3 de abril

Testigo de las ruinas
Dentro del Festival del Centro Histórico se presentó en el Museo de la ciudad de México el video-instalación con un poco de performance, Testigo de las ruinas del grupo colombiano Mapa Teatro con el objetivo de dar testimonio de la demolición de un barrio clásico en el centro de Bogotá y el drama de sus habitantes. La propuesta consistió en la proyección de un video documental del antes, el durante y el después de la destrucción en una serie de pantallas móviles donde se jugaba con la repetición de imágenes, la fragmentación o las secuencias aleatorias, complementándolas con los testimonios de los lugareños despojados. 

A pesar de insistir en que es una propuesta alejada del concepto tradicional del montaje teatral, es de observar que  dicho espectáculo (a diferencia de otros que este grupo hizo con el mismo motivo u otras propuestas escénicas anteriores) poco tienen que ver con la esencia misma del teatro donde la comparecencia viva es lo que le da plena existencia. Aquí el protagonismo lo tienen las pantallas y lo que sucede ahí y las personas que aparecen se convierten en tramoyistas que mueven las pantallas o técnicos que organizan las videoproyecciones (que con más tecnología ni su presencia hubiera sido necesaria). Están completamente minimizadas las breves intervenciones de hombres que se superponen a la proyección o la mujer poco iluminada, vuelta casi silueta, haciendo arepas, que al estar en un lateral del proscenio, es casi imperceptible para muchos espectadores. Este hecho, que podría haber sido una experiencia teatral interesante, sólo cobra vida al final de la presentación cuando se ofrece al espectador disfrutar de esas arepas acompañadas de un buen chocolate y una buena charla con los amigos.

El espectáculo no dura más de hora y media, pero se vuelve agotador ese repetir de las imágenes, muy bonitas, sí, muy artísticas y creativas, al igual que el impacto de los testimonios que transmiten toda una idiosincrasia,  pero nada vivo escénicamente hablando. El arranque es el más débil ya que con lujo de detalle se proyecta la acción que este grupo hizo en ese espacio vacío con los habitantes del lugar. Pero un performance en video qué insulso se vuelve, porque uno quiere estar ahí, o que mejor nos lo platiquen o que nos lo escenifiquen, pero no esa pesadez que irremediablemente provoca el teatro videado. 

Es interesante conocer a través de un video documental bien hecho todo un fenómeno de desalojo, que seguramente conmovería a los que conocieron el lugar y que a pesar de que nosotros tenemos casos similares, quién sabe por qué, la sangre no se nos sube a la cabeza. Al contrario, nos sentimos culpables al pensar que no estuvo tan mal el desalojo, dado los grados de criminalidad, los olores putrefactos en los que se vivían y el tráfico de todo que ahí sucedía; y que el problema estaba en la reubicación, en el querer borrar a los habitantes de toda una colonia, los cuales eran merecedores de un mejor lugar donde cohabitar y no mandarlos a un lugar, tal vez peor, llamado, es el colmo, el matadero. 

Mapa Teatro, formado en 1984 y dirigido por los hermanos Rolf y Heidi Abderhalden, se definen como un laboratorio de artistas que representan nuevas estrategias de las estructuras colectivas del nuevo teatro colombiano surgido en los setenta. Y si bien su trabajo con sectores marginales y de manera colectiva es realmente admirable, da la sensación que la forma elegida, donde se privilegia la plástica y el video documental, no fue la óptima. Tal vez la elección de esta obra no fue la mejor, ya que tienen trabajos más interesantes desde el punto de vista teatral.

Es curioso como el Festival del Centro Histórico dio una muestra del teatro contemporáneo vinculado con la interdisciplina y el performance, olvidando, o excluyendo, por qué no decirlo, las nuevas propuestas experimentales y de avanzada del teatro de autor a nivel internacional que muchos ansiamos conocer.

11 de mayo
Pequeñas certezas
Son pocas las certezas con las que uno vive, pero en el tema de los desaparecidos las certezas fluctúan entre la vida y la muerte convirtiéndose en algo insoportable el no saber el fin último de un familiar o amigo. Por eso la búsqueda de Mario en Pequeñas certezas y el descubrimiento de lo que él escondía, resuena con fuerza en el imaginario colectivo donde se inserta el tema de la migración, los desaparecidos políticos, las muertas de Juárez y hasta los sepultados en la mina de Pasta de Conchos. La obra Pequeñas certezas de Bárbara Colio dirigida por Claudia Ríos que ahora se presenta los lunes en el Teatro del Centro Cultural Helénico y el año pasado dio una temporada en la Sala Villaurrutia del Centro Cultural del Bosque, ejemplifica esta situación a partir de una problemática que no tiene que ver con la política sino con un pleito de herencia familiar: Mario ha desaparecido y sus hermanos lo buscan rencorosos pues los ha despojado de la casa, dejándosela a su novia “chilanga”, que viaja a Tijuana con su madre para saber de él. A partir de esta anécdota, dos realidades se intersectan y sirven como un espejo que devela el proceso de autoconocimiento de los protagonistas, el impacto de las relaciones intrafamiliares en la identidad del individuo y el enfrentamiento con la muerte.  


El concepto escenográfico de Claudia Ríos es muy acertado ya que propone no sólo espacios interiores como puede ser una sala de espera, una casa o una funeraria sino espacios más amplios que van desde una calle hasta la misma frontera. Los paneles que aparecen y desaparecen y que forman un mapa bidimensional se vuelven muy sugerentes para que el espectador eche a volar su imaginación. El trazo escénico hace que fluya ágilmente la obra y la escenografía de María Fernanda Dibildox y Janet Maggi y la iluminación de Matías Gorlero colaboran en la atmósfera que irradia Pequeñas certezas. 


