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INTRODUCCION

Definir “danza” implica que consideremos el contexto histérico y cultural donde
esta insertada, que revelemos opiniones particulares, la visio del mundo de los coreé-
grafo, es describir un arte simbdlico, y por lo tanto no es un trabajo muy sencillo.

Durante toda la historia de la danza, algunos coredgrafos, creadores y filésofos de
este lenguaje intentaron elaborar definiciones para este término, basandose en sus pro-
pias experiencias.

Roger Garaudy explica que en todas las lenguas europeas —danza, dance tanz- la pa-
labra “danza” deriva de la raiz tan-, que en sanscrito significa “tension”; por eso él con-
cluye que «bailar es experimentar y exprimir, con el maximo de intensidad, la relacion
del hombre con la naturaleza, con la sociedad, con el futuro y con sus dioses». Siempre
ha estado revestida de este significado, canal de comunicacion entre los hombres y los
dioses, por intermedio del cual nosotros trascendemos nuestra propia existencia hu-
mana.

En esta misma direccidn esta el coredgrafo Maurice Béjart, que considera que «La
danza es union del individuo con la realidad césmica». Segun él, la danza es un arte
que se extiende mas alla del poder de las palabras, de la mimica, de lo traducible, para
convertirse en «un medio de decir lo indecible». Podemos decir que si en el teatro
cabe construir un mundo, una historia, en los que la imaginacion simbdlica del artista
toma forma de palabras, gestos y escenarios, la danza puede dar forma incluso a aque-
llo que no es posible describir con palabras.

A través de la danza podemos ensefar una historia, tener un contenido narrativo,
pero aunque la aislasemos del contexto, ella quedara existiendo en forma de puro mo-
vimiento, pues el movimiento es el constituyente primario de la danza.

Definiciones de danza

“La danza es la mas humana de las artes, en ella se unen cuerpo y espiritu, es un
arte dinamico, juego variado de lineas, formas, fuerzas, velocidades, direcciones, obe-
dece a leyes bioldgicas, estéticas y fisicas; revela estados de animos, sentimientos, ideas,
emociones, es reflejo de vida, de expresion del alma, medio de comunicaciones y de
relaciones humanas”.

“La danza son movimientos corporales ritmicos que siguen un patrén, acompaia-
dos generalmente de musica y que sirven como forma de comunicacion o expresion.
Todo ser humano tiene la cualidad de expresarse a través del movimiento. La danza es
la transformacion de funciones normales y expresiones comunes en movimientos fuera
de lo habitual para propositos extraordinarios, por ejemplo, una accién tan normal
como el caminar, al realizarse en la danza de una forma establecida, en circulos o en
un ritmo concreto y dentro de una situacidn especifica”

“Es un movimiento donde se expresan, por medio del cuerpo, alegrias, tristezas,
deseos, emociones, suplicas y agradecimientos, generalmente acompafnados de ritmos
musicales, teniendo en cuenta distintos elementos, ritmo, forma, espacio, tiempo, ener-
gia... de esta manera la representacion de expresion es el desplazamiento efectuado en



el espacio por una o todas las partes del cuerpo del bailarin, disefiando una forma, im-
pulsado por una energia propia, con un ritmo determinado, durante un tiempo de
mayor o menor duracion. El uso predominante de uno u otro de los elementos del mo-
vimiento no es siempre parejo’.

Cada persona, a quien se le pregunte qué es la danza, nos dara una definicion dife-
rente, es muy dificil unificar criterios en este sentido.

LA DANZA EN DISTINTAS EPOCAS DE LA HISTORIA

La danza siempre ha estado presente en la historia de la humanidad, sea como ac-
tividad cotidiana, sea como espectaculo artistico, donde unos bailan y otros se deleitan,
0 no, asistiendo. Para Garaudy, «la danza ha estado enraizada en todas las experiencias
vitales de la sociedad y de las personas: las experiencias de amor y de muerte, de las
guerras y de las religiones».

Los primeros registros de “actividades danzantes” se remiten al periodo Paleolitico
Superior de la Prehistoria. En este periodo el hombre vivia en pequefas hordas, ca-
zando animales para sobrevivir. La representacion pictorica se usaba para simular la
realizacion del objetivo final, es decir, la captura del animal, habiendo registros de fi-
guras humanas disfrazadas realizando danzas con esta finalidad, por ejemplo, como
matar un toro.

La inscripcidn mas remota de actividad danzante, se encuentra, en los dibujos de
la gruta de Gabilou, de entre los afios 12.000 hasta 8.000 a. C. Ya el historiador Paul
Bougcier la registra como el primer individuo que baila, en el 14.000 a. C.

Una escena grabada en la gruta de Addaura, datada del 8.000 a. C., que representa
una rueda de siete personajes bailando rodeada por otras dos, es considerada como la
mads antigua representacion de danza en grupo. La danza de los periodos Mesolitico y
Paleolitico, a través del éxtasis y de la despersonalizacion vivida, propiciaba el aban-
dono de la identidad personal a favor de la identidad de grupo.

La civilizacion griega siempre estuvo impregnada por la danza. En ritos religiosos,
ceremonias civiles, fiestas, la educacion de los nifios, el entrenamiento militar o en la
vida cotidiana, la danza intervenia en todos los momentos de la vida de los griegos,
desde el nacimiento hasta la muerte. Para los griegos fue en Creta donde «los dioses
ensefiaron la danza a los mortales», y donde los primeros grupos de celebrantes baila-
ron en honor al dios Dionisio.

En el siglo X VI, fueron dos paises los principales responsables del desarrollo de los
balletos: Italia y Francia. En Francia, la danza se encontraba bajo la proteccion de la
reina-madre Catalina de Médici y su maestre de baile, el italiano Baltasar Beaujoyeux,
quien fue el creador del ballet comique de la reine, género de danza que unia la danza
con otras formas de arte como la mimica, poesia, canto y la escenotécnica. En ese pe-
riodo, los balletos de la Corte eran totalmente creados, organizados y ejecutados por
los nobles, siendo una danza de caracteristicas mas simples.

El Romanticismo, surgido a finales del siglo XVIII y que transcurre hasta mediados
del siglo XIX, proponia el papel del arte como evasion de la realidad ordinaria y coti-



diana. La danza de esta época registra las escenificaciones de cuentos de hadas y ro-
mances romanticos con amores imposibles y encantados. La armonia, la levedad y la
técnica perfecta de sus bailarinas (y el declive de la figura masculina), que pasaban a
utilizar las zapatillas de punta, aliadas a la accion dramatica de la pantomima, pueden
ser consideradas los conceptos-sintesis del ballet romantico.

En la Rusia del final del siglo XIX hasta el inicio del siglo XX, el coredgrafo Serge
de Diaghilev y sus sucesores llevaban el lenguaje del ballet a su maximo apogeo.

LA DANZA MODERNA: )
LA BUSQUEDA DE NUEVAS FORMAS DE EXPRESION

A finales del siglo XIX y principios del siglo XX, las certezas seculares fueron cues-
tionadas en todas las ramas del arte y la danza no fue una excepcion. Existia la necesidad
de romper con las reglas y fue en este siglo cuando surgié la danza moderna.

Tuvo dos vertientes: la escuela americana y la escuela germanica. Segtin Paul Boucier,
el precursor de la escuela americana fue Francois Delsarte. Delsarte fue un cantante fra-
casado que reflexion6 sobre los mecanismos por los cuales el cuerpo traduce los estados
sensibles interiores.

Las ideas de Delsarte influirian en muchos artistas de las mds variadas dreas; y en
la danza él proponia que «la intensidad del sentimiento conduce a la intensidad del
gesto, el cuerpo, principalmente el torso, es la fuente y el motor del gesto, la expresion
es obtenida por la contraccidn y por el relajamiento de los musculos: tensidn-reléase»

Para el historiador Antonio Faro la danza moderna es considerada primitiva, «por-
que volvié a los elementos esenciales, es decir, al inicio basico de la danza, libre de los
artificios, siendo un medio a través del cual el artista exprime sus deseos de acuerdo
con la vida del hombre actual».

