5 de octubre

Olimpia 68
Con gran fortuna se inaugura un teatro en el Centro Cultural Tlatelolco, al estrenar Olimpia 68, de Flavio González Mello y la dirección de Carlos Corona, en el marco de la conmemoración de los 40 años del movimiento estudiantil del 68, mejor llamado “La matanza de Tlalelolco”. 
No es fácil hablar de un acontecimiento de tal envergadura sin caer en el panfleto o en la evasión del paralelismo con el presente. El autor de Olimpia 68 encuentra una manera aleatoria para adentrarnos en el tema; y si bien, al inicio parece que la obra tratará de las relaciones entre los atletas (dada su extensión), dos incidentes harán girar la historia e insertarán la problemática de los estudiantes no como discurso sino a través de situaciones. La incisión irá creciendo hasta quedar empalmados los dos universos: el político y el deportivo. La observación indirecta que se va volviendo directa es eficaz esta en la medida en que los acontecimientos transforman la dinámica social de los atletas, y esos mundos que parecían correr paralelos se intersectan en un mismo lugar, en el estadio, en el lugar de la matanza.
Flavio González Mello juega con los símbolos deportivos tanto en los contenidos como en las formas teatrales; y las décimas que le faltan o sobran a una atleta, por ejemplo, son elementos de tensión que hablan de las implicaciones en Francia de perder una carrera pues incorporan a la deportista al ejército. 

Las múltiples historias que se cuentan van de la comedia, a la tragedia o al drama y como en la Torre de Babel, los jugadores reunidos para competir hablan distintos idiomas. El autor hace de esta dificultad de comunicación un recurso dramático, bien llevado por la dirección, en el que los personajes hablan en un mal español, usan el diccionario o tratan de hacerse entender de diferentes maneras, dándole a la obra colorido y una buena dosis de humor.

Muriel Ricard que interpreta a la francesa y Olivia Lagunas, desarrollan muy bien este obstáculo que se vuelve forma de hablar. Oliva Lagunas realiza un trabajo sobresaliente en la interpretación de una nadadora china; su frescura en la caracterización del personaje se complementa  con una atractiva estilización del movimiento diseñado por Ruby Table.

José Sefami y José Carriedo hacen un buen papel como pareja de torturadores, aunque dramatúrgicamente hablando sus conversaciones resultan demasiado extensas. Estos personajes contrastan con el humor que ellos provocan al interpretar a un entrenador chino y a un borracho atleta búlgaro, haciendo resaltar su versatilidad actoral.


Podemos hablar del buen trabajo de actores que llevó a cabo Carlos Corona aunque, tal vez por temor a la acústica del nuevo teatro, algunos tiendan a gritar sus textos. El diseño del movimiento escénico es dinámico,  con resoluciones ingeniosas y hábiles para manejar la multiplicidad de espacios y situaciones. Utiliza un escenario al estilo grecorromano conformado por un círculo a la manera de ruedo y al fondo un espacio rectangular donde las escenógrafas Atenea Chávez y Auda Caraza exploraron su funcional propuesta de puertas y ventanas de diferentes tamaños como lo hicieron en el montaje de Interpretando a la víctima, y lo multiplicaron en el espacio circular.

Resulta significativo el montaje de Olimpia 68 tanto por su propuesta estética como por sus implicaciones políticas, ya que actualmente nos encontramos en un estado similar de militarización en donde se buscan soluciones represivas en vez de resolver demandas y carencias de la población. Por eso resulta insuficiente una temporada tan corta de Olimpia 68 y obliga al espíritu universitario hacer que más jóvenes aprecien esta obra para  que revivan de una manera contemporánea un hecho que marcó el curso de nuestro país. Porque se recuerda la historia para no repetir. 

12 de octubre
Otra vuelta de tuerca

Con un mínimo de recursos y mucha creatividad, Mauricio Jiménez lleva a escena la versión teatral de Jeffery Hatcher a la novela de Henry James Otra vuelta de tuerca. Historia de fantasmas que en el teatro se va desarrollando poco a poco de igual manera que en la novela para despertar nuestros propios temores.


El punto de partida son las cartas que una institutriz escribe contando su experiencia en una casa a la que fue a cuidar a dos niños y en la que se obsesiona por descubrir qué fue lo que les pasó a esos niños y a la institutriz anterior, por lo que ellos quedaron fuertemente afectados y a ella la llevó a la tumba. Anteriores habitantes que no se querían ir de ahí se involucran  en la historia, haciendo del suspensse y el misterio los principales ingredientes.


El trabajo del director y los actores Diana Fidelia y Tomás Rojas es de gran profundidad y logran transmitirnos cantidad de imágenes a través de lo que sus ojos miran y sus entrañas sienten. Vemos el lago y la niña que no habla y la luz en la torre y aquellas presencias. Con un solo elemento escenográfico y diferentes niveles en el espacio se crean diversas atmósferas para llevarnos de un lado a otro, colocando el centro del montaje en la actuación. El ropaje de los personajes, diseñados por Cristina Sauza,   reproduce la época del siglo XIX y aunado a la tenue iluminación elaborada por Fernando Flores, colaboran en la transmisión de la angustia por no saber qué fue realmente lo que ocurrió y lo que está sucediendo, mezclando así la realidad y la imaginación para irla descubriendo, junto con la protagonista, que tiembla de miedo ante lo que se le va revelando. Las actuaciones tan verosímiles son más forzadas en la primera parte que requiere de un mayor naturalismo a diferencia de la dramática e intensa segunda parte. 


El trabajo de adaptación de Jeffery Hatcher propone la existencia de sólo dos actores para interpretar a la institutriz por un lado y un actor que  interprete varios personajes: el tutor de los niños, la ama de llaves y el críptico niño que se acerca a la adolescencia. Este hecho resulta un acierto, en particular por la capacidad actoral de Tomás Rojas al interpretar justamente y sin amaneramientos a cada uno de los personajes y por la actuación de Diana Fidelia que va subiendo de tono hasta sumirnos en el miedo de sus  apreciaciones y dudas. Este acierto contrasta con  la débil estructura dramática de la primera parte que es sumamente discursiva. El escritor se ve en la necesidad de poner al espectador en antecedentes y cuenta lo sucedido los primeros días de una manera epistolar, a través de la protagonista y narra, a través del ama de llaves, con el pretexto de poner al tanto a la nueva institutriz, lo que ha ocurrido en esa casa. El resultado es un largo y un tanto pesado preámbulo antes de llegar al nudo dramático, que se hace pesado pues  parece que el adaptador no encontró la forma de exponer los acontecimientos utilizando medios dramáticos y escénicos mas que narrativos.  


Otra vuelta de tuerca, que se presenta de jueves a domingo en el Teatro Santa Catarina en Coyoacán, es una obra en progresión, sobria y contundente, confeccionada con un tejido fino basado en el comportamiento sicológico y profundo de seres atormentados por el exterior y sus propios demonios.


La puesta en escena de Mauricio Jiménez de Otra vuelta de tuerca tiene como antecedente obras de autores mexicanos como Corona de sombras y Estado de secreto de Rodolfo Usigli y Contrabando y Los niños de Morelia de Víctor Hugo Rascón. Ahora, con esta propuesta, Mauricio Jiménez refleja la madurez de un director que expresa lo más con lo menos. Amor y misterio en un espacio vacío en donde la ambigüedad implica variadas interpretaciones y el fantasma puede ser otro, el que menos nos imaginamos.
19 de octubre

Teatro en Madrid

No podemos decir que la cartelera teatral madrileña ofrezca muchas más propuestas  interesantes que las de la ciudad de México, sin considerar la cantidad de Festivales a nivel internacional que se presentan ahí y que en realidad terminan siendo lo más sustancioso y atractivo que presenciar.

Ninguna cartelera teatral más nutrida que la nuestra (a no ser por la de Buenos Aires, donde en cada casa hay casi que un teatro, pero el teatro subvencionado español ocupa un lugar preponderante; tal vez duplican, triplican o cuatriplican a los teatros subvencionados mexicanos. Qué poco se invierte en teatro en nuestro país. En Madrid está el Teatro español, el Teatro Pavón de la Compañía de Teatro clásico, el Teatro Valle Inclán y el María Guerrero de la Compañía Nacional de Teatro, el Albéniz, la Abadía, el de Madrid, el Fernán Gómez y varios más. Muchos de ellos tienen un espacio con formato tradicional y una sala alternativa en las que combinan propuestas contemporáneas con obras más clásicas. En el Teatro María Guerrero, por ejemplo se presentó, en una corta temporada con localidades agotadas casi desde el inicio, el último montaje del grupo catalán la Fura dels Baus, titulado Boris Godunov, basado en la novela homónima de Pushkin, el cual retomaba la noticia del secuestro de un teatro realizado en el 2002 por un grupo terrorista chechenio. Como siempre, con espectacularidad y fuerza, la Fura nos sorprende con una obra en donde el público queda incluido en la problemática haciendo una crítica a la lucha de poder, la violencia y la corrupción gubernamental. 

Dentro del teatro comercial, se acababa de estrenar, con un reparto lleno de estrellitas y encabezado por la conocida actriz de cine Maribel Verdú, Un dios salvaje en el Teatro Alcázar. Llenísimo, sí, pero horrible. Las actuaciones y la dirección de Tamzin Townsend, que también tenía en cartelera la obra En la cama, eran muy malas (tal vez con la excepción de Maribel Verdú). Qué afán de la grandilocuencia en los actores españoles; mucho grito, falsedad y poco naturalismo; cómo les pesa el siglo de oro; qué afán de la directora de esquematizar las emociones. Y no se pretende generalizar (aunque si hay una tendencia al acartonamiento interpretativo) ni prejuzgar. Cuántas ganas  de ver la última obra de la francesa Yasmina Reza (de la que vimos en México hace años la estupenda obra Arte). Difícil discernir si el texto se queda corto en la relación de dos parejas reunidas a raíz del incidente de que un hijo de ellos golpeó al otro, o si la puesta en escena está llena de soluciones fáciles y los personajes cambian de manera estereotipada de la primera a la segunda parte de la obra. Lo que parecía ser a primera vista, en realidad no lo es. La autora nos muestra cómo estos personajes se van despojando de su máscara para presentarse tal cuál son y eso sí que puede provocar risa y puede cuestionar las buenas maneras, pero como está planteado de una manera tan intempestiva y tan fácil, pareciera que a la obra le falta develar un secreto, algo que gire la historia y averigüemos los verdaderos por qués de que un niño golpeé a otro. O eso no está subrayado o pasa tan sin importancia, que termina la obra sin terminar. En fin, que habrá que ver otro montaje de Un dios salvaje para saber realmente qué hay detrás de las palabras.

