Escenificación de la danza tradicional mexicana. 

Entre el daño y la responsabilidad.

Un cuestionamiento ético y político sobre la escenificación
. 
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Por Alfonso Loranca

Introducción.

El presente trabajo expone una reflexión sobre la escenificación de la danza tradicional mexicana. Ésta se encuentra cimentada en la preocupación -para quien esto suscribe- en la usencia de compromiso ético y político por parte de coreógrafos, maestros de danza folklórica, divulgadores culturales y empresarios de compañías de danza que entre sus actividades está la de escenificar la danza tradicional. 

Articulándola a otras técnicas, expondremos nuestro punto de vista sobre su impacto negativo. 

Desde nuestra lógica es fundamental situar dicha problemática sobre el terreno de lo que nombramos “cultura occidental” y cómo situamos a la danza tradicional en este contexto. 
La articulación resulta “espinosa” porque las otras técnicas utilizadas en la danza folklórica como vehículo para escenificar la danza tradicional son producto de la cultura occidental y la danza tradicional es el resultado de un proceso de construcción identitaria de cada uno de los grupos sociales que conforman el amplio mosaico cultural de nuestro país. 

Desde esta óptica, pensamos que la danza folklórica tendría que construir criterios para la escenificación, enseñanza y divulgación de la danza tradicional. Criterios de los que somos responsables los agentes que conformamos el campo. 

El contexto. 

Dos referentes obligados son el tamiz para mirar la articulación entre danza tradicional y otras técnicas: el primero de ellos corresponde al debate modernidad vs posmodernidad y su impacto en el ámbito de lo social y de lo cultural; y el segundo determinado por este en términos de la erosión de lo que se denomina “cultura occidental”. 

Debate modernidad vs posmodernidad: arena sobre la cual problematizar dicha articulación. 
Es necesario señalar que la caracterización que a continuación se enuncia puede ser discutible, sin embargo, afirmamos que recoge los rasgos más importantes para sentar las bases sobre las cuales, en el contexto actual, poder hacer una revisión crítica sobre la incorporación de otras técnicas al momento de escenificar a la danza tradicional, con miras a contar con una primera aproximación sobre sus impactos. 
El proyecto moderno se caracterizó por sostener los ideales promulgados por la revolución francesa: igualdad, fraternidad y progreso. Situando a la razón como motor que nos conduciría a la realización plena. 

Así lo expresa Christine Buci-Glucksmann citado por Urdanibia “la modernidad como proyecto universalista de civilización descanso sobre el optimismo de un progreso tecnológico ineluctable, sobre un sentido seguro de la historia y sobre un dominio racional y democrático de un real entregado a diferentes utopías revolucionarias de un futuro emancipado. (Urdanibia, 1990: 44).
Dos elementos son fundamentales, la idea de progreso y la de un sentido seguro de la historia. 
La idea de progreso es constitutiva de este proyecto. Si la historia tiene un sentido progresivo es evidente que tendrá más valor lo que es mas avanzado en el camino hacia la conclusión, lo que esta mas cerca del final del proceso. Ahora bien, para concebir la historia como realización progresiva de la humanidad autentica se da una condición, que se le pueda ver como un proceso unitario. Sólo si existe la historia se puede hablar de progreso (Vattimo, 1990: 10) Es decir, una sola historia, la historia de occidente, la historia del eurocentrismo
. 

La modernidad deja de existir cuando a la luz de las condiciones materiales de existencia imperantes en el contexto actual, la idea de historia unitaria ya no es posible mantenerla. La posmodernidad aporta elementos para sostener esta hipótesis. Caractericemos algunos de sus rasgos en voz de algunos de sus defensores: Lyotard
 y Vattimo
. 
Para Lyotard, “la posmodernidad designa el estado de la cultura después de las transformaciones que han afectado a las reglas de juego de la ciencia, de la literatura y de las artes a partir del siglo XIX”. La posmodernidad es la desvalorización de las grandes cosmovisiones. Lyotard sostiene que es el fin de los metarrelatos.

