30 de diciembre

El Sana Anna de Carlos Fuentes

El pasado 20 de noviembre se presentó en el Teatro de la Ciudad Esperanza Iris, coordinado por Nina Serratos, y el primero de diciembre en la ciudad de Guadalajara dentro de las actividades de la Feria Internacional de libro, la primera ópera de Carlos Fuentes, Santa Anna, dirigida por Lorena Maza y con música y dirección musical de José María Vitier. 

La idea, cuenta el autor, surgió hace ya más de treinta años, cuando, junto con Mario Vargas Llosa, reunieron a doce escritores para que se inspiraran en su dictador favorito. García Márquez publicó El otoño del patriarca, Alejo Carpentier El recurso del método y Augusto Roa Bastos Yo, el supremo, entre otros.  El libreto de la ópera Santa Anna, que ahora se lleva efímeramente al escenario, hace énfasis en aspectos emocionales del personaje, sus recuerdos, su soberbia y arrogancia, sus ganas de poder y una que otra anécdota curiosa. El autor confunde la vida emocional del personaje dramático con el melodrama y nos muestra los recuerdos de Santa Anna, su infancia, su relación matrimonial y el lugar en que nació, de una manera tan sentimentaloide que nos aleja de inmediato del contenido de la propuesta. Ése añorar a su nana, ése hablar de su esposa, la que le plancha, le cocina y siempre lo soporta; ese sometimiento, resignación, espera perpetua e idolatración hacia el personaje protagónico, lo vuelve inverosímil. Seguramente es la visión que el personaje histórico homenajeado tiene de sí mismo, pues en el momento que el autor utiliza la convención dramática de que la obra parte de un Santa Anna viejo, recordando, justifica esta subjetividad hacia el personaje. Aún así, se extraña esa ironía hacia la vida emocional de Santa Anna, la cual Carlos Fuentes sí aplica en otros pasajes de su historia. Los bufones, casi un coro ambulante que representa al pueblo, los mendigos y transeúntes, tan bien trabajados por la directora, así como el juego con los tamaños de las sillas presidenciales, son un elemento muy bueno que ayuda a esta satirización de los acontecimientos y a contrapuntear la prepotencia del protagonista.

El concepto escénico de Lorena Maza es de primer orden tanto estéticamente como en ritmo y trazo. Logra una buena mancuerna con el compositor y director de orquesta José María Vitier, los cuales ya habían trabajado juntos en el musical de Bésame mucho. Los cantantes, de primera: Fernando de la Mora, Lourdes Ambriz, Grace Echauri, Verónica Alexanderson y Hernán del Riego (que hace a la Catrina rondando a Santa Anna, de la misma manera que estaba la muerte de Posada en Palinuro en la escalera de Fernando del Paso) La música, dentro de una propuesta sinfónica contemporánea, interpretada por la Orquesta Filarmónica de la ciudad de México, recoge una variedad exuberante de raíces folklóricas y música popular, creando un interesante colorido sonoro. La acompaña el grupo Mono blanco con su música y bailes jarochos vitalizan y desenfadan la función. 

Santa Anna de ninguna manera es una visión crítica (no por eso panfletaria) hacia el dictador. Las implicaciones de sus actos pasan casi inadvertidas a no ser por la propuesta escenográfica de Mónica Raya, apoyada por la iluminación de Víctor Zapatero,  que hábilmente crea imágenes recortadas de nuestro territorio antes y después, de fragmentos de tierra, podría ser, de mapas, de paisajes, a veces iluminados a veces coloreados y otras en contraste, dando una dimensión simbólica del espacio escénico.

A Santa Anna, primera ópera de Caros Fuentes, le antecede en nuestro país, la versión operística de Aura, adaptada por Juan Tovar, con la escenografía e iluminación de Alejandro Luna y dirigida por Ludwik Margules en el Palacio de Bellas Artes, una excelente propuesta. Por el contrario, sus obras teatrales, apenas cuatro, no han tenido buenos resultados. Se montó en México El tuerto es Rey en 1982 y Orquídeas a la luz de la luna en 1985. Las otras dos, Todos los gatos son pardos y Ceremonias del alba, más que teatro, son ensayos históricos dialogados.