El primer movimiento adverso a las re-
glas y a los artificios del ballet clasico fue
hecho por la aparicion de una figura sin-
gular y pionera en la danza moderna ame-
ricana, Isadora Duncan. Para Isadora, la
danza es resultado de un movimiento in-
terno, y no solo formas externas que son
reproducidas. Considera que la danza no
es, como se tendia a creer, un conjunto de
pasos mas o menos arbitrariosque son re-
sultado de combinaciones mecanicas y
que, siendo utiles como ejercicios técnicos,
no podrian tener la pretension de consti-
tuir un arte. La técnica de la danza deberia,
por lo tanto, ser un medio de expresion y

no un punto final. Si pudiera decirte lo que se siente,

Duncan se opuso radicalmente a las for- no valdria la pena bailarlo.
mas codificadas y preestablecidas del ba- (Isadora Duncan)



llet, y se propuso hacer su danza a partir de la propia vida: gestos naturales, marchar,
correr, saltar, reencontrando el ritmo de los movimientos mas innatos a la humanidad,
«escuchar las pulsaciones de la tierra, obedeciendo la ley de la gravedad».

Las tematicas de sus danzas estuvieron inspiradas en la naturaleza; eran olas, nubes,
el viento, también la musica clasica sustentaba sus creaciones. Esta pretendia devolver
a la danza el papel de comunion que tenia perdido en el curso de la historia.

Busco volver a los origenes griegos de la danza y oponerse claramente a dos mil
anos de un cristianismo que luchaba contra la danza, contra el cuerpo y contra la
naturaleza. Ella cre6 coreografias a partir de las figuras de los recipientes griegos,
de las danzas de culto al dios Dionisio, de la tragedia y de la historia griega, resul-
tando todo ello en una danza lirica natural y de gran riqueza vital.

Por todo esto, se considera a Isadora Duncan como la primera matriarca de la danza
moderna registrada en la historia oficial.

Otro grande de la danza, Nureyev fue uno de los primeros que traté de reconciliar el
ballet moderno con el clasico. Y lo hizo con su baile y su coreografia. Con una nueva es-
tética de baile, con nuevos principios de los movimientos, discontinuos, bruscos, que se
distinguian completamente de los principios de ballet clasico, encontr6 la via para am-
pliar sus posibilidades. Y el baile resulté el ganador de toda esta busqueda.

Cambio la percepcion de los espectadores sobre el ballet clasico y sobre este arte en
general, al llevar nueva coreografia al ballet. El destacado bailarin vivié la época en la
que los aficionados al ballet cldsico y a su romanticismo se dividieron entre los que se
mantuvieron fieles a sus bases y los que empezaron a buscar una nueva lengua, una
nueva coreografia de baile, para mostrar las necesidades espirituales del ser humano
del siglo XX y toda la amplitud de los sentimientos que le desbordan. Y este antago-
nismo estaba muy vivo.

Rudof Nureyev, en el Lago de los cisnes



El efecto que Nureyev conseguia gracias a su expresividad, su tensiéon emocional y
su enorme talento para aprovechar las posibilidades del baile libre, mostré al mundo
que este nuevo movimiento tenia futuro y que la herencia del ballet clasico se podia
enriquecer, para hacerlo mas moderno.

Por ejemplo, consiguié que renaciera el interés por el ballet masculino. En los es-
pectaculos clasicos de finales del siglo XIX, a los hombres de los grupos de ballet les
otorgaba solo el papel de figurantes o porteadores, llevando a las bailarinas de una
parte del escenario a otra. Nureyev cre6 momentos de baile para ellos en sus adapta-
ciones (polonesa en “El Lago de los Cisnes”, valso de ‘Raymonda; el acto 3 de la ‘Cin-
derella’). Elaboré muchos niimeros de solo, creando variaciones personales que
hicieron a los bailarines entender mas profundamente sus papeles.

Otros, heredaron las tradiciones del ballet clasico, anadiendo nuevos elementos co-
reograficos, nuevos movimientos plasticos de diferentes estilos de baile, componentes
teatrales, bailando con toda la planta del pie y vestidos con un simple maillot. Asi cre-
aron el ballet neoclasico (George Balanchine) y después el ballet contemporaneo.

Algunos, rechazaron completamente las tradiciones de ballet cldsico, bailaban des-
calzos y trataban de liberar el movimiento de los estereotipos conocidos. Asi crearon
el ballet moderno (Merce Cunningham). Estos movimientos de ballet no pasaron des-
apercibidos para un so6lo coredgrafo y bailarin destacado de aquella época. Ahora se
suele decir que el ballet clasico trata sobre una persona ideal, mientras que el ballet
contemporaneo, sobre el ser humano moderno, sobre su soledad, su pasién sexual y
sus celos, que lo absorben todo, en todo caso: "Danza es construir, crear algo sélido
desde donde contemplar y sondear el infinito. Danzar no es bailar. Bailar es dejarse arras-
trar por un ritmo. Danzar es descubrir y hacer visible el movimiento dentro del ritmo.
Danzar no es tan solo seguir un esquema fijado en la mente. Danzar es dar libre curso a
la danza. Uno sigue el sentido. La coreografia es como el cauce de un rio”.

DANZA CONTEMPORANEA

“En ningtin otro periodo de la Historia, ni del Arte,
el cuerpo humano ha sido tan expuesto y sobreexpuesto
de una forma tan brutal como en la contemporaneidad.

(Rosa Naharro Diestro)

Los cambios en la ciencia, tecnologia y el devenir histérico propician una constante
transformacion, y la danza no es la excepcidn. El arte contemporaneo ha convertido
el cuerpo humano en uno de los temas paradigmaticos de las ultimas cinco décadas.
Practicas de las mas variadas e intervenciones de toda indole realizadas en el cuerpo
y por medio de él, lo colocan como protagonista indiscutible del arte, desde los afios
sesenta en adelante.

Aunque la danza moderna propiamente dicha no logré el grado de desarrollo que
se esperaba, lo importante es que los nuevos artistas de la danza en lograron apropiarse
de los conceptos basicos que ésta ofrecia. De esta apropiacion y de la necesidad perso-
nal de expresion de los artistas, nacio la danza contemporanea.

No se sabe con exactitud cudando y ddnde se originé el término danza contempora-
nea, ya que, denota aspectos de progreso y actualidad, ademas de una inmersidn casi



absoluta para el entendimiento los procesos. Algunos estudiosos de la danza siguen
disertando sobre si el empleo de “contemporaneo” es el término adecuado o no, ya que
significa lo actual, por lo pronto mundialmente estd reconocida como danza contem-
poranea y constituye una nueva forma de danza.

Segin muchos, esta
danza se define mas a tra-
vés de lo que no es que de
lo que es. En la danza con-
temporanea la dindmica
del cuerpo proviene de la
energia de la persona ha-
ciendo que el movimiento
alcance cada parte del
cuerpo. El espacio es utili-
zado como una via natural
de expresion a través de
cada gesto y del dina-
mismo del movimiento.

Su ejecucion no sdlo se
desa-rrolla en posicion
vertical, es tan rica que se
pueden usar diferentes po-
siciones y niveles. La
forma en la que ocurre es
siempre caracterizada por
la simplicidad y elegancia
de su técnica.

La técnica de la danza
contemporanea es la fu-
sion de destreza fisica, un estilo a través de formas determinadas y propuestas de mo-
vimientos personales para obtener mayor expresividad. Fluye la exactitud dramatica
y se alimenta de diferentes técnicas como algunos estilos de danzas espafiolas, clasicas,
modernas y la actuacion dramatica. Se utilizan movimientos originales que transmiten
la emocion interna del bailarin. La suma de todos estos elementos dan como resultado
intensidad en la interpretacidn escénica. La versatilidad es otro elemento en la com-
posicion o en el disefio corporal, y en los pasos, la técnica contemporanea muestra con
el movimiento que lo caracteriza, una secuencia logica del cuerpo; cuando éste obedece
ala naturalidad de la expresion se ejercita la correcta posicion del cuerpo, el equilibrio
acondiciona la elasticidad, la utilizacidon del piso para los movimientos que ello re-
quiera y domina el eje central del esquema corporal como fuente de energia.

