1 de febrero

Hécuba 

Los tres grandes trágicos griegos escribieron sobre Hécuba, y fue Eurípides el que le dio un halo de dignidad a esta reina de Troya derrotada, como todo su pueblo, por los átridas, después de 10 años de guerra. Hécuba, que representa el amor y la lucha de la madre por sus hijos, en contraposición con Medea, que los mata para  recuperar el amor de su obsesión, es una mujer ávida de venganza que al final de su vida, dice la leyenda, se convierte en una perra con ojos de fuego. Grita, grita tanto por sus hijos muertos, como la Llorona de nuestra mitología y su sed de venganza es lo que gira la historia y de víctima se convierte en la heroína de la tragedia.


La Hécuba de Eurípides es retomada por la dramaturga y narradora mexicana Luisa Josefina Hernández para acercar al espectador a su problemática. A Emma Dibb  le interesó esta visión y la llevó a escena con actores egresados del Centro Universitario de Teatro de la UNAM que ahora puede verse los viernes a las 8.30 en el Foro la Gruta del Centro Cultural Helénico.


La pretensión, lo cual se agradece, no es caracterizar a los personajes y hacer que jóvenes representen viejos o mujeres maduras. Al personaje se le percibe en esta puesta en escena desde su fuerza emotiva, desde su mundo interno o colectivo que manifiesta. Aunque a veces se extraña esa correspondencia de edades, la obra de Hécuba nos muestra a personajes llenos de humanidad que acertadamente comparten una realidad individual y una realidad colectiva. En un espacio vacío, la puesta en escena se colorea con tonos arena a través del vestuario. Al igual que en la tragedia clásica, el coro cobra un papel preponderante, pero aquí los personajes se separan o se integran al Coro, como nos sucede en la vida real: somos individuos pero al mismo tiempo coro, pueblo, masa informe en la que nos perdemos o cobramos fuerza.


Este proceso, tan marcado en la época en que vivieron estos trágicos griegos, es visualizado por la directora de Hécuba, como un movimiento ascendente o descendente de los personajes: ellos surgen de la tierra o se integran a ella. Tampoco el sexo es un aspecto fundamental de diferenciación; todos juntos son uno y tanto hombres como mujeres pueden representar a personajes sin importar el género. 

 
Del concepto de dirección también arranca la idea de representar a Hécuba a través de tres actrices jóvenes. En la primera parte Priscila Imaz vive apasionadamente a la reina vencida, para que después Jessica Cortés, sea la madre despojada e Isabel Sánchez Balmori se convierta, finalmente, en la madre de la venganza. 

Aunque a Isaac Ramírez Díaz como la mujer de los presagios y a Marcela Feregrino como la hija Polixena, les falte verdad en su interpretación, todos los actores de esta puesta en escena logran profundidad en sus personajes; transmiten sentimientos encontrados o muy por el contrario, sus decisiones se disparan como dardos. 

El trazo escénico es impecable y se apoya en los vértices del cuadrado como ejes para que los personajes se muevan y ubiquen su foco. Desde tres lados observan los espectadores el vaivén de estos seres que habitan la escena. En el cuarto se observa un video, que más bien es la imagen presente de los que sucede en escena, proyectada y deformada por el videoasta José Luis García Nava. Este efecto de un video vivo, efímero y único para cada función, nos sorprende y nos ilustra las formas que estos hombres y mujeres adquieren como manchas, al estar en movimiento.

La Hécuba de Luisa Josefina Hernández es sintética y clara, en  estado de catarsis continua y agotadora. Transmite la fuerza de la tragedia griega y la directora Ema Dibb la recrea y la llena de conceptos interesantes. 

8 de febrero

I love Sodoma

Llena de violencia sexual está I love Sodoma que se presenta los sábados en el Teatro la Capilla. Escrita y dirigida por el joven David Herce y trabajada con el equipo de actores que conforman la compañía Peregrino Teatro, nos adentramos, tanto verbal como corporalmente, a una interpretación de la realidad a partir de la sodomía. Nada de erotismo. Puro sexo, abuso, lujuria, injusticias, muchas injusticias.


En esta obra se parafrasea lo que sucede actualmente en nuestro país. Se inventa la ciudad de una Sodoma perversa en donde ocurren un sin fin de ultrajes. Sexo y política van de la mano y el sexo, sinónimo de sometimiento, se explota hasta el cansancio.


La propuesta arranca interesante con tres momentos que abren el apetito: peregrinos en éxtasis de dolor, fanatismo religioso o patriótico, gimen, cantan y gritan consignas mientras deambulan, como masoquistas  por el escenario; en cuatro televisiones se observa  los noticieros informando sobre el estado de alerta en que se encuentra la ciudad de Sodoma; y 4 libertinos, como retrato de torturadores, someten a hombres y mujeres a un juego sexual, al cual sólo nos queda repeler viceralmente. Los actores se arriesgan. No hay timidez, ni recato, el autor, escupe situaciones fuertes y que el público se aguante. 