23 de noviembre

Mikve. Baño ritual

La Mikve, es en el judaísmo ortodoxo un lugar sagrado donde las mujeres periodicamente han de sumergirse para ser purificadas: antes del matrimonio, después del parto, y después de cada periodo menstrual. Es un baño exclusivo de mujeres, aunque, ¿por qué los hombres no tienen que purificarse en las distintas etapas de su vida?; un lugar propicio para reunir a mujeres de distintos orígenes, intereses y con diferentes razones por las cuales asisten a la mikve.  

Mikve. Baño ritual es una obra de teatro de Hadar Galron,  dramaturga inglesa-israelí nacida en 1970 dirigida por Morris Savariego, que se acaba de estrenar en el Teatro Orientación del Centro Cultural del Bosque. Refleja una tradición judáica que probablemente interesará a este sector social y poco al resto; en parte se debe a que la puesta en escena no trasciende la particularidad, el estudio de caso. El anhelo místico, espiritual y profundo que se intenta, no está respaldado ni por la escenografía e iluminación de Jesús Hernández, ni por la actuación de las ocho mujeres, ni por el concepto escénico.  

La mikve pareciera un baño público exclusivo para mujeres. La iluminación excesiva y fría donde sucede la mayor parte de la acción, hace parecer al lugar una sala de espera cualquiera y el segundo plano, donde se encuentra propiamente el baño, oculto por una gasa cuando se necesita, está completamente desperdiciado. Para resaltar su importancia, se ilustra con un video acercamientos de las escenas de mujeres en la poza. Cuán propicio hubiera sido la simultaneidad constante y jalar a primer plano el acto del sumergimiento, el baño, el rito. Seguramente a la autora tampoco le interesó el hecho y su preocupación primordial era mostrar las relaciones entre estas mujeres, sus diferentes ideologías y el mundo opresivo religioso y social en el que viven. En Tel Aviv seguramente eso ha sido un factor fundamental para que lleve ya más de 500 representaciones y un amplio sector se identifique. Aquí, quién sabe. El cuestionamiento es parcial, pues sólo a ciertos comportamientos nos remite, a ciertas tradiciones. La visión estereotipada de las mujeres la vuelven un tanto mecánica: está la mujer que habla con la verdad, heroína interpretada por María Chayo, que se atreve a decir lo que todas callan, que una mujer es golpeada por su marido, importante político, y hacer algo al respecto; está la insidiosa y chismosa, mal interpretada por Matilde Zeidenweber, cuya actuación es falsa y con muchos tropezones de texto; o la mujer miedosa, o la jovencita que no habla o la recién casada que de un exagerado nerviosismo se transforma súbitamente en depresión, o la cínica que va ahí porque si no su marido no duerme con ella. Las actuaciones son irregulares y pareciera que en su mayoría son principiantes. Se extraña sobremanera la naturalidad tanto al hablar como en el movimiento pues los textos se dicen por lo general hacia el público y sobrecargando el centro del proscenio.

También el texto tiene una estructura irregular. Siendo la primera obra larga de Hadar Galron, no hay un equilibrio en cada parte: un extenso desarrollo, para que de repente se de un clímax y así porque sí, sin el tiempo necesario, los personajes tomen conciencia y cambien de actitud, no porque ellos evolucionaron, sino porque la autora así lo quiso.  