Por su parte, Vattimo alude a la “pérdida del fundamento”, “pérdida del centro”. Reconoce que la toma de conciencia de que no hay estructuras, ni leyes, ni valores estables, produce un sentimiento de “desencanto” (Vattimo, 1991: 194).  “Posmoderna es la época en la que no se puede ya pensar la realidad como una estructura sólidamente anclada en un único fundamento”. (Vattimo, 2003: 13).  
Si como expresa Lyotard la posmodernidad es el fin de los metarrelatos y Vattimo apunta hacia la pérdida del centro; la idea de una historia unitaria, de una cultura occidental, de una cultura universal se desdibuja y se nos revela en mito. Frente a este escenario nos enfrentamos a la irrupción de las diferencias. 

“Una vez desaparecida la idea de una racionalidad central de la historia, el mundo de la comunicación generalizada estalla como una multiplicación de racionalidades locales, minorías étnicas, sexuales, religiosas, culturales o estéticas. Que toman la palabra y dejan de ser finalmente acallados y reprimidos por la idea de que existe sólo una forma de humanidad verdadera digna de realizarse, con menoscabo de todas las peculiaridades, de todas las individualidades limitadas, efímeras, contigentes.  (Vattimo, 2000: 17).
Irrupción de las diferencias y de la sociedad de la comunicación en el pensamiento de Vattimo y su impacto en el campo de la danza folklórica. 

Tras el fin de una racionalidad central de la historia, la irrupción de la sociedad de la comunicación y de las diferencias, Vattimo nos ofrece una posibilidad profundamente productiva para problematizar nuestro campo.  
El autor sostiene que lo posmoderno tiene un sentido y éste está ligado a que vivimos en una sociedad de la comunicación generalizada, sociedad de los mass media, elemento que la deja totalmente expuesta mostrando su enorme complejidad y caos. 
Con la aparición de los distintos medios de comunicación masiva, han salido a luz una serie de Weltanschauungen –en alemán- concepciones del mundo antes desconocidas. Concepciones ligadas a los “otros”, a las diferencias que comienzan a tomar la palabra. 
Con este proceso de “tomar la palabra” comienza el transito de desmitificación de la cultura occidental. Afirmamos que este inicio de desmitificación impacta a la noción de arte occidental, categoría hegemónica en el periodo moderno, donde lo único considerado como artístico es lo verdaderamente bello y estético. Lo que puede ser mostrado y exhibido en los grandes museos y galerías; en grandes escenarios y que interpela sólo a un pequeño sector con elevado capital cultural. 

La erosión del concepto de arte occidental abre posibilidades inéditas para otro tipo de arte –arte folklórico- que en la modernidad jamás alcanzaría un status mayor y al que históricamente se le ha visto con menosprecio.

Fuertemente vinculado a grupos minoritarios, el arte folklórico junto con el estallamiento de las diferencias en el contexto social, traza un camino que nos obliga a categorizar el arte desde una perspectiva incluyente, abierta, inacabada y contingente.  

Si asumimos que cada una de las diferencias tiene el legítimo derecho a “mostrarse”, el mostrarse implicará inevitablemente la necesidad de “nombrarse” De manera indirecta, obliga a los sujetos que gozaban ya de visibilidad social a iniciar un ejercicio por nombrarlas. Este juego entre autonombrarse y nombrar a los otros, asumirse y asumir la forma en que somos nombrados, para el caso que nos ocupa es central y es la arena desde donde debemos pensar la forma como nos posicionamos frente a la danza tradicional al momento de escenificarla. 
Hacia la construcción de una noción de escenificación. 
Nos parece obligado en primer término referirnos conceptualmente a la categoría de escenificación. En el campo de la danza con bastante regularidad la acción de escenificar ha carecido de un marco de interpretación y solo ha respondido a la mera intuición de realizar la acción. En otros casos, la intuición se ha visto impactada por una incipiente aproximación conceptual de la noción de escenificación utilizada en el campo teatral, es decir, a la utilización del espacio escénico donde se desarrolla una acción dancística, en ocasiones teatral. 

