfrute del mundo del arte es una fuente de placer, tan grande o incluso mayor que otros placeres como el comer o el hacer el amor". Vidal Beneyto remarcó la importancia de los medios de comunicación en transmitir el valor y la estima hacia el arte y la cultura "porque no sólo reflejan la realidad, sino que hoy en día llegan a ser productores de realidad". Dijo, asimismo, que la utilización y experimentación de la cultura está disminuyendo, en parte porque la gente "vive al dictado de los medios". Abogó también por que se rompa con la visión tremendista de la comunicación y que "se informe de las cosas positivas que tienen lugar". Además, lamentó, los jóvenes, van a la escuela "a sacarse un título" pero no aprenden el amor a la cultura y el arte.

Danza

Por su parte, la secretaria autonómica de Cultura, Consuelo Ciscar, destacó la figura de la "genial" coreógrafa Pina Bausch. Asimismo, señaló que la Generalitat Valenciana tiene un compromiso especial con la danza por medio del Centre Coreográfico, "expresión y promesa de futuro para cientos de bailarines y bailarinas que siguen un plan de trabajo, obteniendo el reconocimiento de talentos como Alicia Alonso o Mijail Baryshnikov".

CARRIÓN, Adriana M., PETRUCCELLI, María Rosa. “Aproximaciones del Espectáculo Porteño de los Noventa al Cancionero Popular Urbano”

Al repasar la cartelera teatral porteña de la última década, encontramos una cantidad creciente de espectáculos cuyos títulos aluden -de una u otra manera- al tango. La diversidad de propuestas escénicas que ofrece este panorama abarca todo el espectro estilístico: desde la caricatura y el estereotipo a la captación de la esencia tanguera. No hemos tenido ocasión de ver la totalidad de los espectáculos; no obstante, el hecho mencionado parece indicar una tendencia de nuestro teatro a recuperar el tango. 

Esta situación abre una serie de interrogantes: 

¿Qué sucede con este fenómeno que, desde distintos ámbitos artísticos, ha estado tomando vuelo y pareciera no tener límite? ¿Se trata de una moda? ¿Hay una indagación por el ser nacional, o es sólo un espejismo de la tan mentada posmodernidad? ¿Estuvo el tango siempre latente en el imaginario colectivo y agazapado a la espera del momento propicio para irrumpir en la escena?

Sería osado dar respuestas, de un modo taxativo, a cada una de estas preguntas dada la complejidad del tema. Lo que nos proponemos es acercarnos a aquellos factores que han ido cimentando este resurgir del tango. Factores que tienen que ver con necesidades artísticas y/o socio-culturales como son: el expresarse a través de un determinado lenguaje que el tango permite por medio de su música, su danza y su canto; la necesidad de volcar hacia afuera un sentimiento que podría tener que ver con la permanente búsqueda de la identidad ciudadana. 

Frente a las imposiciones de un mundo globalizado, es creciente el interés por una música y un baile que tienen que ver con lo local, con lo nuestro, y, paradojalmente, estas expresiones se erigen en pródigos elementos apropiados a nivel internacional.

Diversas son las teorías que se esgrimen sobre este "auge" del tango. Hay coincidencia en señalar una mirada dirigida a París y a Broadway, es decir, a los centros de los acontecimientos culturales y artísticos con resonancias internacionales; a un cierto "cholulismo" de importar aquello que tiene éxito en el exterior, y que, en realidad, primero se exportó y vuelve para producir la revalorización de una "expresión cultural propia".

Sea como fuere no podemos dejar de mencionar en este resurgir al espectáculo Tango Argentino, de Claudio Segovia y Héctor Orezzoli, que los especialistas coinciden en señalar como desencadenante del renovado interés internacional por el tango. En 1983 se presentó en París y produjo una innovación respecto de los espectáculos que se presentaban en el exterior: las parejas de profesionales que integraban el elenco se habían formado en la "milonga porteña". Se quebraba la imagen del bailarín acrobático, se empezaba a descubrir una forma y una esencia.