Mikve. Baño ritual es un intento de acercar las tradiciones del judaísmo ortodoxo (y no el rito de la purificación, la vuelta al origen, el volver a nacer) a la idiosincrasia mexicana. Se percibe esa lucha de las mujeres por querer ser dueñas de sus vidas, de sus cuerpos y de sus destinos; de la posibilidad de asociarse y juntas vencer. Es una lección en contra de la rigidez religiosa y a favor de la liberación femenina. Pero sobretodo, es un baño ritual en el que no se nos antoja sumergirnos.
16 noviembre

Fernando Moguel en la Muestra Nacional de Teatro

El pasado 7 de noviembre se inauguró la XXIX Muestra Nacional de Teatro en ciudad Juárez, Chihuahua, en donde se le otorgó la Medalla Xavier Villaurrutia al fotógrafo escénico Fernando Moguel en reconocimiento a sus 30 años de labor. Su capacidad de registro lo ha llevado a tener imágenes de alrededor de 4,000 obras de teatro y danza tendiendo así uno de los archivos fotográficos más grandes sobre teatro mexicano. Para las artes escénicas significa un tesoro inconmensurable ya que, frente a lo efímero de la representación y la acumulación de experiencias en el archivero emocional, una fotografía permite traer a la memoria y recuperar por un instante aquello que fue y nunca volverá a ser. Como médium, Fernando Moguel tiende puentes entre el individuo y la experiencia teatral, entre una imagen y la complejidad del  fenómeno escénico.  Ha sabido captar el mundo emocional que respira en el escenario, introducirse con su ojo cíclope en lo que no se puede atrapar, en lo que revolotea como mariposa, en lo que con un click apenas se insinúa. Ayuda a imaginarnos lo que no vimos, a armar un rompecabezas etéreo y a adivinar lo que sienten los personajes.
    Al conocer el teatro y apasionarse por él, Moguel detiene el movimiento y muestra lo que hay detrás del personaje, capta el instante donde él y el actor se encuentran. Por eso sus fotografías invitan al encuentro, al intercambio, a la convivencia. Su ojo como espectador se ha ido volviendo experto sin perder la apertura. Porque él fotografía todo tipo de teatro: drama, comedia, tragedia y hasta la vida social de los que hacen el teatro.

Para los investigadores y editores, las fotografías de Fernando Moguel han sido una herramienta clave. A cuántos no ha sacado de aprietos, quiénes no han hallado en su trabajo alguna foto para un libro, para un artículo, para una enciclopedia o una revista. Sus fotos permanecen en la mayoría de las revistas teatrales mexicanas: Escénica, Tramoya, Solar o Paso de Gato; y en la revista Tiempo libre de la cual es editor de la sección de teatro desde hace muchos años. En el extranjero también rondan sus imágenes: en la revista Teatro/Celcit de Argentina, de El Público de España o de La escena iberoamericana de Chile. 

Sus fotografías han sido expuestas en lobys de teatros o en galerías. En Madrid, Monterrey, Tijuana, Mérida, Acapulco, Tampico y en muchas de las ciudades donde se ha realizado la Muestra Nacional de Teatro. Ahora se exhiben en el lobby del Teatro Víctor Hugo Rascón Banda sus fotografías sobre obras teatrales de este dramaturgo --al que también se rinde homenaje en esta Muestra--. Fernando Moguel registró los 25 años de trabajo teatral de Rascón, al que conoció en 1982 con Armas blancas, una de sus primeras obras y cuyas fotografías recorrieron mundo. La exposición es muy completa y una de las mejores maneras de recordar a este dramaturgo. Además, en esta XXIX Muestra Nacional de Teatro se presenta una suss últimas obras, Apaches, con el grupo teatral Tequio de Tamaulipas. 
Del 7 al 15 de noviembre se representaron más de 20 obras teatrales procedentes de once estados de la República, entre las que se encontraban La importancia de llamarse Ernesto de Teatro La Rendija de Yucatán, Disforia con el grupo el Rinoceronte enamorado de San Luis Potosí y El teatro mata con el grupo Teatro 1939 de ciudad Juárez. Conferencias, mesas redondas y talleres que, sin lugar a dudas, pronto veremos registradas por la lente de Fernando Moguel y ser, nuevamente, un guía fundamental para mantenernos al tanto del acontecer escénico de nuestro país. 