Su historia se puede definir en tres periodos:

1900: Periodo marcado por los movimientos libres de las bailarinas Isadora Dun-
can, Ruth Saint Denis y Mary Wigman, quienes buscaron darle a la danza un sen-
tido mas comunicacional, apoyandose en fuentes de inspiracidn mas antiguas a las
de occidente.



1930: La segunda ola de bailarines modernos surgié en Nueva York, entre los que
se cuentan Martha Graham, Doris Humphrey y Charles Weidman. Para estos bai-
larines la fuente del movimiento era mas interna que externa, recurriendo a accio-
nes naturales como el respirar o el caminar.

1945: Este periodo comenzd al finalizar la IT Guerra Mundial y atin posee vigencia.
Bailarines como Alwin Nikolais, Merce Cunningham, entre otros, fusionaron téc-
nicas provenientes de la danza social, el ballet y la danza moderna.

PERFORMANCE: DANZA? TEATRO? PROVOCACION?

Performance es un vocablo de origen anglosajon que significa “actuacion’, en el am-
plio sentido del término, como en espaiiol, actuar es accionar. Entonces performance
podria traducirse como accion. El término performance se ha difundido en las artes
plasticas a partir de la expresion inglesa performance art con el significado de arte en
vivo. Esta ligado al arte conceptual, a los happenings, al movimiento artistico fluxus
events y al body art. El término performance comenz¢ a ser utilizado especialmente
para definir ciertas manifestaciones artisticas a finales de los afos sesenta.Muchas de
estas practicas, a todas luces extremas, han inducido cuestionamientos en torno a los li-
mites del arte y puesto sobre el tapete el debate actual a cerca del lugar del cuerpo en el
arte contemporaneo, la eterna y siempre polémica relacion entre ética y estética.

Una performance o accidn artistica es una muestra escénica, muchas veces con un
importante factor de improvisacion, en que la provocacion o el asombro, asi como el
sentido de la estética, juegan un rol principal. Tuvo su auge durante los afios setenta.

Gloria Picazo, investigadora espafola, dice: "Para muchos artistas, la performance
ha sido un medio para explorar la dimension fisica del cuerpo; por medio de él, podian
expresar toda suerte de sensaciones y sentimientos, de repudios y aceptaciones, y hacer
evidente su papel de compromiso con la sociedad. Podriamos hablar de la performance
como una de las prdcticas artisticas mds comprometidas con el yo del artista, pues, lejos
de posibles recursos externos, en realidad el protagonista bdsico es el propio artista”.

Citando a la investigadora norteamericana Roselee Goldbeg: "... dentro de la his-
toria de la vanguardia, queriendo decir aquellos artistas que se encontraron a la cabeza
de la ruptura con cada tradicion sucesiva, la performance en el siglo XX ha estado en
la primera linea de tal actividad: una vanguardia de la vanguardia. A pesar de que la
mayor parte de lo que se escribe hoy en dia acerca de la obra de los futuristas, construc-
tivistas, dadaistas y surrealistas contintia concentrdndose en los objetos de arte realiza-
dos en cada periodo, la mayor parte de las veces ésta fue la razon de que estos
movimientos encontraran sus raices e intentaran resolver las cuestiones problemdticas
en la performance... Cuando los miembros de estos grupos tenian entre veinte y treinta
y pocos afios de edad, fue en la performance que pusieron a prueba sus ideas, y sélo mds
tarde las expresaron en objetos... La historia del performance art en el siglo XX es la
historia de un medio permisivo y sin limites fijos con interminables variables, realizadas
por artistas que habian perdido la paciencia ante las limitaciones de las formas de arte
mads establecidas, y decidieron llevar su arte directamente al piiblico... Por su propia na-
turaleza, la performance escapa a una definicion exacta o sencilla, mds alld de la de-
claracion de que es arte vivo hecho por artistas”.



En Latinoamérica, la performance estuvo ligada no sélo a la importacion de ten-
dencias vanguardistas desde Europa y Estados Unidos, sino a los rituales de origen
indigena propios de los pueblos originarios de las distintas regiones. Pueden dis-
tinguirse, entonces, diferencias estéticas y conceptuales entre las acciones de estas
regiones, en comparacion de las anteriores, pero sin duda la razdén principal es que
los artistas que experimentan con este tipo de género tienden a producir obras au-
torreferenciales, que mucho tienen que ver con sus contextos, con su entornos so-
cioculturales.

El arte del performance es aquel en el que el trabajo lo constituyen las acciones de
un individuo o un grupo, en un lugar determinado y durante un tiempo concreto. La
performance o “accidn artistica” puede ocurrir en cualquier lugar, iniciarse en cual-
quier momento y nunca se sabe qué duracion tendra.

Una “accion artistica” es cualquier situacidén que involucre cuatro elementos basi-
cos: tiempo, espacio, el cuerpo del artista y una relacion entre este y el publico. El
performance se opone a la pintura o la escultura, ya que no es el objeto sino el sujeto
el elemento constitutivo de la obra artistica. Su técnica de movimiento es creativa,
se construye con ritmos organicos, con impulsos, con elementos de tension y relaja-
cidn, con estados de animo, afectos sentimientos y sin ayuda de musica, tiene paren-
tescos con la accidon poética, la intermedia, la poesia visual y otras expresiones del
arte contemporaneo. Algunos llaman a tales expresiones (idénticas o muy similares
a la performance): live art, action art, intervenciones y manoeuvres. En el arte con-
tempordneo, nos referimos a accidon poética cuando distinguimos una performance
de una accion basada en el sentido poético del arte, la literatura o la cultura.

El sniggling es una forma activista y engafiosa de performance art en publico, que
tipicamente se desarrolla de modo que los espectadores no se den cuenta, inicialmente,
de que se esta ejecutando una performance.

Otro tipo de performance



La Ribot, abril de 2007, videodanza en el Centro Pompidou

La historia del “performan-ce art” empieza a principios del siglo XX, con las ac-
ciones en vivo de artistas de movimientos vanguardistas. Creadores ligados al futu-
rismo, al constructivismo, al dadaismo y al surrealismo, realizaban por ejemplo las
exhibiciones no convencionales en el Cabaret Voltaire. Entre estos artistas se destaca
la participacion de Richard Huelsenbeck y Tristan Tzara.

A través de la danza podemos ensefnar una historia, tener un contenido narrativo,
pero aunque la aislasemos del contexto, ella quedara existiendo en forma de puro mo-
vimiento, pues el movimiento es el constituyente primario de la danza y, los artistas del
performance usan como materia prima al cuerpo en accion (aunque también trabajan
al cuerpo inmévil o al cuerpo ausente), para lo cual en ocasiones recontextualizan las
técnicas cotidianas del cuerpo para tornarlas significativas. Mientras que un performer
trabaja con acciones significativas, un actor teatral trabaja medularmente con actuacio-
nes narrativas.

Entre los bailarines de performance mas conocidos, destaca el trabajo de La Ribot
quien se sittia en una zona a medio camino entre la danza y la accién visual y con mu-
chos puntos de conexidn con los procedimientos propios de las artes plasticas.

Hasta 1990 La Ribot dirigid, junto con Blanca Calvo, la compaiiia Bocanada, una
de las primeras formaciones de danza contemporanea que trabajaron en Madrid. Tras
la disolucion de Bocanada, produjo algunas piezas que anunciaban su linea de trabajo
posterior, entre ellas 12 Toneladas de plumas (para 3 bailarines y 20 extras).

En 1992, inici6 una colaboracion con el actor Juan Loriente, con quien produjo El
triste que nunca olvid6 (1992) y Los trancos del Avestruz (1993), una pieza construida



a base de improvisaciones en la que los dos intérpretes, vestidos con ropa interior
blanca, dialogaban por medio de dos sillas, dos silbatos y diversas disposiciones y ar-
ticulaciones de su cuerpo. Este tipo de trabajo tendria continuidad en Oh, sole (1995),
donde nuevamente los intérpretes, lejos de convertirse en personajes, parecian incor-
porar dos dimensiones de una misma persona.