Por los 80 y en otros ámbitos europeos, coreógrafos como Oscar Aráiz en Suiza y Pina Bausch en Alemania creaban sendas composiciones: Tango y Bandoneón (esta última estrenada en Buenos Aires en 1994) que incursionaban en el cancionero popular urbano. Tango con la fusión de la danza teatral y la danza popular. Bandoneón, espectáculo en que la música de tangos tradicionales creaba una atmósfera que se percibía como una comunión, a través de una infinita gama de abrazos entre hombres y mujeres, similar a la que podría suceder en cualquier "milonga".

El cine no ha estado ajeno a este auge tanguero. De la mano de Fernando Solanas, en una coproducción franco-argentina, se conoció Tangos/El exilio de Gardel (1985). Una "tanguedia" (como la definió su director) en la que se conjugan lo esencial del tango, su música, el mito de Gardel, y el desgarramiento de aquellos que padecieron el exilio durante los años funestos de la Argentina. La temática del tango se profundiza en su película Sur.

Más recientemente fueron variados los intentos de acercarse al tango desde la imagen fílmica tanto a nivel nacional como internacional: Al corazón de Mario Sábato, El Gardel que conocí de Eduardo Morera, la remake de Perfume de mujer, en la que Robert De Niro baila un tango, Evita de Alan Parker, La lección de tango de Sally Potter y Tango de Carlos Saura. Algunos cineastas concuerdan en señalar que la música y el baile del tango despiertan emociones básicas en el ser humano que permiten conjurar los demonios de la desesperanza.

Muchos investigadores coinciden en destacar que el tango "volvió por los pies". Es un fenómeno verificable que los jóvenes (en jeans y zapatillas) se han acercado tímidamente a los lugares que en décadas anteriores eran considerados reductos de "nostálgicos". Este fenómeno socio-cultural de la recuperación de esta expresión popular urbana, a nivel teatral, se puede constatar en las carteleras porteñas.

Este hecho se podría interpretar de manera que el tango vuelve por sus fueros a recuperar su espacio en la escena ciudadana; fueros absolutamente legitimados con solo echar una mirada a la época de oro del teatro argentino.

Consolidado el teatro argentino, a fines de la primera década de este siglo, con el estreno de Los dientes del perro, sainete de José González Castillo y Alberto Waisbach, y la interpretación a cargo de Manolita Poli de "Mi noche triste", al decir de Luis Ordaz "se inicia la nueva etapa del tango en su conjugación más completa de música y canto. Es el encuentro decisivo que hará inseparables por varias décadas, al sainete del tango...".

Aquí cristaliza el romance del teatro argentino con el tango que a través de los años y atravesando diferentes alternativas llega hasta la actualidad en que esta relación toma un nuevo vigor.

A partir de los años 30, según Ordaz, "el sainete decae y se detiene por el abuso de una comercialización desaforada que lo bastardea, mientras el tango evoluciona al ir encontrando poetas y los compositores con talento que lo nutren y renuevan hasta llegar hasta nuestros días". Mientras el sainete se agota "el tango se revitaliza ... y se ve incluido... en otros géneros o especies de teatro capitalino".

En Un guapo del 900 (estrenado en 1940), Luis Ordaz encuentra un nuevo paradigma de la relación -"música, ámbito, encarnación, referencia"- entre el tango y el teatro. A partir de este hito, en su capítulo "El tango en nuestro teatro de las décadas más recientes", indica cuatro líneas o modalidades diferentes que conforman un andamiaje válido y punto de partida para analizar esta relación. Incluimos leves modificaciones para ampliar su alcance ante el fenómeno de la diversidad en la teatralidad porteña de fin de milenio.

Las líneas que menciona Luis Ordaz son las siguientes:

"1) El autor recurre al tango (ya conocido u original) para ubicar, describir o subrayar tiempos y climas peculiares de la acción dramática (sainete, comedia, drama, etc).

2) Los tangos van hilvanando cuadros o escenas (que tienen que ver con ellos).

3) Abarca la "revista porteña", las comedias y las comedietas musicales (con mucho de sainetes líricos), las óperas y operitas, el ballet y las pantomimas.

4) Se conjugan el tango y sus vivencias a través de personajes o prototipos, de ámbitos y conflictos que caracterizan y definen el 2x4.".

Como se puede apreciar esta clasificación no es rígida, en tanto permite abarcar un panorama de creciente diversidad en lo estético y lo generístico hacia mediados de los ochenta en que el autor presenta esta propuesta.