9 de noviembre  

Encuentro de claridades

A partir de dos textos no teatrales, Sandra Félix la directora y Philippe Amand el escenógrafo e iluminador --al cual la directora dedica su trabajo--, crean un interesante espacio emocional en el teatro. El libro de Carmen Villoro Jugo de naranja, prosa poética de primer nivel, da voz al personaje femenino interpretado por Úrsula Pruneda y fragmentos de la novela El primer trago de cerveza: y otros pequeños placeres de la vida del francés Philippe Delerem hacen vivir al personaje masculino que encarna el actor y director Mauricio García Lozano. 

Frente al prejuicio de llevar a escena textos narrativos, no nos queda mas que sorprendernos ante la posibilidad de su dramatización utilizando dos tesituras de voces a manera de monólogos en segunda persona, con los que nos reflejan dos modos distintos de vivir la experiencia de la separación de una pareja, dando verosimilitud a lo que cada personaje cuenta. Hombre y mujer sienten distinto; los dos viven el dolor frente al ausente amado, pero cada quien lo expresa a su manera. Ella tan intimista y sensible, él inmiscuido más en lo social y con la vivencia directa de la  amada. 

La prosa poética de Carmen Villoro emociona a muchos y vemos por aquí y por allá rodar lágrimas o escuchar suspiros y ante los textos de Philippe Delem, no queda más que ocultar la mirada o disimular la humedad en los ojos. Pero la identificación del espectador es indistinta, pues depende de su experiencia personal y su forma de expresar las emociones. 

Carmen Villoro, --poeta y cuentista con más de diez libros publicados y especializada en psicoanálisis--, utiliza metáforas cotidianas para hablar del rompimiento, del recuerdo que taladra en cada acción o cada objeto compartido.  El tono nostálgico y melancólico con el que la obra está trabajada, es lo que da unidad a la propuesta y nos sumerge en una atmósfera de sopor de la que, desgraciadamente, salimos antes de que termine la obra. Es buena la idea de la directora y la dramaturga Ángeles Hernández de entrelazar los dos textos a partir de ciertos objetos, como el libro de Proust o la Torre Effiel y la Latinoamericana, situaciones como la llamada por teléfono en la que ambos se comunican o incomunican o las  canciones del músico francés Jacks Brel. Pero por alguna necesidad desconocida o vinculada con el compromiso entre la pareja creativa, el tono nostálgico e hiriente se deslava frente al melodrama del recuerdo. Así, en la segunda parte, demasiado extensa por ser reiterativa, resalta el amor de la pareja y los momentos felices compartidos, lo cual termina dando una visión rosa de la experiencia amorosa, en contraste con el impacto emotivo de los textos originales, curiosamente trasmitidos a través de los más trivial.

La puesta en escena está trabajada a profundidad y la vivencia de los actores proyecta personajes sensibles y verdaderos. La interpretación de Úrsula Pruneda es excelsa. Pocas veces podemos disfrutar de una naturalidad tal, de un relajamiento en el escenario donde las pausas, los recorridos y cada movimiento están llenos de contenidos. Es buena la actuación de García Lozano, aunque se siente un tanto rígida cayendo en ocasiones en el amaneramiento. La directora no requiere de grandes movimientos de sus personajes para darles vida y el espacio vital en el que transitan, multiplica sus significados. Philippe Amand propone dos cubos que reflejan un interior y un exterior. El interior, descubierto en dos lados la mayor parte del tiempo, se aleja o se acerca y ellos caminan fuera o dentro según sea exterior o interior el espacio desde donde se comunican. La iluminación es de lo más sobresaliente de la propuesta ya que la luz del espectáculo refleja la luz de las emociones. Los colores varían según el estado emotivo del personaje, o de la atmósfera que se quiera reproducir, sea fría o cálida, real o surreal.