La Ribot escenifico ironicamente su voluntad de apartarse de los modos de la danza
contemporanea mediante un strip-tease compuesto en 1991, Socorro! Gloria!, que
habria de convertirse poco mas tarde en prélogo natural de sus Piezas distinguidas.
Se trata de una serie de piezas muy breves, de uno a cinco minutos de duracién, que
comenzo a elaborar en 1993 y que fue creciendo hasta convertirse en un espectaculo
autonomo. La primera serie se presentd en 1993.

Se trataba de un conjunto de “caprichos” escénicos elaborados a partir del propio
cuerpo, pero con elementos de composicion mas proximos a las artes visuales que a
la danza. La teatralidad aun muy fuerte en la primera serie se fue suavizando en la
segunda, donde la pintura adquirié protagonismo, hasta casi desaparecer en la tercera,
estaba concebida para lugares de exhibicidn en que la artista compartia su espacio de
accion con el publico y caracterizada por un mayor énfasis en la detenciéon (contem-
placién) que en la accion.

La ultima serie, Still distinguished, posterior a El gran game (1999) incorporaba
la reflexion sobre la espacio-temporalidad realizada en este ultimo trabajo. La misma
idea, la de espacializar la memoria, funcionaria en su video-instalacion Desplie-
gue(2002). Para La Ribot, Despliegue fue su segundo strip-tease: diez afios después
de Socorro! Gloria!, volvia a despojarse de los objetos, textos, canciones, movimientos,
acciones y titulos utilizados en las primera 34 piezas con la intencién, quiza, por se-
gunda vez de empezar de nuevo, explorando en este caso otros formatos, como la ins-
talacién y el video. La Ribot presenta en marzo de 2003 en la Tate Modern de Londres,
Panoramix, una “meta-performance” de tres horas de duraciéon donde retine sus
34'piezas distinguidas. Actualmente reside en Ginebra, donde produjo su pieza cola-
borativa Los 40 espontaneos.

OTRAS DISCIPLINAS

"La vida estd hecha de fantasias y decisiones.
Que mis decisiones provengan de suefios exaltados”

Mary O Donnell Fulkerson

En términos generales podriamos decir que release es un término bajo el cual se
reconoce una aproximacion al movimiento que actualmente tiene una fuerte presencia
en el lenguaje dancistico y coreografico de la danza escénica. Este movimiento tiene
un antecedente importante en Merce Cunningham quien origin6 un cambio concep-
tual en la ya clasica danza contemporanea.

Release es un término en el que se reconoce una aproximacion al movimiento que
actualmente tiene una fuerte presencia en el lenguaje de la danza y de la coreografia
de la danza escénica. Se genera y desarrolla en el contexto de la danza posmoderna o
nueva danza que surgio en en los afios 70 en Estados Unidos. En aquellos afios las téc-
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nicas de release se referian a un método de entrenamiento basado en la ideokinesis
que integra mente y cuerpo anatomico, experimenta con distintos métodos de impro-
visacion a partir de principios de meditacidn e incorpora elementos de la psicologia
del desarrollo

Los principios que dieron origen a los diversos estilos del release fueron: Interés
en el proceso creativo, exploracion de la relacion cuerpo-mente a través del concepto
de imagen, el estado de vacio o quietud es un punto de partida o llegada. Este estado
se logra a partir de la posicion de descanso constructiva, inicia generalmente con
un ejercicio de observacion de la respiracion que genera estados alterados de con-
ciencia que permiten trabajar con imagenes y abrir posibilidades de creacién y mo-
vimiento. El movimiento se aprende a partir de leyes fisicas mas que estéticas. Se
trabaja con la anatomia mas que en contra de ella. Se incorporan a la técnica ele-
mentos de psicologia del desarrollo. En especial se retoman patrones de movimiento
que realizan los bebés mientras construyen la fuerza para lograr la posicidn erecta,
lo que resulta en un variado trabajo de piso. Uso de formas abiertas o improvisacio-
nes que estimulan el proceso creativo y generan diferentes formas de moverse y de
componer en el espacio.

De sus principios surge una forma de moverse que puede definirse como fluida y
relajada. La relajacidn se entiende como algo rigido que se convierte en algo suave, y
se agrega el concepto de expansion, esta fluidez no solo se refiere a una fluidez fisica,
sino también mental y emocional ya que el danzante, mueve con todo su ser, inte-
grando emociones, pensamientos en el movimiento, algunos han afirmado que el re-
lease es una moda y que de ninguna manera es formativo.



Daniel Lepkoft, fundador de Movement Research dice que muchos profesionales
de la danza en todo el mundo han sido influenciados por este estilo sin tener un pe-
queflo conocimiento o la experiencia de los origenes de este material.

Buscando sus antecedente, nos encontramos que esta forma de aproximarse a la
danza ya la utilizaban Joan Skinner, Mabel Todd y Barbara Clark. Durante los afios
veinte Mabel Todd trabajé una forma terapéutica de reeducacidn fisica que llamo Pos-
tura Natural. Todd estaba convencida de que un nuevo concepto de postura era nece-
sario, uno donde hubiera mas libertad, ausencia de estrés, preparacion para la accion,
y una movilidad opuesta a la fijacidn. Su énfasis en encontrar “equilibrio“ mas que im-
poner posiciones fijas y rigidas al cuerpo, era inusual.

En aquella época la nocidn de postura correcta, tenia que ver mas con cuestiones
morales que con la mécanica del cuerpo. La nocidn victoriana de manetener una po-
sicion vertical rigida se asociaba con la rectitud del espiritu. Incluso las clases de en-
trenamiento corporal tenian un corte militar. (Muchas atn lo tienen). El pensamiento
liberal de los veintes procurd una imagen del cuerpo mas relajada, sin embargo, esta
postura era simplemente la opuesta a la victoriana. Todd argumentaba una premisa
postural diferente, nada sostienes, todo esta en movimiento4. Considerd principios de
arquitectura, fisiologia, anatomia y psicologia para crear este nuevo concepto de pos-
tura. En 1937 publico The thinking Body,, unos de los textos que ha tenido gran in-
fluencia en el estudio y desarrollo del release

Barbara Clark. De nifia padecio polio. Fue enfermiza y débil. A los 24 afios fue aten-
dida por M. Todd y logré cambios importantes. Después de trabajar intensamente con
Todd, se interesé por difundir la informacidn a nifios, actores y bailarines. La relacion
con su alumna Marylin Monroe, quien al irse a grabar a Hollywood le pidi6 a Barbara
que le diera clases por correspondencia, la motivo para elaborar una serie de manuales
usando toda su creatividad para hacerlos accesibles.

El trabajo propuesto por Todd, desarrollado por Barbara es un proceso de reedu-
cacion fisiofilosofico, el cual emplea el uso de imagenes como medios para modificar
patrones neuromusculares. A este proceso se le denomind ideokinesis que viene del
griego ideo (idea, pensamiento) y kinesis (movimiento). Joan Skinner es quien, hacia
finales de los 60 s invent6 el concepto detras del trabajo de release.y al parecer acufio
el término. Formo parte de la compaiias de Martha Graham y Merce Cunnningham.
Estudio técnica Alexander y quizo aplicar estos principios al movimiento. En 1963
inici6 una investigacion que evoluciond en la Técnica Skinner Releasing.

El bailarin y coreografo Erick Hawkins, -ex-bailarin de la compaiia de Martha Gra-
ham, alumno de Barbara Clark-, también tuvo mucho que ver en el desarrollo de este
movimiento. Hawkins dijo que en el release se trabaja el movimiento a partir de posi-
ciones naturales, permitiendo que la energia fluya hacia fuera del cuerpo sin esfuerzo.
Entre sus alumnos destacan, Trisha Brown, Lucinda Childs, Debora Hay, David Gor-
don y Steve Paxton. Este ultimo desarroll6 paralelo al release, una forma de danza en
pareja, conocida como Improvisacion de Contacto.