Hemos podido comprobar al analizar esta ultima década que esta tendencia se ha convertido en el rasgo que caracteriza al espectáculo porteño en general, y en particular a la relación entre teatro y tango. De manera tal que es necesario ampliar esta clasificación hacia una zona de hibridación en la que hallan su espacio numerosos espectáculos que se caracterizan por el cruce de géneros y estéticas, como por ejemplo, Postales Argentinas, Recuerdos son recuerdos y manifestaciones escénicas que pueden ser encuadradas bajo la denominación amplia de teatro-danza. Que a su vez abarca desde espectáculos como Boquitas pintadas de Oscar Aráiz y Renata Schussheim, La tarde cae sobre una mesa de Ana María Stekelman, Hermoso día de Vladimivsky y Pasik, Una noche de tango de Zotto y Plebs hasta las producciones de grupos como Los Tangueros y Zapatos Rojos, en que la relación teatro-danza ofrece diversas variantes.

A fines de los ochenta Postales Argentinas de Ricardo Bartis se constituye en un espectáculo emblemático abriendo la década siguiente con una tendencia desacralizadora de los grandes mitos de la porteñidad. 

Se presenta como un "sainete de ciencia-ficción": géneros y estilos se mezclan; se cruzan el homenaje a los comediantes del pasado con una mirada crudamente irónica sobre temas como la madre, el amor, la creación literaria, el tango, la identidad. Postales Argentinas muestra los grandes mitos nacionales de un país que, "en el 2000 también", seguirá siendo fiel a su idiosincracia y a la repetición de sus errores históricos. 

Hacia finales de esta década, Recuerdos son Recuerdos evidencia un cruce con la etapa pionera (de Manuel Romero) del cine argentino, que paradójicamente se seguía apoyando en códigos propios del teatro. Si Postales Argentinas es un brochazo grueso y descarnado, Recuerdos son Recuerdos constituye una pincelada de fina ironía sobre los arquetipos del espectáculo porteño.

Esta diversidad de miradas sobre la tanguidad constituye una muestra de la variedad de aproximaciones a una recuperación del tango como expresión cultural propia. 

Más allá de lograr despejar las causas de la reapropiación del tango por el teatro, los interrogantes quedan abiertos. Lo que resulta claro es la necesidad de indagar en los rasgos culturales que definen al porteño, manifestados en el imaginario del cancionero popular urbano.

Nos atrevemos a señalar como desencadenante de esta necesidad la opinión de Juan Carlos Copes que transcribimos: "Ese juntarse de cuerpos que expresa -hasta grotescamente- la necesidad del abrazo, la necesidad de no estar solo, el escapar al viento de las guerras, a la esclavitud, a las miserias y dolores propios de los impotentes para cambiar destinos".

Frente a la cibernetización de las relaciones humanas, el cancionero popular urbano vuelve a ofrecer un lenguaje apto para que los creadores y artistas puedan expresar la particular forma de ser de los porteños, aunque no puedan cambiar destinos.

Pina Bausch en la India. Claveles
El "teatro-danza se ha convertido en tal arqueología de maneras de la vida. ¿El gesto, el movimiento y el espacio son elementos de una estética de los límites de esa travesía, que intenta desarrollar una nueva manera de percibir, en oposición a los mundos confeccionados por imágenes que tratan de forzar nuestros modos de pensar?". (Inge Baxmann, 1990)

En 1994, la célebre coreógrafa alemana presentó su obra Claveles en cinco ciudades de la India; el documental da cuenta de su encuentro con la cultura y la ancestral danza sagrada de la India, del Tanztheater de Pina Bausch, su rutina de trabajo y el proceso de creación, que con frecuencia comienza en los viajes. A la relajada disciplina de recoger impresiones de las diferentes culturas que visitan, siguen luego en Wuppertal su transformación en ideas escénicas y los ensayos. Todo bajo la guía de una observadora minuciosa, de una creadora segura, Pina Bausch, quien con trazo ágil e ironía retrata el mundo actual y, al mismo tiempo lo reinventa. 

Teatro Danza: Teatro de la Danza

Esta denominación se ha utilizado cada vez más en Occidente especialmente en la última década. Fue restablecido por un grupo de coreógrafos alemanes contemporáneos -tales como Pina Bausch, Gerhard Bohner, Reinhild Hoffmann, Hans Kresnik, y Susanne Linke- a principios de los años 70. 