Sin embargo, la escenificación de la danza tradicional
 exige su propia especificidad en donde puedan recuperarse los distintos elementos que la conforman. Profundamente vinculada a la noción de espacio, la escenificación de la danza tradicional representa un reto para los coreógrafos.  

Sobre la noción de espacio, espacio escénico y escenificación. 

Un elemento común a estas tres herramientas alude al espacio concebido como un lugar, como lugar físico –topos-. Sin embargo, para el fin que perseguimos, recuperamos la noción propuesta por Gómez Sollano
 cuando se refiere al espacio como “campo de significación que los sujetos construyen simbólicamente y dotan de sentido, rearticulando, organizando o estructurando diversos significantes en torno a un punto nodal precariamente constituido”. (Gómez Sollano, 2003: 97).


En este sentido, la transición de espacio como lugar físico a espacio como campo de significación potencialmente es de mayor productividad porque el escenario condensa una multiplicidad de significados dirigidos hacia el espectador. Siendo este central porque el espacio escénico conjuga una relación obligada entre artista/espectador
. 


La escenificación parte entonces de este elemento que Gómez Sollano nombra como punto nodal el cual articula el torrente creativo del coreógrafo. El punto nodal estaría representado por esta idea primaria que detona los elementos que configurarán la propuesta escénica, fortísimamente vinculada a la realidad que se desea mostrar, la escenificación es la subjetividad misma del coreógrafo expresada escénicamente y concretada por los bailarines. 

Daño o responsabilidad. Dos opciones a elegir al momento de escenificar. 

Como señalamos con anterioridad. La escenificación se encuentra fuertemente vinculada a la realidad que se desea mostrar. La complejidad que envuelve a la escenificación de la danza tradicional radica en la multiplicidad de elementos que la conforman “las danzas reflejo de la memoria histórica local de cada una de las comunidades, son también relato de las relaciones con el medio social, con su ambiente natural, de las relaciones interpersonales y de sus devociones particulares que concretan vía los movimientos todo un bagaje cultural en constante movimiento, jamás estático y lineal” (Loranca, 2010: 7)


Vislumbramos así dos posibilidades al menos al momento de escenificar: el daño o la responsabilidad. 

Sobre el daño. 

El daño, forzosamente se encuentra vinculado a la articulación de elementos técnicos provenientes de la danza contemporánea o de otras técnicas producto de la cultura occidental. Su incorporación parte de la lógica de magnificar los movimientos, de engrandecer los gestos y hacerlos finos.

Esta incorporación dibuja de manera perversa el producto cultural de las comunidades de nuestro país. Este es el daño. Una fotografía, que simula una realidad dada a partir del flashaso y su transición al papel, recupera lo más fielmente posible sus elementos. No es la realidad misma, pero se acerca a ella. 


El elemento perverso que señalamos es cuando la fotografía que deseamos mostrar, en realidad muestra otra cosa y esa imagen comienza a cobrar significados en quien la mira -el espectador-,  configurando una serie de representaciones sobre un hecho, el cual, en realidad, no existe porque ha sido severamente manoseado por la creatividad del coreógrafo al momento de escenificar. 


Este manoseo borra el significado real de la danza atribuyéndole muchos otros que la van constituyendo como un “significante vacio”, es decir, puede significar tantas cosas y eso conduce a que quede vacía, sin significado. 


Ante este escenario, el riesgo más revelador que corren los productos culturales, es lo que Baudrillard nombra como “muerte de lo real” vía la simulación. Parafraseándolo señala “La simulación trata de la generación de modelos de algo real que no tiene origen ni realidad… la simulación corresponde al cortocircuito de la realidad y su reduplicación a través de signos… la simulación es infinitamente dañina, puesto que siempre está sugiriendo.” 


Significar la escenificación de la danza tradicional como una “simulación” en términos Baudrillardeanos, entonces nos enfrentaríamos a la muerte de lo real, es decir, a la muerte de la danza in situ, porque la simulación estaría constituyéndose como realidad para quien la mira
. 

Auschwits, un escenario presente en nuevas formas de representación: genocidio simbólico.   

Aún más peligroso que la muerte de lo real. La simulación se reproduce construyendo simulaciones de la simulación. Nos enfrentamos a una cadena cada vez más grande e interminable de eslabones que simulan. Vivimos en la cultura de la simulación. Simular se está constituyendo como una práctica cotidiana y legitimada que tiene un costo mayor. Si como sostuvo el proyecto moderno el ideal de hombre europeo borró a los “otros” clasificándolos como “primitivos y atrasados” en el camino hacia el progreso y, paradójicamente, este hecho se volvió en su contra –Auschwits-; este dibujar de manera perversa los productos culturales de las comunidades nos remitiría a este evento, a la revitalización de un Auschwits en el plano simbólico. 
Sobre la responsabilidad

Responsabilidad se presenta como la otra opción el momento de escenificar. Responsabilidad implica “responder”, responder por  alguna cuestión, asumir el/los impactos de una decisión. 


La escenificación es una decisión a la vez que un compromiso ético y político. Decisión porque necesariamente habrá una multiplicidad de impactos en distintos niveles y sujetos. En sus agremiados, en los espectadores, en las comunidades de quienes sean tomados los productos culturales. Decisión porque implica tomar una opción sobre otras asumiendo que la elección hecha es la mejor que las que dejamos de lado. 

Compromiso ético porque escenificar es una forma de nombrar, de nombrar a los otros. Si la escenificación es la subjetividad misma el espacio para la interpretación debe ser el menos.

Político, porque siempre se asume una posición de manera consciente o no. La falsa neutralidad es una de ellas. Podemos escenificar simulando y con ello anular las diferencias culturales y sus distintas formas de entender el mundo ó escenificar incluyendo estas diferencias, no con el ánimo de la buena voluntad, sino a razón de que todos tenemos el legitimo derecho a ser reconocidos.  

Responsabilidad entonces, implica nombrar cuidadosamente a las danzas. Nombrarlas atendiendo sus textos, velando sus sentidos y significados, cuidando sus intenciones. Conlleva responsabilizarse generacionalmente, asumiendo que somos sujetos en la contingencia y que debemos concientizarnos de nuestro papel y paso históricos. 

Despojarnos de la vanidad suponiendo que por contar con credenciales estamos autorizados y tenemos autoridad de tomar y usar los productos y hacer con ellos lo que la imaginación dicte. Nuestra posición jamás afirmaría a realizar “danza antropológica”. Vislumbrarla así revelaría miopía. Sin embargo creemos firmemente en la capacidad del coreógrafo por problematizar la realidad vista y recuperar como en una fotografía sus rasgos más importantes y ponerlos en escena. La escenificación de la danza tradicional es tan cercana a la labor de un artesano, el creativo debe contar con la suficiente habilidad para tramar y urdir: espacio escénico, bailarines, vestuario y escenografía; al cúmulo de elementos de orden simbólico.     

La complejidad, elemento constitutivo de la escenificación en el contexto de la danza en México. 

La complejidad es constitutiva de la escenificación de la danza tradicional mexicana. Cuando nos referimos a recuperar como en una fotografía sus rasgos importantes, pensamos en que el cúmulo de imágenes que le mostramos al espectador tenga algo que decir. Ahí radica la potencialidad de las propuestas escénicas. En la medida que la “complejidad de lo simbólico” puede ser mostrada, la escenificación de la danza transitará hacia otros rumbos y dejará detrás ese aletargado y estancado cúmulo de referencias folkloristas y estereotipadas imágenes, que para el caso de nuestro país configuraron en periodo histórico en la conformación del campo de la danza folklórica –el nacionalismo–.
La investigación, arena desde donde debemos pensar los proyectos que escenificamos. 
Tramar y urdir se encuentran inextricablemente relacionados al proceso de investigación. Si como afirmamos la escenificación de la danza tradicional es un proceso minucioso y artesanal, de la investigación rigurosa de los fenómenos dancísticos in situ es como podemos tejer y “nombrar” escénicamente los que queremos mostrar.