Muchos aspectos relacionan estas dos formas de movimiento, por ejemplo: el interés
en el proceso creativo, la improvisacion, la experimentacion y exploracion, una redefi-
nicion del uso del cuerpo y el peso, el retorno al piso y el uso de patrones de desarrollo,
asi como una redefinicion estética con respecto a la relacion artista-espectador. Los



temas de los coredgrafos fueron acerca de la naturaleza, historia y funcidn de la danza.
El cuerpo por si mismo se convirtid en el tema de la danza y dejo de ser el instrumento
para expresar metaforas expresivas, héroes o mitos. Lo que importaba era la recupera-
cién del propio cuerpo como dispositivo emocional y sensorial.

La intencidn de involucrar al publico y el no dejarse influenciar por los esquemas
escénicos de la cultura occidental, eran preocupaciones de la danza posmoderna o
nueva danza. Se asocia con movimientos sociales de los afios sesenta, como los estu-
diantiles, feministas, homosexuales y pacifistas.

Una de las principales preguntas que dio origen a este campo de investigacion del
movimiento, fue: ;qué pasaria si en lugar de construir danzas con un vocabulario pre-
definido, consideramos todo movimiento humano como material potencial?

En este contexto surgen las técnicas de release e improvisacion de contacto, las que
liberaron a la danza del virtuosismo técnico orientado hacie el atletismo y la gimnasia
y la guiaron a un cambio de esquemas de valor acerca de lo que es la danza y quien
puede ejecutarla. En su busqueda por un cuerpo natural, algunos coredgrafos traba-
jaron deliberadamente con personas sin entrenamiento alguno.

Se introdujeron otras formas de entrenamiento, Antes de 1970 nadie se preparaba
para una clase de técnica respirando en el piso en posicion de descanso constructivo;
ni habia oido de la Improvisacién de Contacto; tampoco nadie se calentaba rodando,
tocando, dando o quitando peso; ni se le habia ocurrido moverse desde los 6rganos;
tampoco se encontraban patrones de desarrollo de movimiento en las clases técnicas.

Esta nueva aproximacion amplié el concepto del cuerpo y cambid las metas de la
técnica dancistica. El cuerpo mas que ser un instrumento maeable altamente entrenado
para el coredgrafo, se convirtié en depositario de informacion y en una herramienta
de aprendizaje. Como un cientifico que
utiliza un microscopio para mirar de
cerca el mundo, un bailarin ahora
puede usar su cuerpo consciente como
herramienta para probar en si la natu-
raleza de la experiencia.

Después de mas de 30 afios, el rele-
ase ha devenido en diversos estilos
como personas que lo practican. Algu-
nas de las personas que imparten rele-
ase lo han incorporado a su lenguaje
artistico. Algunos retoman sus princi-
pios y los desarrollan. Otros siguen tra-
bajando de manera tradicional pero
han incorporado formas de release
como parte de su vocabulario. Otros
han partido de sus principios y han
desa-rrollado una propuesta propia.

Esta aproximacion amplia el con-
cepto del cuerpo, expande la base de Merce Cunningham coredgrafo



movimiento a partir de la cual el cuerpo puede dibujarse y cambia los objetivos de la
técnica. El cuerpo, mas que ser un instrumento maleable altamente entrenado para
responder a la vision del coredgrafo, se convierte en deposito de informacién y en una
herramienta de aprendizaje.

En las técnicas tradicionales el avance es lineal, mientras que en este trabajo el avance
es esférico, es decir, se avanza desde cualquier punto hacia la profundidad. Se intenta
lograr que una persona se mueva de manera inteligente y no sélo que sea mas habil o
fuerte o conozca un repertorio de vocabulario predeterminado de movimiento. Crea la
conciencia de que el movimiento no se "posee", si no se esta totalmente en él, no sélo
con el cuerpo, sino con la mente. Se esta en el movimiento, con todo el ser. Se desarrolla
un estado de alerta, de equilibrio precario que provoca en el ejecutante un estado de
conciencia que —en un nivel avanzado-, le permite reaccionar y resolver cualquier cir-
cunstancia fisica o emocional. La intencion estd empatada a la accién.

Bajo esta perspectiva no se pretende formar bailarines que ejecuten correctamente
un lenguaje —un vocabulario- especifico. En estas forma de entrenamiento existen
principios de verdad, no hay error. El alumno tiene la posibilidad de crear un len-
guaje propio.

Coredgrafos, bailarines y estudiantes de danza, se identificaron con estas formas
diferentes de aproximarse a la danza. Sus principios de respeto al cuerpo y al individuo,
la libertad de movimiento, la ruptura de estereotipos rigidos,ajenos a nuestra natura-
leza corporal, el espiritu ludico y las formas abiertas se engancharon con una genera-
cién que ya no queria expresar slo sufrimiento. Una generacidon que habia vivido el
derrumbe de las grandes ideologias. Que habia dejado de creer en la revolucion y en
los dogmas y estaba en una busqueda de identidad y creencias propias.

LA DANZA'Y EL CUERPO HUMANO

"un cuerpo es siempre la expresion de un yo y de una personalidad,
y estd dentro de un mundo”
Schilder

El comin denominador del arte dindmico de la danza lo constituye el movimiento,
que es un medio de expresion y comunicacidn del ser humano, es una unidad organica
de elementos materiales y espirituales que se integran en su totalidad, siendo el gesto,
la manifestacion de la danza.

Suele decirse que entre el cuerpo y la danza hay una relacion especial; que la danza
es una actividad humana que resalta y amplifica la existencia de esa realidad que en-
tendemos como cuerpo; que éste es para la danza algo fundamental y determinante;
se le llama incluso materia prima, fuente de inspiracion, herramienta o instrumento,
entre otras cosas.

Se cree también que el conocimiento y dominio del cuerpo hacen parte del arte de
un bailarin y que por lo tanto existe una riqueza particular en lo que éste ha pensado,
sentido o experimentado en relacion con aquel, durante ese proceso largo y continuo
de su observacion, su percepcion, su comprension y trabaj 0, 0 como se dice en danza,
de su escucha.



Schilder afirma que la danza, la gimnasia y los movimientos expresivos, cada uno
a su manera, pueden ser formas de transformacién corporal. La danza es un método
para cambiar la imagen del cuerpo y aflojar su forma rigida. Los movimientos y des-
plazamientos rapidos o reiterativos, los giros alrededor de los distintos ejes corporales,
la contraccidn y descontraccion muscular, el crecimiento en volumen de determinadas
masas musculares o la desaparicidon de depdsitos de grasa, la ampliacion de los reco-
rridos articulares, la inmovilidad continuada con induccion de sensaciones determi-
nadas, la vivencia de emociones y actitudes expresivas, etc., sabemos que pueden llegar
a ejercer una enorme influencia sobre la imagen corporal. Se cree que ésta es una de
las causas fundamentales, que cooperan para conseguir la sensacion de bienestar y li-
bertad que puede llegar a producir, en algunas personas, la actividad fisica.

El cuerpo puede realizar acciones como rotar, doblarse, estirarse, saltar y girar. Si
combinamos estas actividades fisicas con una dinamica distinta , los seres humanos
podemos crear un nimero indeterminado de movimientos, y es ahi donde es impor-
tante la cultura, ya que es el cuerpo el elemento que permite distinguir los distintos
tipos de danzas.

Siempre el cuerpo alcanzara un mayor nivel en los movimientos de este arte, para
lo que es necesario largos periodos de entrenamiento especializado. Por ejemplo, en
el ballet, el bailarin se ejercita para rotar o girar hacia afuera las piernas a la altura de
las caderas, haciendo posible el movimiento conocido como arabesque.

La danza nace a través del movimiento y es registrada en los musculos. Los bailari-
nes son cuerpos entrenados para crear movimiento, pero también para registrarlo en
sus carnes, en sus cuerpos. Es eso lo que los hace diferentes de los cuerpos de los ciu-
dadanos comunes. En la India, algunos bailarines lo hacen incluso con los ojos y cejas
de su rostro. El vestuario también aumenta las posibilidades fisicas: zapatillas de pun-
tas, zancos y arneses para volar, son algunos de los elementos que se usan para bailar,
y que ademads otorgan un atractivo visual al espectaculo.

Estudio de anatomia, del Renacimiento



El lenguaje corporal humano es una forma de expresion que abarca multiples pla-
nos. Es comunicacion espontanea e instintiva, pero al mismo tiempo calculada. El len-
guaje corporal es un paralenguaje y acompaiia a toda expresion verbal. El lenguaje del
cuerpo puede ser independiente del lenguaje de las palabras cuando actua conscien-
temente con gestos mimicos en la vida cotidiana o en el ambito artistico; también
puede hacer las veces de accidn intencionada o movimientos que hace abstraccidn del
gesto mimico, como en la danza.

En la vida diaria a veces se utilizan los gestos mimicos esquematicos, técnicos, co-
dificados o simbolicos. El lenguaje corporal es material informativo real y ficticio, al
mismo tiempo. Por una parte, es fisicamente concreto, pero también puede despren-
derse del cuerpo. Los elementos fundamentales del lenguaje corporal: espacio, tiempo,
energia, comunicacion, se efectia en un momento determinado y no es recuperable
con un gasto energético en el espacio.

Para poder manejar el cuerpo a voluntad y llegar a la perfeccién de movimientos,
hay que entrenarlo duramente, pero no solo eso, también hay que ser consciente de la
anatomia personal, de donde y cudando se puede rotar, caer, doblarse... etc.

Y todo esto no sélo se consigue co entrenamiento, hay que tener conocimientos de
la Fisica del movimiento. Utilizando elementos simples y no técnicos, con conocimien-
tos de fisica y danza para describir como las leyes de gravedad, dinamismo y energia
afectan a los cuerpos en el baile. Hay que explorar las leyes naturales que gobiernan
las sutilezas del balance, las técnicas de los saltos y las piruetas, asi como los impresio-
nantes levantamientos y giros ejecutados por los partenaires de ballet.

Fisica y la danza representan enfoques complementarios notablemente al movi-
miento del cuerpo humano el enfoque cientifico de la mecanica clasica, la estética y
planteamiento de la forma de arte popular de la danza.

Los bailarines son por lo general inteligentes, analiticos, disciplinados, experimen-
tales y muy motivados para desarrollar su técnica de baile. En relacién a bailar la cien-
cia utiliza esas caracteristicas, y también pueden constituir un vehiculo para descubrir
un interés en la ciencia misma.

Arleen Sugano, bailarina y profesora de danza, dice: Primero hay que respetar la in-
teligencia de la bailarina. A continuacion, puede empezar el aprendizaje. “Los maestros
que entienden la ciencia de la danza son capaces de ensefiar de manera mds eficiente y
para satisfacer la curiosidad de sus alumnos.”

Como objeto de un escrutinio cientifico, la danza es excepcionalmente visible, ac-
cesible y analizable, pero no trivial.

Muchos bailarines, incluso los mas jovenes, son lo suficientemente inteligentes como
para anhelar explicaciones ldgicas de la forma en que se les pide que realicen sus mo-
vimientos de baile. Hay que hacer hincapié en los movimientos que involucran prin-
cipios fisicos de especial utilidad.

Se dan clases que abordan conceptos como el de mantener el equilibrio, el control
de la velocidad de giro mediante el control de la configuracion del cuerpo y por lo
tanto de rotacion e inercia, la generacion de fuerzas adecuadas contra el suelo para
iniciar movimientos o piruetas, controlando el tiempo y altura de los saltos, la com-



prension de las razones por qué algunos los movimientos son dificiles.

Todo esto nos lleva a la discusion fundamental sobre identificar el lugar de las po-
laridades como son la salud, la enfermedad, el estado, el proceso, el alma y el cuerpo,
y los saberes con respecto a ellas, especialmente, la unidad o cercania tedrica que los
ponentes presentan ante una interpretacidn integral del cuerpo y su relacion con la
ciencia social. Son muchos los que comienzan este tipo de actividad, pero son pocos
los que llegan, no todos los cuerpos son lo suficientemente flexibles, o simplemente
no estan bien fisicamente.

Resulta bastante interesante conocer el movimiento para trascender y dar paso al
investigar de forma inspiradora el cuerpo-mente, para desarrollar el estado de con-
centracion y la sensibilidad con respecto a diferentes estimulos, espacio, tiempo, y otros
cuerpos que nos permiten movernos de forma libre, personal e imaginativa.

Algo bastante innovador del cuerpo es que siempre es interrogativo, constituyente
de preguntas, planeador de una condicién entre lo que experimenta y su propia repre-
sentacion. En cierto momento el cuerpo es quizas el ultimo punto de resistencia, y a
muchos de los que exploran su sistema, su geografia y su historia, este todavia man-
tiene la promesa de una autenticidad que trasciende las limitaciones de su propia cons-
truccion en los ambitos social, cultural y politico.

Por su parte la danza siendo asi un movimiento donde se expresa por medio del
cuerpo alegrias, tristezas, deseos, emociones, pedidos y agradecimientos, generalmente
acompanados de ritmos musica-
les, toma en cuenta cinco especia- X
les elementos como: ritmo, forma,
espacio, tiempo, energia, de esta /
manera localizamos que esta re- :
presentacion de expresion es el
desplazamiento efectuado en el es-
pacio por una o todas las partes
del cuerpo del bailarin, disefiando
una forma, impulsado por una
energia propia, con un ritmo de-
terminado, durante un tiempo de
mayor o menor duracion. El uso
predominante de uno u otro de los
elementos del movimiento no es
siempre parejo.

Para la danza el cuerpo es la he-
rramienta sensible, a través de la
cual la investigacion artistica cul-
mina en un sentido transmitido
mediante un lenguaje corporal. Es
el recinto en el cual el ser humano
como artista materializa su espi-
ritu y hace fascinante su cuerpo, en
el instante en que inyecta'y plasma Estudios de anatomia de Leonardo da Vinci




su ser en un conjunto de movimientos coreograficos. Es aqui donde el cuerpo rie y
llora, que se emociona y desconsuela al revivir aquellos instantes, es él quien fomenta
obstinadamente la pasidn de vivir, siendo asi tomado por Aristdteles la carcel del alma.

Se entiende asi el verdadero sentido que el ser humano debe darle al cuerpo donde
se desarrolle, como la forma de liberar por medio de la danza las distintas circunstan-
cias de la vida que por motivo alguno coloca obstaculos, para la lucha maxima, asi es
donde entendemos que el cuerpo es escrito con danza.

Rudolf Von Laban (1879-1958), entiende el espacio como parte del tiempo y la ener-
gia de la expresion, el movimiento como pensamiento, emocion, accion, expresion,
dinamismo, cuerpo, espacio, flujo y sus infinitas combinaciones. A través de estos es-
tudios idea un sistema de escritura de todas las formas de movimiento imaginables,
asi nace la Labanotacion, también llamada cinetografia. Este exhaustivo estudio esta
recogido en su obra El dominio del movimiento.

Para Laban el espacio es concebido a partir del cuerpo de la persona que baila y de
sus limites, estando estos delimitados por el radio de acciéon normal de los miembros
del cuerpo en su maxima extension a partir del cuerpo inmévil. A este espacio le deno-
mina Kinesfera, y es el espacio en que el cuerpo puede moverse. Las tres dimensiones
de este espacio son: vertical, horizontal y transversal, y corresponden respectivamente
a la altura, a la anchura y a la profundidad del mismo.