El teatro contemporáneo alemán de la danza realiza fragmentos de la lengua, la danza y el teatro, incluyendo las diversas posibilidades del movimiento -funcionales, técnicos, diarios, teatrales, ilustrativos, etc.- obrando recíprocamente con diversas formas del arte. Hoy, los coreógrafos utilizan mundialmente el término para describir funcionamientos más allá de ajustes convencionales de la danza o del teatro, usando diversos medios para romper expectativas y abrir la opinión de las audiencias. 

Interrumpido por la Segunda Guerra Mundial y el Nazismo, el teatro alemán de la danza se inicia con el austro-hungaro Rudolf von Laban (1879-1958) en los tempranos años veinte. Laban utilizó el término 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. 

Desde que las teorías de Laban presentaron pensamiento-sensación-actuar integrados en danzas significativas, comprensibles, el teatro contemporáneo de la danza ha propuesto una identidad humana hecha de fragmentos y significada por las rupturas de la danza tradicional. Tales características refieren a la estética y a la actitud moderna y postmoderna. Pero un nuevo siglo exige otros acercamientos cada vez más relacionados a términos tales como multiculturalismo, interculturalismo y transculturalismo y así las culturas tradicionales han ganado una atención especial. 

¿Puede Pina Bausch ser considerada la madre de esta tendencia? El teatro contemporáneo alemán de la danza, ha explorado en ese sentido. Ha desarrollado investigaciones en sitios en torno al globo, incluyendo la India (1994) y el Brasil (2000). De nuevo a Wuppertal después de que su viaje indio, sus bailarines -originalmente de más de diez diversos países de casi todos los continentes- tuvieron clases de danza india clásica por alrededor de medio año, como parte de su entrenamiento técnico diario. 

Si las tradiciones, si “... el significado no se descubre, excavando la profundidad oculta del pasado, éste no necesita ser insertado en nuevas formas para ser contemporáneo.   

El pasado está ya presente en el futuro de una tradición, en el flujo de la exploración y del desarrollo de sus propios principios en diversos cuerpos y lugares. La interacción natural e inevitable entre la tradición y el progreso se contiene en el refinamiento de una tradición. 

Acerca de Nelken (Claveles)

Estreno: 30 de diciembre de 1982 

Bausch señaló una vez que el inicio de la década de 1980 fue un tiempo en que se concentró en el mundo y nuestro miedo por la violencia y el desastre. En Claveles, el performer juega de manera creciente juegos infantiles viciosos mientras es vigilado por guardias y perros. Desde mediados de esa década, Bausch ha creado un numero de trabajos inspirados por lugares en los que su compañía ha pasado un tiempo recopilando información.


En Claveles, Bausch mira de manera indiferente dentro del ojo de la violencia. Utilizando veintiún bailarines y cuatro dobles, la danza incluye una escena en la que una fila de bailarines, hombro con hombro, dan un paso tras otro, aplastando con su marcha las flores que cubren el piso (...) Utilizando técnicas de repetición y monotonía, los bailarines brillan estoicamente en lo brutal y lo licencioso. (...)

Intentar traducir la audacia y el impacto abrumador de Nelken de Pina Bausch es como intentar describir la visión de un fantasma detallando su aspecto. Uno podría decir: se trata de una escena cubierta por completo de claveles rosados donde una muchacha, casi desnuda, camina a través llevando un acordeón. O, visualice a grupos de hombres saltando como conejos alrededor de este campo hermoso vestidos de señoras, a pesar del Alsaciano que vigila los límites y del burócrata que intenta comprobar sus pasaportes. O, un hombre solo expresando en lenguaje sordomudo las palabras de El Hombre que Amo de Gershwin. Pina Bausch aborda así lo miserable y lo fotografía; sus elocuciones son tan mágicas, que resulta una sorpresa ver cómo todo lo torna lírico y divertido -y cómo logra hacerle encontrar su vía hacia el subconsciente. (Marrón De Ismene. El Telégrafo. 4 de septiembre de 1995)