Es apremiante erosionar la posición histórica heredada generación tras generación a cada miembro del gremio sobre la idea de la danza sólo como ejecución y emoción. La danza es razón también. La danza necesita nombrarse. Nombrarse discursivamente. 
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� El eurocentrismo o también llamado cultura occidental refiere al grado de civilidad alcanzado sólo por países como Alemania, Francia e Inglaterra. Cuando hablamos de cultura occidental nos referimos a que la forma de vida de todos en el mundo debía girar en torno a la imagen de éstos, a su ideal de hombre, anulando la multiplicidad de otras opciones de vida, visiones del mundo y diferencias de los “otros” por considerarlas de menor categoría. 


� Jean François Lyotard (1924-1998) Filósofo francés. Escribe en 1979 “La condición posmoderna. Informe sobre el saber”, cuya publicación abre el debate en el campo filosófico sobre la posmodernidad. En 1986 escribió “La posmodernidad explicada a los niños”. Publica en 1993 “Moralidades posmodernas”. 


� Nacido en Italia en 1936, experto en la Hermenéutica de Gadamer y en el pensamiento de Nietzsche y Heidegger. Publica en 1983 “El pensamiento débil” donde expone su posición frente a la posmodernidad.    


� Con danza tradicional nos referimos a toda la multiplicidad de danzas in situ, es decir, que se ejecutan en sus lugares de origen enmarcadas en su contexto cultural. De ninguna manera pretendemos adentrarnos conceptualmente a debatir esta categoría por dos razones: la primera de ellas porque no es la finalidad de este trabajo; la segunda, porque afirmamos que en el campo de la danza folklórica académica los agremiados no hemos discutido de forma seria dicha noción. Conceptualmente hay un vacío que hace nombrarla de distintas maneras: danza folklórica, danza mexicana, danza regional, danza tradicional, etc., En nuestro campo de trabajo, cada una de ellas exige su propia especificidad, no por ociosidad académica, sino por rigurosidad conceptual que nos brinde elementos para comprender mejor la realidad. 


� La noción de espacio recuperada en este trabajo proviene del campo de la investigación educativa. 


� Cuando hacemos referencia a la relación artista/espectador. El primer elemento del binomio –artista- lo pensamos en dos planos. El que refiere al coreógrafo y a los ejecutantes o bailarines. 


� Ejemplifiquemos. En nuestro país existen al menos dos Compañías de Danza Folklórica con alto prestigio y reconocimiento: El Ballet Folklórico de México de Amalia Hernández y La Compañía de Danza Folklórica de la Universidad de Colima, dirigida por Rafael Zamarripa. En ambos, la incorporación de técnicas como el ballet y la danza contemporánea, respectivamente, impactan de manera importante su producción escénica. La primera entre sus repertorios incluye danzas tradicionales mientras que la segunda escenifica sólo repertorio mestizo. 


Si tomamos como ejemplo la escenificación hecha por Hernández sobre la danza del venado y analizáramos las representaciones que construyen un grupo de espectadores, la forma como nombrarían a la danza expresaría una realidad diametralmente opuesta a la misma. 


Si analizáramos de igual manera a un grupo de sujetos que nunca ha tenido contacto con la danza en ninguna de sus dos formas, in situ o escénicamente, afirmamos que, éstos sin haberla presenciado, tienen el referente del venado ejecutando grandes desplazamientos, realizando movimientos finos y aéreos interpretado por un bailarín delgado, alto y con tono muscular. 


Ésta posibilidad de tener un referente sin ser partícipe de ninguna de sus formas, se la atribuimos a las distintas herramientas que nos dan acceso a distintos eventos. Nos referimos al internet, principalmente a You Tube. 


Si en ambos casos la escenificación de esta danza está alejada de la realidad, ¿Qué es lo que construye como percepción sobre este hecho dancístico el sujeto?   
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