Encuentro de claridades es una puesta en escena que maneja con intensidad las emociones tanto de los personajes como del espectador y aunque el deseo optimista de los que hacen el espectáculo debilite su fuerza, la obra de teatro logra  transmitir esa nostalgia frente a la separación amorosa. 

2 de noviembre

Homicidas gourmets

En día de muertos no hay más que recordar a los muertos y en el teatro recordamos a los que dejaron huella, como Dagoberto Guilloiman, Emilio Carballido, Alejandro Aura y Víctor Hugo Rascón Banda al que las Sociedades autorales construyeron un altar de muertos en la escuela de Sogem. Morimos a nuestro pesar y hay quien muere por voluntad ajena porque hay otros que lo matan sin remordimiento alguno. 

En Homicidas gourmets, escrita y dirigida por Edgar Álvarez,  los protagonistas no son las víctimas sino los victimarios, donde es posible asomarnos y vislumbrar un mundo de violencia sin violencia. Y eso es bueno, porque más que ver cómo es que matan, vemos cómo viven esos hombres y mujeres y el efecto de sus actos, no en los otros, sino en ellos mismos. Es así que el punto de vista, ahora recurrente en las nuevas generaciones de dramaturgos mexicanos, salta de la víctima a los victimarios. Jóvenes en este caso, de los que poco sabemos, sólo lo que el autor quiere mostrarnos. Aunque a veces el autor se siente obligado a hacer un recorrido anecdótico de la vida de sus personajes, incidiendo en un extenso desenlace, el misterio es el ingrediente principal con el que lentamente va tejiendo hábilmente las historias. La estructura está bien armada con base a la fragmentación y los personajes inconexos en un principio, una pareja por aquí, unas amigas por allá, se van ligando sin forzarlos hasta quedar todos inmiscuidos en un acto de venganza

Homicidas gorumets se presenta los jueves en el Foro la Gruta del Centro Cultural Helénico y el tema del asesinato está tratado con frialdad desde el punto de vista dramatúrgico. Las causas inmediatas de los personajes para que hagan lo que hacen, se remiten al simple placer, al gusto por la sangre, por el dolor ajeno, al deseo de convertir en arte el acto de matar. Un acto convertido en adicción donde se roza el umbral de la culpa, con la emoción y la excitación entremezcladas. No hay juicios, ni condenas. No hay penas que saldar; sólo hombres y mujeres en una cotidianidad insólita que como imágenes fotográficas pasan ante nuestros ojos  contándonos pedazos de su vida. 

Edgar Álvarez explota en esta obra los apartes. Pero siendo un recurso llamativo donde el actor sale y entra de su personaje, donde se convierte en narrador siendo actor o  siendo personaje, el utilizarlo insistentemente lo vuelve reiterativo, y no porque el recurso tienda a agotarse; más bien tiene que ver con los fragmentos dichos nuevamente, o las frases hechas repetidas, los comentarios que no avanzan la acción o que repiten lo que estamos viendo. Pero el diálogo y la fuerza de los parlamentos son notorios. El cuidado con el naturalismo, la fluidez en el decir hacen un texto ágil y contundente, fortalecido por las interpretaciones de Esteban Soberanes, Mariana Gajá, María Renée Prudencio, Diana Lein y Raymundo Pastor. No hay frialdad en su trabajo, sino muy por el contrario, las emociones están detalladas y logran transmitir al público el comportamiento de su personaje, su forma de vida, sus dudas y sus miedos, sus objetivos y sus sensaciones. No es que el público se identifique, más bien se sorprende al ir descubriendo su dinámica. 

El trabajo del director y los actores en esta puesta en escena fluyen suavemente, descubriendo un proceso armónico y complementario. Aunque son muchos oscuros, el ritmo es ágil, el trazo preciso y con un mínimo de elementos consiguen dar verosimilitud a las diferentes espacios en donde sucede la acción.

 La capacidad de Edgar Álvarez como director y autor se muestra en todo su esplendor en Homicidas gourmets y su buena factura  en el trabajo actoral, nos permite disfrutar esta puesta en escena. 