Por supuesto que existen varias salas independientes con propuestas alternativas, como el Teatro Pradillo, la Sala Triángulo, Sala Cuarta Pared o la Guindalera que también tienen, aunque pequeña, una subvención.  

Pero sí, los festivales son lo fuerte en Madrid: la semana pasada se estaba llevando a cabo el XXII Festival Internacional Madrid Sur que dirige José Mauléon con propuestas de diferentes partes del mundo en especial de países del sur;  había un Ciclo clásicos de pequeño formato, un Ciclo de Mujeres dramaturgas y estaba por iniciar el Festival de títeres y teatro de objetos y el tradicional Festival de Otoño con memorables compañías de diversas partes del mundo. 

En México, por su parte se llevó a cabo el Festival Internacional Cervantino, de los pocos que nos quedan, en donde desgraciadamente, son contadas las obras de teatro que se traen. 

26 de octubre

Crisis. Modelo para armar

¡Cómo se parece la crisis de 1995 a la que estamos viviendo actualmente! Hablar de la devaluación  de aquellos tiempos, de la corrupción y la mentira, es como estar hablando de lo que sucede en estos momentos. “Aquí no pasa nada y está pasando todo”. Por eso resulta oportuna la obra de Javier y Antonio Malpica, que se está presentando los domingos a las 12.30 en el Foro Shakespeare. 

El género de comedia musical es el género que escogen los autores y directores de Crisis. Modelo para armar, para mostrar un micro y un macrocosmos muy mexicano: en medio de una crisis nacional, el individuo se resquebraja y vive su propia crisis. Lo político social es sólo el contexto;   la sustancia son las relaciones de pareja, de amigos, de personas que no saben cómo resolver su vida. Resulta acertado utilizar un género asociado  al teatro comercial, pero que de ninguna manera es de su exclusividad. La obra es una comedia hecha con el mínimo de recursos, que no parte del interés económico sino del estético, del crítico, del que aparenta liviandad y  en el fondo cuestiona o revela formas de comportamiento; que utiliza el humor y la música para experimentar y para contar, una historia, en este caso, varias, con las que el espectador puede identificarse.  Es sorprendente escuchar las risas del público durante toda la obra.

Crisis. Modelo para armar inicia con las noticias en los periódicos aquella Navidad del 94 para después adentrarnos poco a poco en las crisis de los personajes. Son historias que al principio corren simultáneas  sin cruzarse y poco a poco se va armando la trama y las relaciones entre los personajes. El suspensse es una de las características que mantienen atento al espectador y le dan poder para que vaya descifrando lo que pasa. Pronto se sabe de un secuestro, pero sus características tan particulares y las personas involucradas no son de fácil deducción. Tenemos una historia de amor no correspondido, una historia de celos y de una incapacidad de procrear, un desahuciado, una madre neurótica y aprehensiva, un niño precoz y una joven insatisfecha. Si bien en la primera parte se desarrolla el motivo principal por la que los personajes se encuentran, este resulta ser un pretexto para poder contarnos el resto de las historias. 

Los autores explotan el recurso del aparte, pero de una forma particular, pues si bien en la Edad de oro era usado por un personaje para salirse de la situación y comentarle algo al público o por Brecht a la manera de un relator, los hermanos Malpica le dan giros múltiples. 

Aunque los comentarios a una determinada escena estén hechos indistintamente por los actores que no intervienen en ese momento, no implica que sean los personajes los que hablan. A veces son solos que comentan la escena, otras diálogos entre dos personas que amplían la información ya sea para apoyar lo que está pasando y explicar su comportamiento, o para contradecir a los personajes: dicen lo que el personaje oculta. El recurso también es utilizado como un elemento que provoca el humor. Los comentaristas podrían ser las diversas caras del escritor mientras escribe. El que se pregunta, duda y esconde.  

En Crisis. Modelo para armar de Antonio y Javier Malpica sobresale la propuesta dramática, aunque la dirección no haya explotado todas las posibilidades del texto y se haya quedado a nivel ilustrativo. Los actores en general realizan una buena interpretación: María Sandoval, Roberto Cravioto, Paola Mingüer, Marco Antonio Bórquez , Rubén Martínez, Maru Barrios y Arturo Valdemar. 

Crisis. Modelo para armar es una comedia de buena factura, recomendable para pasar un rato divertido y también para ver retratada trágicamente a nuestra sociedad como si no hubiera pasado el tiempo y reconocer los múltiples vértices que tienen las relaciones humanas.