Alo largo de la historia, muchos han sido los estudios que se han realizado sobre el
cuerpo humano, en la danza, en otras artes, incluso en la vida y en la muerte, y mas
curioso resulta ver como todos estos estudios se han utilizado para cosas absolutamente
distintas, a lo largo de los siglos. Quien le iba a decir a un bailarin, que su maestro para
crear rotaciones, giros, posturas etc. consultara antes los mas variados tratados, de fi-
sica, anatomia... o incluso matematicas. Todo lo necesario para perfeccionar la técnica,
para que haya las minimas lesiones, para el triunfo.

Sin lugar a dudas en la danza se realizan movimientos que van mas alla de la norma-
lidad del movimiento articular y de manera repetitiva. Se considera a la articulacién co-
xofemoral como de las mas estables, pero es estable para las actividades diarias del ser
humano. ;Pero qué pasa con los movimientos a los que se somente esta articulacion en
la danza? ;Continua siendo tan estable como se piensa?

Es un hecho que la danza somete a un estrés muy grande y repetitivo a las articula-
ciones, sobre todo si consideramos que no todos tienen la misma capacidad de movi-
miento y asi muchas veces se realiza con una inadecuada condicion fisica y sin los
ejercicios de flexibilidad y fortalecimiento adecuados.

Segun muchos estudios, algunos bailarines se quejan de dolor de cadera, considerando
como cadera la articulacidon coxofemoral (segun tratados de anatomia), se ha registrado
una gran incidencia de este dolor en bailarines, en contraposicion con la poblacion en
general. Asi mismo, se ha visto una alta incidencia de desgarros del labrum (anillo de fi-
brocartilago que rodea el acetabulum) en los bailarines, ocasionados por la fuerza de
compresion sobre la articulacion durante la danza, sobre todo al realizar extensiones con
rotacion lateral y abduccion (movimientos frecuentes), ademas con muchos moviminetos
como el grand plié y grand écart, ocurre pinzamiento y subluxacion que de manera re-
petitiva puede llevar a acelerar la degeneracion articular.



Algunas escuelas de danza clasica realizan
examenes minuciosos sobre las aptitudes fisicas
en relacion a esta articulacion, para detectar
cualquier riesgo de lesion, usualmente incluyen
la exploracion de la alineacidn de la cadera, el
rango de movilidad, la estabilidad articular, el
equilibrio y la fuerza.

Teniendo en cuenta que lo mas importante de
la danza, el instrumento fundamental de la
misma es el cuerpo humano, me centraré en él,
en esta maquina perfecta.

Hubo un caso particularisimo, un genio uni-
versal que, siendo artista extraordinario, hacia
sus propias investigaciones anatomicas: Leo-
nardo da Vinci, nacido en 1452 y muerto en
1519. Era pintor, escultor y arquitecto, ademas,
fisico, cosmologo, geodlogo, ingeniero y anato-
mista. Pero el cientifico quedd escondido en el
artista, pues Leonardo participo6 de sus descubri-
mientos e invenciones a un circulo muy estrecho
de amigos, y lo que escribid lo hizo en una forma
criptica, de derecha a izquierda, y su legado cien-
tifico permanecié escondido mas de dos siglos.
Y cuando se conocio, la mayoria de sus invenciones habian perdido actualidad.

Estudios de anatomia de Leonardo da Vinci

Artista multidisciplinar, trabajador incansable, compositor y escendgrafo, no sélo
fueron sus inventos y sus estudios de anatomia su legado, también hizo su pinitos en
la musica y otros campos relacioandos con la danza.

En el afio 1490 disefio la escenografia y el vestuario para un libreto del poeta Be-
llincione para la celebracion de La fiesta del Paraiso en el castillo de los Sforza en honor
de Gean Galeazzo Sforza e Isabel de Aragon. Probablemente también compuso la mu-
sica. Incluso utilizé alguno sus propios instrumentos. Después de esto participo en el
disenio escenografico y en la composicién musical para otras fiestas.

Leonardo estaba muy solicitado en las fiestas, tanto por su ingenio como por su mu-
sica. Destacaba su habilidad para hacer jeroglificos, de los cuales quedan una veintena
relacionados

Tras la muerte de Lorenzo el Magnifico en 1492 y tras unos afios convulsos debido
a la expulsion de los Médicis y la creacidon del Gran Consejo dirigido por Savonarola,
Leonardo abandoné Milan para trasladarse a Roma, junto con Luca Pacioli. Este le
ayudo en el conocimiento de las matematicas y la proporcion. Se dedicaba entonces
mas a la musica y parecia, como indican sus coetaneos, que le molestaba pintar.

Cuando en el afno 1504 comenzd su famosa obra La Gioconda, cuenta Vasari que
“mientras la retrataba, tenia gente tocando y cantando, y bufones que le hacian estar ale-
gre, para rehuir esa melancolia que se suele dar en las pinturas de retratos”. Para Leo-
nardo era normal la presencia de musicos en los talleres de arte, donde podia disfrutar



de su compaiiia "sin el estorbo estrepitoso
de materiales y otros rumores”.

La implicaciéon de Leonardo Da Vinci
con el mundo de la musica es innegable.
A parte de todos los datos que aportan en
sus escritos, parece que incluso escribi6 un
Tratado de musica, aunque no se sabe
nada de él.

Destacan sus estudios sobre el sonido
de la naturaleza y el ruido de los cuerpos,
asi como sus interesantes proyectos mu-
sicales en los que el agua era protagonista
esencial. También las investigaciones y es-
tudios anatémicos para entender al pro-
pio cuerpo humano como instrumento
musical.

En cuanto a su faceta como inventor,

Leonardo realiz6 mejoras en una gran

cantidad de instrumentos musicales para

facilitar su manejo y mejorar sus sonido,

e inventd diversos tipos de instrumentos

con los que experimentd con el propio so-

nido y sus posibilidades, los cuales han

Estudios de anatomia de Leonardo da Vinci sido reproducidos y son objeto de estudio
y exposicidn en todo el mundo.

Paraddjicamente éste, uno de los mas grandes genios de la humanidad, habia vivido
en lo cientifico al margen de la historia. Sus bellos dibujos anatomicos estan basados
en la diseccidon de mas de veinte cadaveres. Aparte muchos hallazgos anatomicos, Le-
onardo se adelanta también en la concepcidn de la anatomia: la suya es, como se diria
hoy, una anatomia funcional. Descubrié como la sangre recorre constantemente todo
el cuerpo humano, llevando el alimento a cada una de sus partes y retirando los des-
hechos, adelantandose asi al descubrimiento de Harvey sobre la circulacion de la san-
gre. Estudié los musculos del corazon e hizo dibujos de las valvulas que parecen
demostrar que conocid su funcionamiento. Su interés por el arte le llevo a estudiar
otro problema cientifico: el de la estructura y funcionamiento del ojo. Realizé varios
progresos pero tuvo el defecto, como sus predecesores, de creer que la funcion visual
residia en el cristalino en vez de en la retina. Por supuesto, no se dio por enterado de
la idea que atin tenian muchos de sus contemporaneos de que el ojo emite rayos sobre
el objeto que desea examinar.

En El hombre de Vitrubio, Leonardo da Vinci realiza una vision del hombre como
centro del Universo al quedar inscrito en un circulo y un cuadrado. El cuadrado es la
base de lo clasico: el mddulo del cuadrado se emplea en toda la arquitectura clasica, el
uso del dangulo de 90° y la simetria son bases grecolatinas de la arquitectura. En ¢l se
realiza un estudio anatomico buscando la proporcionalidad del cuerpo humano, el
canon clasico o ideal de belleza. Sigue los estudios del arquitecto Vitrubio (Marcus Vi-



truvius Pollio ) arquitecto romano del siglo I a.c. a quien Julio Cesar encarga la cons-
truccion de maquinas de guerra. En época de Augusto escribié los diez tomos de su
obra De architectura, que trata de la construccion hidraulica, de cuadrantes solares,
de mecanica y de sus aplicaciones en arquitectura civil e ingenieria militar. Vitrubio
tuvo escasa influencia en su época pero no asi en el renacimiento ya que fue el punto
de partida de sus intentos y la justificacidon de sus teorias. Su obra fue publicada en
Roma en 1486 realizandose numerosas ediciones como la de Fra Giocondo en 1511,
Venecia o la de Cesare Cesarino en 1521, Mildn, dedicada a Francisco I. Parece indu-
dable que Leonardo se inspird en el arquitecto romano.

El hombre de Vitrubio es un claro ejemplo del enfoque globalizador de Leonardo
que se desarrolld muy rapidamente durante la segunda mitad de la década de 1480.
Trataba de vincular la arquitectura y el cuerpo humano, un aspecto de su interpretacion
de la naturaleza y del lugar de la humanidad en el "plan global de las cosas". En este
dibujo representa las proporciones que podian establecerse en el cuerpo humano (por
ejemplo, la proporcion aurea). Para Leonardo, el hombre era el modelo del universo y
lo mas importante era vincular lo que descubria en el interior del cuerpo humano con
lo que observaba en la naturaleza.

Leonardo da Vinci expone el cuerpo humano como unidad proporcional y mévil,
determinando mediante geometria, las formas y estructuras de éste. E1 Cédice huygens
de Carlos Urbino en 1560, reconstruye el manifiesto original de Leonardo, basado en
tres temas fundamentales de su estudio: teoria de las proporciones, estudios del movi-
miento del cuerpo humano y concepcion de perspectiva. El material grafico del segundo
libro del codice esta centrado en la teoria de los movimientos humanos y explota siste-
maticamente la implicacidn cinética del Uomo Vitruviano de Leonardo. Este dibujo es
muy similar a la cronofotografia de Marey. A través de circulos trazados a partir de cen-
tros ubicados en las principales articulaciones, logrando reducir el movimiento humano
a un principio general de movimiento circular, continuo y uniforme. Leonardo es uno
de los primeros investigadores enfocado a graficar el movimiento del cuerpo, a través
de un minucioso estudio de las partes del cuerpo en relacion al espacio que lo circunda.
Lo interesante de Leonardo es que percibe los movimientos como una transicion inin-
terrumpida de un estado a otro, en la que las etapas de movimiento manifiestan, tran-
sitoriamente, las mutaciones que ocurren en los fendmenos naturales.

En el Renacimiento la figura central es la de Vesalio. Un impulso para el estudio
anatdmico venia también del arte, de pintores y escultores que, con ese espiritu huma-
nista, querian conocer el cuerpo humano para representarlo en toda su belleza. Hubo
ciudades como Florencia en que artistas, médicos y boticarios formaban el mismo gre-
mio, y los artistas acudian a las disecciones para conocer directamente anatomia hu-
mana. En 1549 declaré Vesalio:



REFLEXIONES:

En términos generales podriamos decir que la danza, ya sea moderna, ballet cla-
sico, performance, etc., todo tipo de expresion corporal que he nombrado a lo largo
del trabajo; es una forma de arte mediante el cual el artista expresa sus sentimientos
mas profundos utilizando, no s6lo sus manos como hace un artesano, ni tan siquiera
todo su cuerpo, sino, todo su ser. Es algo mas que un movimento prefijado en una
tabla de ejercicios, ni tan siquiera dominar a la perfeccion el lenguaje corporal, la ex-
presividad del rostro, el vestuario del bailarin. NO, no es sdlo eso, ademads ha de com-
paginar la alimentacién con ejercicio regular para mantener un peso determinado,
no comer cierto tipo de alimentos, no... en fin, en realidad es una forma de vida.

No entiendo nada de bailes, ni de danza. Pero me he dado cuenta de que al final
a todos nos preocupa lo mismo, la expresion de nuestros sentimientos, encontrar un
canal de comunicaion para expresarnos, para crear sensanciones, y sobre todo para
que los demas entiendan los sentimientos y expresiones que le estamos teransmi-
tiendo. Supongo que lo que antes concebia como un ejercicio ritmico, ahora es una
forma de arte, una forma de vida, que deberia conocer mas a fondo, ya que puede
aportar grandes cosas a otras formas de arte, como la pintura, la escultura etc.

Después de analizar los distintos movimientos, su forma de vivir con la danza, por
la danza y para la danza, el esfuerzo que ha de realizar el bailarin, para mostrarnos
tantos sentimientos sin otra herramienta que su propio cuerpo, es realmente hermoso
y ahora pienso que definitivamente es arte en movimiento. Lo que es capaz de trans-
mitir el cuerpo humano es encomiable, se comunica por todos los poros, se expresa
y habla sin mover los labios, con suaves ademanes, con el maquillaje, con la expresi-
vidad de los ojos, o simplemente, como en el ballet clasico con movimientos de pa-
fiuelos vaporosos o rigidos tutus.

Los esfuerzos fisicos que los bailarines realizan a dirario, son duros, realmente
duros, y no sdlo es entrenamiento fisico hay también otras materias que deben co-
nocer para poder mantener la flexibilidad, la agudeza de las lineas, debe ser mas que
un esfuerzo, debe ser un deseo y estar muy arraigado dentro de ellos, en sus entraias,
para vivir cada dia por una misma idea, por un mismo fin; no sorprende que la be-
lleza que aportan a cada uno de sus movimentos sea tal, que le arranque las lagrimas
a muchas personas, que sorprenda y que otorgue tanta sensibilidad al mundo.

Parece que los musculos toman el control sobre el todo, y comienzan a realizar
movimentos imposibles, que ni tan siquiera el bailarin conoce, parece que los huesos
pierden el calcio para abstraerse de la dureza que los caracteriza y apoyarse en los
musculos, en cada uno de esos movimientos, que al verlos parece que alargan las ex-
tremidades al infinito.

Si en algun momento se ven atados a la corporeidad por la piel que los arrastra a
la normalidad del resto de los cuerpos, limitando sus movimentos, aferrandolos con
cadenas a la tierra para que no puedan realizar esos movimetos infinitos, parece que
se liberan de esta cadena y salen de su propia piel; parece que escapan de toda forma
de opresion que ancla sus cuerpos a las limitaciones de la propia morfologia humana.



Lo que quiero representar con mi obra, es esta sensacion. Mi propia forma de
apreciar la danza, no entiendo de ritmos, de cadencias, ni de musicalidad, pero la
forma de expresion a través del cuerpo me ha fascinado. Y por otra parte el hecho
de vivir para la danza implica tantos sacrificios personales para el bailarin que en-
tiendo que el hecho de querer serlo conlleva que debes llevarlo en la sangre, en la
genética, en las mismisimas entrafias, y ha de estar tan arraigado en el bailarin que
mas bien parece un hijo que se aferra a tu piel.

Puedo entender, ahora, la fascinacién que sentia Leonardo da Vinci por el cuerpo
humano y sus movimientos. A cualquier dibujante le ha llamado la atencidn, la ana-
tomia y la maquina que tenemos por cuerpo, y ha sido por la propia necesidad del
dibujante, en Leonardo esta fascinacion le llevé a diseccionar cddaveres y hacer un
estudio completo, y segun los anatomistas, francamente bueno y revolucionario. En
la danza el cuerpo es el propio arte, y valerse de él para suscitar en los demas un
apice de sentimientos, de emocidn y sobresalto. Es la forma artistica mas personal
que he conocido hasta ahora. Todos nos expresamos a diario usando nuestro cuerpo
como medio, pero no somos capaces de encontrar tanta beleza dentro de nosotros
mismos, y creo que eso es algo mdas que unos simples movimietnos aleatorios si-
guiendo una melodia que nos acompaiia en el camino.

La maqueta se basa en estas senasaciones. Los maniquies representan las limita-
ciones del cuerpo y como estos, el ballet clasico, el maniqui blanco, mas puro, pero
mas limitado en movimiento es un trampolin parala danza moderna; que tiene mas
movilidad, mas libertad en sus movimientos. es una forma de expresar su liberacion.

Para generar sentimientos, para engendrar un arte mas libre y menos coaccionada
por partituras, los unicos limites son los pensamientos y deseos del propio bailarin
que lo representa.

Como se libera de todas las cadenas para ofrecer al mundo su arte, su cuerpo.
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