La interrogante fundamental surge en cuanto al tono, ya que el humor negro, característico de este trabajo de Bárbara Colio, es un punto fundamental y atinado de la propuesta. Hacen que la obra no se convierta en un plomo, como bien dice la directora, pero al saltar a la farsa, el humor involuntario implica un tropiezo. Las exageraciones actorales debilitan la obra, sin que esto signifique que el público las rechace. Muy por el contrario las risas expresan que el receptor está adentro de la historia y eso es muy importante. Angelina Peláez hace una interpretación excelente de la madre pero no permite conmovernos lo suficiente de ese acto de justicia que ella pretende hacer enterrando a los muertos sin dueño o aceptando la distancia emocional que marca su hija. Amanda Farah, como el personaje fársico de la amiga, se vuelve insufrible en particular en la sala de espera antes de entrar a abortar, pues alarga la escena y exagera tanto su frivolidad que provoca, en muchos, hasta el rechazo. Para otros, al contrario, los divierte. En contraste, resaltan las actuaciones de Gabriela Pérez Negrete como la hija y amante del desaparecido y de Pilar Padilla, que entre la risa y el drama nos hacen transitar y sentir verdadero lo que les acontece.  


La estructura dramática de Pequeñas certezas, premiada en España en el 2004, es interesante ya que trama dos historias simultáneas que se alternan y se juntan para dar nuevos resultados. La vuelta al pasado en una de las escenas finales es un gran acierto ya que gira la historia y tanto el espectador como los personajes, reinterpretan un acontecimiento banal en apariencia, pero determinante dentro del contexto. El final feliz es para muchos un aliciente en esta dramática historia y para otros un tanto forzado. 


Pequeñas certezas es una obra que ha tenido gran aceptación del público, de muy buena factura y que amerita ir a verla. No se la pierda.
18 de mayo

¡Acá las gorditas!
Acá en Monterrey se está presentando en el Teatro Versalles la comedia ¡Acá las gorditas!, que recuerda a al teatro de carpa de la primera mitad del siglo pasado cuya mayor cualidad era su carácter popular y su visión crítica e irreverente  al acontecer del momento. ¡Acá las gorditas! llena la sala con un público de todas las edades y condición socioeconómica; no tiene  ningún interés crítico de su actualidad y sí un humor festivo y picante que hace que el público no deje de reírse y hasta carcajearse. Qué habilidad de Renán Moreno, el protagonista y productor, y de todo el elenco, en particular de Tere Medellín y Nena Pineda para hacernos reír. La obra está llena de chistes, gagas y múltiples puntadas que se salen del lugar común, que no reiteran, que divierten a todos los niveles y que cumplen con la premisa fundamental de la comedia que es su vertiginosidad para que el público no se detenga a pensar en nada, ni siquiera por lo que se está riendo.


La anécdota de la obra es mínima o más bien se resuelve sin dificultad. El autor no existe; sólo se sabe que el adaptador es Ángel Hinojosa, el director del espectáculo y Julio Martell que quién sabe que es lo que adaptan. Aunque hay un hilo conductor que parecería dar solidez a la obra, la estructura es mas bien a manera de skeches, cuadros humorísticos con personajes prototípicos: el trasvesti, la mujer liviana, la madre, el macho, el socio y el policía. Como suele suceder en el teatro comercial, “el que paga manda” y la historia y las actuaciones giran en torno a la empleada del restaurant de gorditas; al actor que interpreta al trasvesti no le importa el curso de la obra sino mantener el foco de atención y que todos los actores estén pendientes de él. Siempre va primero y sus chistes son respetados y el público los recibe con beneplácito. Renán Moreno tiene una gran capacidad para atrapar al público y echárselo a la bolsa. Dialoga con él, improvisa, bromea con los de la primera fila, les hace sugerencias picantes o les lanza indirectas o proposiciones indecorosas. Si bien es cierto que un recurso eficaz en el humor es que los propios actores se salgan de su personaje para contener la risa de lo que es o parece ser improvisado en esta obra se abusa de tal recurso. Se percibe cómo los actores se divierten mientras actúan, pero ese salir y entrar constantemente de sus personajes, a veces disminuye el efecto deseado.


Ángel Hinojosa hace un buen trazo en el escenario e induce a los actores a llevar a cabo una buena caracterización del personaje, aunque no logra evitar que el primer actor siempre quiera estar en el centro del escenario. Los actores que completan el elenco son Gonzalo Duarte, Coco Mantecón, Armando Guerra y Jonathan Silva.

Con una sencilla y funcional escenografía diseñada por Héctor Rodríguez la historia sucede en un restaurante de gorditas antes de abrir a los parroquianos. Debido al desorden público que hay allá afuera mantienen cerrado el local, no sin colarse el novio de la hija que lo administra pues necesita dinero para pagar una deuda.   El hijo se esconde en el cuarto de atrás, protegido por su abuela pues la madre no quiere saber nada de él y es en el segundo acto donde se resuelven intempestivamente todos estos conflictos sugeridos. Es de lamentarse la diferencia entre el primer y el segundo acto, porque si bien el primero es brillante, en el segundo se adivina el capricho del actor. Si bien en el segundo acto cierran todos los problemas, estos no son los que dan cuerpo a la obra. Simplemente son el pretexto para que el público se divierta y más que el desarrollo de los conflictos sólo se rematan dando paso a una larga e insustancial intervención del trasvesti, que siempre al público por quién sabe que razones inconscientes le encanta, contando de su amor platónico con el policía y su trabajo en un antro gay.


Sea como sea, las risas siempre alegran el corazón y se agradece que uno pueda reírse con tal facilidad en esta obra que da funciones de viernes a domingo y que los lunes presenta una función especial donde todo sube de color.