“Con todo su humor (y hay una dosis considerable), los ‘claveles’ preguntan cómo es posible el amor en el mundo en el cual vivimos. La vista ocasional de dos pastores alemanes en patrulla con sus perros amaestrados,  es una de las demostraciones metafóricas más directas posibles de Srta. Bausch. El motivo del mundo como estado de policía nunca se pierde en la obra. En varias ocasiones, un oficiante ubicuo de policía secreto pide a los actores mostrar sus pasaportes oficiales. Agregue cuatro profesionales especialistas que entre sus negocios incluyen saltar hacia abajo desde dos andamios altos, y un elemento deliberadamente inquietante aparece. Constantemente la mezcla de siniestro y suave.” (Ana Kisselgoff. Times (New York). July 7th, 1988)

 
“Los ejemplos del abuso autoritario son arrojados a nuestra cara. Los bailarines experimentaron una humillación ritual, sometidos como internos del campo de concentración a degradación tras degradación. Secuencias angustiantes de una violencia infligidas a sí mismos, mientras otros se retuercen de horror. Sí, hay una perversa fascinación en mirar cómo Bausch empuja a su valiente troupe. Y admiración indudable verificando su extraordinario control físico y mental. El humor, cuando llega, es inesperado, eficaz, pero lo que en Nelken es más grato y gratificante son los juegos de participación con la audiencia, los ejercicios del drama adolescente; la histeria vocal; los cambios frecuentes de traje.” (Debra Craine. Times (London) September 5th, 1995.

ALMODÓVAR, Pedro. “Intimidad y Espectáculo”

http://www.clubcultura.com/clubcine/clubcineastas/almodovar/hableconella/intimidad.htm
Hable con Ella cuenta una historia íntima, romántica y secreta, salpicada de unidades independientes y espectaculares. Me refiero, además de las corridas de toros y de la inclusión de Amante Menguante, a la colaboración y presencia de Caetano Veloso, el cual canta en directo Cucurrucucú paloma, a Pina Bausch, coreógrafa de Cafe Müller y Masurca Fogo, piezas con las que empieza y termina la película. También me gustaría agradecer la vuelta al escenario de Cafe Müller de Malou, miembro del original Wuppertal Dance Theater, actual profesora de sus alevines, y que por pura generosidad volvió a revolcarse por el escenario para mayor emoción de todos.

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. Sin olvidar el "principio de los suspiros", el cual he tenido que dosificar por cuestiones narrativas, me refiero al principio de la pieza:

Sobre un escenario diáfano aparece una mujer (Ruth Amarante) con la melena suelta y un vestido de flores hasta los pies. Coge un micrófono tipo años 70 y se lo acerca a la boca. Da la impresión de que va a ponerse a cantar o a hablar, pero no hace nada de eso. Después de llenar sus pulmones de aire en un silencio lleno de suspense, emite un largo y hondo suspiro. Al que seguirá otro suspiro... y otro.

Masurca Fogo se inicia con la tristeza de Benigno ausente (los suspiros) y reúne a la pareja superviviente (Marco y Alicia) alrededor de una misma emoción bucólica: varias parejas bailan en el campo al ritmo de una mazurca caboverdiana, acompañados también por el sonido de una pequeña cascada de agua que nace como un milagro de la hierba en su esplendor.

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.
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� Véase el sitio oficial de la artista y su compañía: � HYPERLINK "http://www.pina-bausch.de" ��www.pina-bausch.de�


� � HYPERLINK "http://www.no-solo-goethe.om/detail.php?id=78" ��www.no-solo-goethe.om/detail.php?id=78�


� En 1974 se inicia su trabajo en colaboración con el diseñador de vestuario y escenográfo Rolf Borzik.


� A la muerte de su colaborador Rolf Borzik, en 1980 realiza su primer trabajo en colaboración con el vestuarista y escenógrafo Peter Pabst Ese año conoce en Chile a Ronald Kay, poeta, profesor de estética y literatura en la Universidad de Chile. En septiembre de 1981 nace Rolf Salomon, hijo de ambos.


� Véase la página sobre Pina Bausch creada y editada por Mimi Tashiro, bibliógrafa musical de la Stanford University. � HYPERLINK "http://www.prelectur.stanford.edu/lecturers/bausch/" ��www.prelectur.stanford.edu/lecturers/bausch/�





