APORTACIONES GENERALES Y PARTICULARES PARA EL C.C.C 

EN RELACIÓN A LA DANZA

Algunas notas previas

Generales. Es obvio decir que la evolución de la sociedad y la cultura obligan a una permanente adaptación de la vida cultural a las nuevas realidades y contextos, si bien es también obvio remarcar que existe una tendencia interna de los agentes culturales para rechazar estas transformaciones manteniendo posturas ancladas en el pasado y la tradición. Estas tensiones entre pasado, memoria y contemporaneidad conforman una dinámica interna en todos los procesos culturales. Los diferentes agentes sociales van configurando nuevas significaciones y prácticas de la realidad cultural, con la consecuente perdida e otros significados y adaptaciones a los nuevos escenarios.  Otro de los asuntos que a mí me resultan más complejos en relación a las políticas culturales públicas, es la de crear equilbirios entre líneas de intervención, de protección, de soporte y /o de acompañamiento a las iniciativas existentes. En relación a la danza considero imprescindible que las políticas se dirijan a fomentar la participación , organización  y acciones de los agentes  involucrados, a través de proyectos de iniciativa privada. 

Realizando un análisis a vista de pájaro de la situación del sector de la danza en Euskadi en la última década, observamos con facilidad  algunas paradojas en la cadena de valor. Observamos que las ayudas para la danza desde el Gobierno Vasco se han dirigido a la producción de obra. Antes  de realizar este análisis ligero, deberíamos haber presentado la dotación presupuestaria que sale en las convocatorias de ayudas para la promoción de la danza que ascendiendo a 365.000 euros anuales, indica que el calificativo precariedad acompañará a toda la cadena de valor. Por lo tanto las ayudas, baja dotación económica, han generado en la última década mucha producción de obra  en condiciones precarias, baja dotación económica. Esta circunstancia ha  generado una generación joven de creadores que dependen anualmente de estas pequeñas ayudas para producir sus piezas. En líneas generales la producción de obra ha sido el principal objetivo de la cadena de valor, debilitándose, desde mi punto de vista, otros aspectos de la cadena importantes en la generación de un tejido vivo cultural y artístico, como son la formación, la investigación, la reflexión crítica, el archivo y documentación, y la difusión y  programación. Es en este último punto donde, en la actualidad, se observa la mayor paradoja de esta cadena. Se ha impulsado la producción de obra y no se ha trabajado en la difusión, y programación de dicha producción.  Una realidad acuicante en la situación el sector de la danza en Euskadi es  que en los teatros de la  CAPV, red de Sarea, no se programa los trabajos de los coreógrafos vascos/as. Actualmente es muy difícil presentar el trabajo de un coreógrafo vasco en la red de teatros municipales de Euskadi, la interlocución está cerrada, no hay especialistas de programación en danza y conocedores de la panorámica de la creación coreográfica actual, de los nuevos lenguajes y propuestas que se están realizando tanto en Euskalerria, como  fuera de la CAPV, y ni tan siquiera hay un interés (salvadas excepciones)  por el apoyo a la creación coreográfica local (compromiso y responsabilidad que debería ser parte de la función de un programador “publico”). Esto pudiera parecer una queja, pero no lo es. Es simplemente una circunstancia real. Además de un claro síntoma de que, mirándolo ahora desde una perspectiva incluso económica, algo no se está haciendo bien. Se dirije la ayuda a la producción y mercado de obra y sin embargo , no se facilita  la continuación en esa cadena económica.

Por otro lado, una peculiaridad del sector de la danza en Euskalerria en relación a otras disciplinas artísticas es su juventud. A diferencia el Teatro, sector en el que podríamos hablar de una tercera generación de creadores teatrales, en la danza, apenas se ha conseguido aún consolidar una primera generación. El tejido es joven, rico en su juventud y emergencia y activo incluso en sus condiciones de precariedad,  pero es importante detectar esta condición y aplicar programas concretos para esta situación. Me refiero a que no se puede aplicar al sector de la danza los mismos parámetros que al sector del teatro. En Teatro,  en Euskalerria,  en los años 90 se han consolidado una serie de estructuras de producción y empresarial, a modo de compañías,  como ha ocurrido también en danza en otras comunidades autónomas que se han situado como lugares de referencia para el desarrollo de la danza en los años 90 (Barcelona y Madrid). Pero esto no ha ocurrido en Euskalerria hasta ahora y  si bien  ahora, desde hace dos años, hay movimientos en la dirección de consolidar cierta idea de estructura, estas intenciones deben reflexionarse muy bien y en relación a los “deseos” de los agentes creadores y no adoptar modelos de periodos anteriores (concepto de compañía de los años noventa) ni de la gestión de la producción teatral. Ya que, según mi opinión, estas  políticas culturales de apoyo a la creación y prácticas contemporáneas escénicas  que han sistematizado los modos de producción en las artes escénicas,  en torno a la figura de “compañía” como estructura estable de producción, no son sistemáticamente  útiles para la situación del sector de la danza en Euskadi. Tal estructura es heredera de las compañías de ballet y de grandes teatros de principios de siglo, donde el interés artístico se situaba en paralelo a la genialidad de la figura central que era el coreógrafo o autor teatral, y los/as intérpretes que ascendían en el elenco en función de su virtuosismo. Basado en los ideales modernistas de la época, la obra del “coreógrafo” pasaba a tener un valor incontestable cuyo lugar de representación natural eran los teatros. Si bien a lo largo del siglo veinte estos ideales de modernidad se han ido diluyendo, dilución en la que las vanguardias artísticas han realizado una labor fundamental,  la  compañía como estructura de producción se ha mantenido. Es más, a lo largo de los años noventa,  década que aboga por la mercantilización de la cultura (espectacularización de la cultura  con esas olimpiadas, expos, forumes, festivales…), las compañías de danza y de teatro  pasan  de  ser estructuras de producción artística a  estructura de producción  empresarial. La idea de compañía necesita asentarse en unos parámetros ligados al mercado. Este giro conlleva a sistematizar los modos y tiempos de producción, produciendo mínimo una pieza al año, en periodos prácticamente preestablecidos de ensayos por los plazos de petición y concesión de las ayudas, teniendo que hacer frente a un despliegue importante  de maquinaria teatral para cumplir las expectativas de lo espectacular (luces, vestuario, audiovisuales…), midiendo los rendimientos según la cantidad de actuaciones realizadas…

Manolo Borja Villaroel, director del Museo de Arte Contemporáneo de Barcelona, apunta: Hay sectores que mantienen una visión utilitaria de la cultura dirigida hacia la potenciación del consumo cultural y el turismo, que priman el espectáculo pero no la cultura como negociación y agonía. Por otro lado, también está muy extendida una idea romántica de cultura como identidad. Creo que son dos caras de la misma moneda. El problema es el mismo: la fetichización de la obra de arte y la transformación de nuestra propia subjetividad en mercancía. [...]
Este proceso ha conllevado una desvalorización de la investigación, la experimentación, el riesgo y el sentido procesual del arte en general y las artes escénicas en particular. Las leyes de mercado no han favorecido los espacios de reflexión, de análisis crítico, ni de intercambio de conocimiento. Por lo tanto no se da ni innovación ni desarrrollo.

Creo que para estas alturas, empieza a vislumbrarse mi posición como artista dentro del panorama de la creación coreográfica en Euskadi y por lo tanto mi inevitable punto de vista. Entiendo que se han de hacer caso a las “industrias culturales”, pero creo que es importante repensar la cadena de valor e insistir en que  la apuesta de un C.C.C, en la primera mitad del siglo XXI en Euskalerria, deber ser la  de participar en el desarrollo de un tejido artístico en relación a su entorno cultural, social, económico y político, generando herramientas de diálogo, de reflexión, y de posiciones críticas, que sirvan para la generación de nuevos relatos, nuevos simbólicos, nuevas economías, nuevas miradas.

Continúo. El problema de la confiscación del público. Los programadores e los teatros municipales han confiscado la idea  y las inquietudes del público (un supuesto público al que se deben) , siendo sus intereses, perspectivas personales y  por lo tanto limitadas (como la de todo ser humano) los parámetros con los que se mide “ qué le gusta al público  y  lo qué no”. Esto no es posible. Dentro de esta lógica el trabajo de muchos coreógrafos/as vascos/as se etiqueta una y otra vez como “alternativo”, de difícil acceso y recepción, incluso “raro”. (adjetivos que esconden una gran carga ideológica). Esto son meras suposiciones y prejuicios. Entiendo que se ha de hacer un trabajo de sensibilización de públicos, pero este sólo puede realizarse, en el caso de la danza de Euskadi, en estrecha relación con los agentes creadores, con los artistas.

La danza, además de haber crecido siempre a la sombra del teatro, incluso considerada como una rama de, en vez de un lenguaje artístico más, también adolece de unos ideales modernistas de lo que se supone que es danza (baila bailarina). Sin embargo. En la creación artística actual, es desde la danza desde dónde se están proponiendo algunos de los cambios de paradigmas más interesantes. 

El apoyo a la danza en Euskadi debe centrarse en la necesidad de apostar por políticas de fomento de la creatividad, la investigación, la experimentación y el análisis crítico. Las políticas que acompañen esta necesidad deben aceptar la gestión del riesgo y apostar por los agentes que trabajen en innovación y nuevos formatos. Estas políticas no pueden dirigirse, sólo o principalmente a la producción (si bien es un elemento importante) sino que han de situarse en la perspectiva de la confianza y reto de la investigación e innovación. Esto requeriría una reformulación de los criterios de valoración en toda la cadena de valor, transformando los criterios clásicos de credibilidad (resultado e impacto mediático) por criterios que detecten las aportaciones de nuevas perspectivas e investigaciones en procesos progresivos de la expresión colectiva. 

Debido a la juventud del sector de la danza en Euskalerria y siendo un sector en crecimiento y por lo tanto rápida transformación, considero fundamental detectar todos los focos de creación-formación-investigación que se están realizando en Euskadi (desde los más centrales a los más periféricos)  y establecer líneas de ayudas que con miras al desarrollo de la danza en Euskadi en la proxima década,  sustenten esta diversidad y pluralidad de intereses, líneas de trabajo, deseos y posiciones.  Siempre he creído que estamos más de los que aparentemente estamos (cotas de visibilidad), o dicho de otra forma siempre hay más espacio fuera del espacio o dicho de otra forma, más rico es el bosque cuanto más conviven especies  diversas de árboles, de plantas, de  matorrales, de sotobosque, de hierbas, de flores, de hongos…(las plantaciones de pinos y eucaliptos, consumieron una economía en su día y han hecho del paisaje un aburrido monopolio  algún tiempo después).

Hay que pensar en otros modelos de producción y difusión de los efectos contemporáneos. Efectos, porque muchas veces, los trabajos desarrollados no se configuran como objetos, sino como proyectos de formas y cualidades más inmateriales que materiales. Del mismo modo, los espacios de representación de esos efectos no son necesariamente los que habitualmente han venido acogiéndolos hasta ahora (teatros) sino que nos encontramos con un territorio ampliado donde cualquier espacio puede ser susceptible de ser ocupado o intervenido por el proyecto. En definitiva, de acuerdo con Arthur C.Danto, el arte contemporáneo es demasiado pluralista en intenciones y realizaciones como para permitir ser capturado en una sola dimensión y, en efecto, el artista, la galería, las prácticas de la historia del arte y las disciplinas de estética filosófica, deben, en su conjunto, en uno u otro sentido, dar un cambio y tornarse diferentes, quizás muy diferentes de lo que han sido desde hace mucho tiempo. La dificultad de las actuales estructuras para acoger nuevas actitudes creativas nos obliga a repensar no sólo las maneras de mirar, sino las de producir y presentar los resultados.
Debido a la falta de interés general (salvadas excepciones) de las instituciones públicas en relación a la danza hasta la fecha ( ha sido Imanol Arana  una de las pocas personas que ha permitido  algunas vías de interlocución más fluidas), se ha dado una falta  de interlocutores validados por el sector en relación a las políticas que se han activado para la danza. En las mesas de valoración de los proyectos apenas hay agentes preparados y con conocimiento del tejido local  para realizar esta labor, además de que acostumbran a tener perfiles de gestores y no de “artistas “ o “creadores”. Tampoco, tal y como he remarcado anteriormente, los programadores de Sarea conocen el tejido de creación coreográfica local, en las anteriores mesas sectoriales de trabajo no había representación de artistas-coreógrafos/as, sino era un perfil de gestor y /o programador… Es cierto que en los últimos años esta circunstancia  está cambiando , principalmente  por la propia autoorganización del sector (formación de ADDE, labor de Imanol…) , pero es importante remarcar la necesidad de interlocutores validados y representativos del sector en toda su diversidad en la diferentes foros de trabajo sobre la danza ( repito que el perfil de coreógrafo/a, agente creador, ha sido insistentemente excluido de varios foros durante un largo periodo) .

Cabría aquí hacer una serie de estudios comparativos de partidas presupuestarias entre Catalunya y Euskadi, en relación a la danza en particular y  a la cultura en general. pero llegaríamos  a terribles conclusiones, así que no lo voy a hacer. Voy a lanzar una serie de propuestas generales que considero necesarias poner en marcha para el crecimiento y desarrollo de la danza , tanto a nivel formativo, artístico, como valor cultural y  proximidad dentro del marco del CCC. Dentro de estas propuestas generales, en un paso más adelante, se pondrían en marcha acciones más concretas, estudiadas en su especificidad, si bien varias de estas ya están llevándose a cabo por agentes privados y requerirían  simplemente ser detectadas, valoradas, apoyadas y redimensionadas.

MEJORA DE LAS CONDICIONES DE TRABAJO Y MODOS DE PRODUCCIÓN:

1. Revisión de las políticas de adjudicación  de subvenciones a la promoción de la danza. En primer lugar se debería aumentar la partida presupuestaria que se destina a la danza. La demanda, la actividad del tejido actual, para su crecimiento requeriría un mínimo de doblar esta dotación presupuestaria. Paralelamente habría que revisar los epígrafes y actualizar la cualidad de estas inversiones , en relación a las demandas de los creadores, apostando por una estabilidad en la trayectorias artísticas, fomentando los proyectos dirigidos a la investigación y producción e intercambio  de conocimiento,  fomentando la diversidad de líneas de trabajo y posiciones artísticas, fomentando la visibilidad del trabajo y los procesos artísticos y  generando vitalidad creativa.

2. Implantación de programas-contrato con estructuras de creación/investigación/producción para periodos plurianuales (por ejemplo renovables cada tres años). Se trata de mejorar las condiciones de desarrollo de las trayectorias profesionales de los creadores, ofreciendo un marco mínimo de continuidad y estabilidad, garantizando el equilibrio entre el apoyo a estructuras con una vocación y proyección de continuidad y el apoyo a nuevos creadores.

3. Activar un programa de residencias de Danza. Se trata de reforzar  y apoyar los proyectos ya existentes en este sentido (KREA, Bilboezena, Arteleku, AZALA, La Fundición…) y fomentar nuevos proyectos de residencia en colaboración con municipios y equipamientos culturales con condiciones adecuadas. (descentralización de las capitales). Impulsar acuerdos con otros países para el intercambio de coreógrafos/as en residencia. 

4. Garantizar el apoyo a los nuevos creadores, equilibrando estos apoyos con lo realizados a coreógrafos/as de una trayectoria más larga. 

5. Establecer acuerdos de coproducción  entre coreógrafos/as vascos con festivales,  y teatros públicos.

6. Apoyar a asociaciones articuladoras y representativas del sector y subvencionar actividades para la profesionalización, difusión, innovación del sector.

DESARROLLAR UNA PROGRAMACIÓN DE DANZA ESTABLE Y CONTINUA:  

7. Fomentar y crear redes de exhibición, programación de danza.  Comprometer a los programadores de la red de teatros SAREA , para el apoyo a la creación coreográfica local. Sensibilizar  a los programadores en relación a su responsabilidad en esta labor.  Diseñar un programa conjuntamente entre SAREA y creadores, de programación de danza en Euskadi, con diversas estrategias que deberían ir transformándose hasta conseguir una normalización de la programación de danza y de la programación de las obras de coreógrafos/as vascos/as. Se debe urgentemente revisar el programa ZIRKUITOA, los criterios de valoración y selección de este programa. Este programa se ha convertido en una trampa para los coreógrafos/as vascos,  de la que en líneas generales , los coreógrafos/as vascos, salen perjudicados. En este mismo apartado es importante la descentralización de la oferta de danza en las capitales, si bien se han de estudiar diversas estrategias según localidades y territorios.  No considero que la realización de Festivales sea una estrategia sistematizable para el fomento de la programación en danza. La dinámica de festivales debe dialogar y diluirse en una programación normalizada. Cada municipio en coordinación con el departamento de cultura elaboraría un proyecto específico de programación de danza con el fin , entre otros, de estimular los hábitos de consumo de nuevos lenguajes artísticos. Según las localidades, se establecería un número de espectáculos de danza mensuales. La comisión técnica encargada de la selección debería ser validada por el sector de la danza, y las asociaciones profesionales y deberían trabajar en la elaboración de propuestas que garanticen una programación arriesgada,  diversa y plural y que apoye la creación coreográfica local.

8. Crear un circuito estable de programación de danza, en sinergia y relaciones con otros circuitos  estatales e internacionales. Debería, en tiempos de urgencia, establecerse una serie de figuras de “asesores artísticos” independientes y especializados en danza  que trabajen con los programadores de SAREA para la selección de los trabajos incluidos en dichos programas y circuitos

9. Se trata de diseñar una política consensuada por el sector respecto a la educación de públicos.  Cada agente implicado debe asumir su responsabilidad. La administración pública podría trabajar en dos líneas bien definidas:  fomentar en la educación básica la creatividad entendida en el sentido amplio del término y en particular el conocimiento de la danza, familiarizando a alumnos/as de primaria y secundaria con el lenguaje corporal. La segunda línea iría enfocada al fomento del público potencial, diseñando políticas de programación coherentes, políticas de precios (bonos cultura) , de movilidad  y acceso de públicos (en pueblos),  diseño y programación de actividades paralelas acercando el proceso y las trayectorias artísticas al público. Finalmente habría que reforzar la presencia de la danza en los medios de comunicación y que la ETB asumiera su papel de divulgador de la cultura vasca.

10. Facilitar a los/as programadores  herramientas para el conocimiento de la actualidad de la danza, de los nuevos lenguajes, formatos y tendencias y ayudarles en la mejora de las condiciones  y equipamientos de programación de danza.

DESARROLLAR UN MAPA DE ESPACIOS Y PROYECTOS DEDICADOS A LA  INVESTIGACIÓN, CREACIÓN  Y EXPERIMENTACIÓN EN DANZA:

11. Crear una red de proyectos referenciales en cada territorio con el objetivo de dinamizar la vitalidad del sector en los diferentes territorios.  Para tal vitalidad apoyar a proyectos, iniciativas privadas, que garanticen el apoyo a nuevos artistas, la renovación del lenguaje artístico y la creación de reflexión y discurso en danza. No se trate de crear nuevos lugares sino de apoyar los ya existentes, generando y fomentando  sinergias , diálogos y co-existencia  entre ellos. Valorar y fomentar los proyectos, que en sus líneas de actividad incluyen el diálogo en intercambio de conocimiento entre artistas de diferentes generaciones, disciplinas y  nacionalidades.  

12. Incluir las estructuras  y los proyectos  de apoyo a la creación e investigación,   tanto de iniciativas privadas como públicas, ya existente en las líneas de apoyo a las Fabricas de Creación.

13. Facilitar la existencia de espacios de ensayos de creadores y colectivos de creadores. Otorgar ayudas para el mantenimiento de espacios de ensayo, y equipamiento técnico.

14. Incentivar proyectos de publicaciones de libros y artículos sobre danza, traducciones de libros y artículos, crear archivos digitales, proyectos de investigación teórica, fomentar la creación de proyectos editoriales de revistas sobre creación coreográfica…….Para esto se debería trabajar en relación con la universidad y proyectos transversales de generación de archivos, patrimonio, documentación audivisual…

APOYAR LA PROYECCIÓN INTERNACIONAL DE LA DANZA

15. Fomentar la movilidad de los creadores, apoyando las  giras internacionales y la movilidad internacional (residencias, proyectos de creación e investigación ) de los coreógrafos/as vascos.

SENSIBILIZACIÓN DE PÚBLICOS  / DANTZA BULTZATUZ

16. Incentivar a los coreógrafos/as y otros proyectos independientes para que incorporen actividades de aproximación de su trabajo al ciudadano/a, así como estrategias de comunicación.

17. Crear un programa de públicos que atienda a las condiciones específicas de los trabajos presentados y de los lugares de presentación. Programas que acompañen  los trabajos por ejemplo, organizando charlas después de cada estreno,  impartiendo talleres previos a la actuación, realizando actividades de danza dirigida a comunidades específicas… Además  se deben impulsar acciones para facilitar la accesibilidad a nivel de  precios, horarios y  medios de transporte (poner autobuses entre pueblos cercanos). Estos programas deberían ir orientados a recuperar los teatros como espacios de proximidad y sociabilización y de hábito de consumo de experiencias artísticas. Para ello la continuidad es imprescindible.

18. El departamento de cultura debería proponer al departamento de educación programas de introducción a la danza en los centros escolares a través de programas tipo Dantza Eskolan.

19. Contribuir al desarrollo de los programas de actividades del Día de La Danza

FINANCIACIÓN

20. Aumentar los recursos destinados a la danza. Elaborar una propuesta de crecimiento del presupuesto de la danza 2012-2018 para garantizar las  posibilidades y condiciones de trabajo de los profesionales del sector.

21. Facilitar los calendarios de las subvenciones y plazos de cobros de tales, de forma que los balances económicos de las diferentes iniciativas pueda adecuarse a los plazos fiscales. Adelantar al primer trimestre del año las convocatorias de subvenciones.

22. Posibilidad de acceder a créditos blandos en proyectos de envergadura económica considerable.

23. Establecer programas de apoyo y asesoramiento a los promotores y productores de las estructuras de producción y creación de danza.

FORMACIÓN

24. Apoyar a las iniciativas que desarrollen talleres, laboratorios, seminarios y encuentros entre artistas, pensadores e investigadores, favoreciendo la formación tanto a nivel técnico, como de herramientas de creación, como de referencias y a nivel teórico.  

25. Trabajar en relación al departamento de educación para el desarrollo de un plan de formación en danza, en todos los ciclos del sistema educativo. Se  ha de incluir el apoyo a las escuelas profesionales impulsadas por iniciativa privada.

26. Desarrollar programas de talleres de danza en las escuelas , en colaboración con coreógrafos/as y bailarines profesionales.

Considero importante que en cualquiera de las medidas a tomar en relación al apoyo de la danza en Euskalerria, deben establecerse una serie de modos de funcionamiento generales que consistirían en:

· Que en las mesas , foros de trabajo, mesas sectorial de la danza, jurados de valoración de proyectos estén representados/as los artistas, además de gestores, programadores y representantes de las asociaciones profesionales. Que se asegure cotas e representatividad de los creadores.

· Que  exista un comité  de valoración y evaluación continua de los proyectos  subvencionados, principalmente aquellos que se establecieran en base a contratos-programa plurianuales y naturalmente los que tienen subvenciones nominales.

· Que estos comités y mesas de trabajo con poder de acción y valoración,  funcionen con sistemas de representatividad rotatoria en unos plazos de  2 a 4 años.

· Tener en cuenta la diversidad socio-económica, geográfica  y territorial de Euskalerria y atender a las demandas de esta diversidad. Descentralizar la oferta cultural hacia otros núcleos de población fuera de las capitales  incluso hacia el entorno rural, que absorve con total naturalidad la contemporaneidad.

· Atender al crecimiento, a  la rápida transformación, a la diversidad y pluralidad de identidades dentro del “joven” sector de la creación contemporánea en danza, actualizando y revisando los programas en plazos de tiempo relativamente cortos.

· Que la danza, como otras disciplinas artísticas, desborda con facilidad su propia definición disciplinar,  relacionándose con permeabilidad con otras disciplinas,  que producen formatos híbridos, fronterizos de gran interés y actualidad artística.

· Que el presupuesto para la danza en  Euskalerria, que es una de las comunidades autónomas con mayor renta per capita del estado es, sin embargo,  muy bajo y esto hace que cualquier coreógrafo/a que podamos nombrar , trabaje seguro en condiciones precarias. Que este hecho es lamentable y que si invitamos a catalanes y los tenemos de referencia deberíamos comparar también las partidas presupuestarias dirgidas a la danza en ambas comunidades (en Catalunya se multiplica por diez y si hacemos cálculos en relación al número de población, las condiciones de trabajo en base a las ayudas de la Generalitat en Catalunya, son tres veces mejores que las de los coreógrafos/as vascos y si tuviéramos en cuenta las ayudas de las diputaciones las condiciones de los catalanes son 4 veces mejores que las nuestras)

PROPUESTA PARA LA CREACIÓN DE LA MESA SECTORIAL DE DANZA

· Representante de Sarea

· La Fundición (proyecto nominal)

· Representante de DANTZAZ (proyecto nominal)

· Representante de ADDE (proyecto nominal)

· Representante de ESZENIKA

· Cota de representación de coreógrafos/as vascos  (2 por lo menos)

· Miembros del consejo vasco de cultura del sector de la danza

· Miembros del sector vasco de cultura del sector transversal 

· Representantes Institucionales  (¿)

· Imanol Arana (técnico de Danza)

· Cota de otras personalidades implicadas en el desarrollo de la danza en Euskadi (Fernando Pérez, Araceli de la Horra, Cristina Redondo…)