El planteamiento se vislumbra rico en posibilidades: una realidad inventada, una metáfora política del presente, un espacio escénico trastocado y el aderezo del humor negro. Los noticieros televisivos están tan bien realizados que casi podríamos creer que son reales y esperamos que nos cuenten lo que pasa en esa ciudad con valores modificados; ese afuera y ese adentro, ese juicio a la ciudad y ese vivir en la ciudad; el juego sodomita, inspirado, como señala el programa de mano, en el Marqués de Sade, sugiriendo múltiples interpretaciones a nivel político. Pero esta imaginación explosiva se va desinflando y repitiendo a lo largo de la obra, para provocar en nosotros un agotamiento de los juegos sexuales. Paradójico, pues la provocación se mantiene gran parte de la obra, pero el efecto se pierde. ¿Por qué se cansa el público? Tal vez por el adelgazamiento de recursos y la repetición de momentos lúcidos que al hacerlo develan el truco (como el juego de los magistrados donde se excitan y se masturban, a partir de los casos de abusos sexuales que se les presentan a dictaminar. Un caso, dos, pero ya tres?…)


Si bien la propuesta permitía evitar el panfleto y el discurso, el autor no logra sortearlo en la segunda parte de la obra en la que se siente obligado, porque tal vez no se entendió, sus intenciones de paráfrasis. Surte efecto el recurso de emular los anuncios ciudadanos  que aparecen en la tele tratando de lavarnos el coco haciéndonos creer cosas fuera de la realidad y provocan la risa; pero se cae la obra estrepitosamente al querer cerrar con una escena oriental, llena de velos, uvas y cachondeo para adoctrinarnos acerca de Sodoma: las contradicciones bíblicas, sus falsedades y subtextos políticos. Aunque es interesante el tema, no queremos que nos adoctrinen, ni escuchar una conferencia a cinco voces y menos que sea con lo que se remate la obra. Están ricas las uvas y las naranjas y nos endulzan ese pesado momento, pero no salvan la propuesta.   


La cercanía del espectador con los actores es provocadora y es un acierto del director y autor David Herce y el escenógrafo Gabriel Silva. El Teatro la Capilla lo modificaron haciendo que el espectador se sentara en tres de las paredes del teatro, como una gigantesca caja de zapatos. Los actores Noé Hernández Alfredo López, Sofía López., Verónica Roblero y Felipe Rodríguez enfrentaron el reto de realizar a centímetros del público escenas fuertes y saliente avante: 


I love Sodoma busca provocar y lo logra, ahora es cosa que formalmente vaya perfeccionando su propuesta para que se sostenga de principio a final con la explotación de no sólo un par de recursos sino lo que su imaginación, que es mucha, les sugiera.

15 de febrero

Humo
Tres personajes encerrados en sí mismos; encerrados en una habitación condenados a padecer el aislamiento, la soledad y la indiferencia del mundo exterior. Dos hombres aparentemente enamorados --pues es difícil llamar amor a esa relación dependiente, fría y desesperada--; contrapunteada con la de otro hombre que fuma y monologa con una mujer que parece existir en alguna otra habitación; padecen una enfermedad común: el vacío existencial. 


La cárcel de los personajes de la obra Humo está en su mente y nadie puede ayudarlos. La situación en el que el joven autor y director Ghalib Elhateb los coloca es estática, sin posibilidades de modificación. Es como si nos asomáramos a un pozo profundo donde impera la autodestrucción. La situación la enriquece el autor con la expectativa de la llamada de alguien, o con el repiquetear de un teléfono, pero dramáticamente no es suficiente; de entrada sabemos que nada va a cambiar y que así como llegamos nos iremos del teatro: con la experiencia de haber estado frente a una fotografía, más que frente a personajes en movimiento. Sus sentimientos se agitan en su interior, pero son tan pequeños y superficiales que no logran contagiar al que observa. La imagen es tan fuerte, aunque es difícil sostener su fuerza durante toda la obra, y el tono tan grotesco, que cuesta adentrarse en la problemática de los personajes. 

El autor coloca elementos de suspensse y de cosas por  averiguar, lanzando un débil hilo para seguir la obra; y queremos saber quién es el que esperan que llame, y cuál es la relación entre el hombre que fuma y la mujer que vive trágicos sucesos en el cuarto contiguo, qué quieren estos personajes, o más bien, ¿quieren algo o sólo los invade la angustia de existir? Son interesantes estos hilos que el autor nos lanza, y entrevemos una atractiva estructura envuelta en misterio, pero la falta de madurez de la propuesta hace que el espectador se quede fuera, con un impulso repulsivo, hastiado de las masturbaciones, de las drogadicciones, de las azotaciones. Sí, nos damos cuenta del dolor que causa la ausencia de dolor o de placer o la desesperación porque una mujer se salga de las manos, ¿pero cómo hacer para dinamizar esta problemática, para que el teñido rojo no diluya los matices? Es como una pintura expresionista, ¿pero cómo hacer para volverla teatro expresionista? 

El trabajo actoral de Hugo Corripio, Fernando Huerta y Fernando Zamora es propositivo y arriesgado, al igual que la propuesta escenográfica de Edgar Laurrabaquio y el concepto escénico de la dirección. El formato del Foro Shakespeare lo transformaron en teatro arena con muy buenos resultados. Los elementos escénicos son mínimos y los dos espacios delineados por dos plataformas bien dispuestas, las cuales parecieran ser dos puertas de closet derribadas, resultan eficaces. Octavio, TR y Muñeca no tienen para donde hacerse, como en su vida, y sólo les queda deambular en ese breve espacio como jaulas de zoológico.

En esta obra, que se presenta todos los jueves a las 8.30 en el Foro Shakespeare, los personajes nos invaden como la neblina; su mente está confusa, difuminada. No saben ni siquiera lo que quieren, sólo viven como zombis, se flagelan, se violentan, violentan a otros y a pesar del impacto, se nos escapan como el humo de un cigarrillo

22 de febrero

Dulce Caridad

Ya en el nombre se vislumbra el contenido de esta comedia musical original de Broadway y traída actualmente a nuestros escenarios. Que una mujer se llame Caridad y le anteceda el adjetivo de Dulce, inmediatamente empalaga nuestra imaginación. Pero la intención es esa, mostrar una mujer inocente, violentada por el mundo exterior, hombres que la engañan, le roban, la traicionan, sin que ella pierda la esperanza.


Esta misma historia es la que Federico Fellini contó en 1957 en su película Noches de Cabiria; Cabiria era la mujer y el género de drama llenaba de significados esta triste vida. Al trasladarla al teatro Bob Fosse en 1966, emblemático director y coreógrafo de musicales, fue un éxito. Volvió el drama en una comedia rosa (¿por qué las comedias tienen que ser rosas?) y luego la llevó a la pantalla. Cabiria ya no era una prostituta de barrio bajo, ahora era Caridad una bailarina de cabaret, una fichera en nuestro lenguaje y el drama era ya una historia familiar apta para todo público y se llenaron los bolsillos. Sí que fue un teatro comercial de éxito que se siguió representando desde aquel entonces, con mucho éxito, dicen, pero sin ninguna actualización. Así vemos en el Teatro Telmex de jueves a domingo la obra estrenada en 1966 con libreto de Neil Simon, música de Cy Coleman y el concepto de puesta en escena y coreografía de Bob Fosse. Y la comedia musical se vuelve una reliquia sesentera, bien bonita pero alejada de nuestra realidad. Nada que ver con lo que pasa a nuestro alrededor. Todo limpio, todo pulcro, no son prostitutas, son bailarinas, nada altisonante, todo light y suficientemente lacrimógeno para conmover, pero no asustar. Qué falta hace actualizarla. Si ya de por sí es una puesta de maquila, con creativos importados, ideas extranjeras y conceptos norteamericanos, como acostumbran ser las obras que produce Ocesa, ¿por qué no arriesgar un poco? En los teatros de Slim la contradicción de este empresario que Denisse Dresser exhibe, queda clara: no importemos y generemos nuestros propios recursos, dice, protejamos la (mi) empresa nacional; y en los hechos lo que vemos en los teatros de Telmex son puros productos importados. Es realmente una lástima porque parece que ante nuestros ojos ocurre una realidad que no existe y que tal vez, nunca ha existido. 


Arthur Marsella es el director de Dulce Caridad en México, como lo fue de El fantasma de la ópera y El violinista en el tejado. Trabajador de Broadway su propuesta en esta obra raya en la farsa. La dirección de actores volvió a los personajes casi payasos: tal es el caso de Vittorio Vidal interpretado chocantemente por Mauricio Martínez, y la primera parte de la interpretación de Lolita Cortés haciendo una chica tonta más que ingenua y de buen corazón. La capacidad actoral, musical y dancística de esta actriz es fabulosa. Se mantiene brillante toda la obra, pero al principio, esas formas de pararse con las puntas de los pies encontrados, retorciéndose las manos e idolatrando en exceso a ese insoportable y falso actor estrella, desvirtúa el personaje. Después, la actriz se posesiona del personaje y compartimos con ella sus aventuras y desventuras logrando emocionarnos o disfrutando su forma de cantar y de bailar. Una de las escenas más notables es aquella que sucede en el elevador (una solución de técnica escenográfica muy buena) donde ella y Oscar, su futuro novio, bien interpretado cómicamente por Enrique Chi, se encuentran y padecen el encierro. 

En contraste, los espacios escénicos planteados por  John Farrel, diseñador residente de Dicapo Opera de NY, son amplísimos. Una recámara, marcada con un par de elementos, en ese inmenso foro, enfría cualquier relación. En cine el fotógrafo acota, pero en teatro el espectador no puede olvidarse de aquel espacio vacío e inútil. Su planteamiento escenográfico de exteriores, es el mismo que propuso en Bésame mucho, si no que idéntico, muy visual, pero repetido. Acertada la idea de hacer que los espacios vengan al personaje y no que el personaje vaya a ellos. La agilidad en los múltiples cambios de escenografía dan ritmo a la obra y el espectador observa, cómo sin moverse de su lugar, dulce Caridad está en el cabaret, en el traspatio o en un indefinido edificio de servicios. 

Neil Simon, el libretista, sabe del oficio de historias rosas bien construidas y lo mejor que tiene es ese final agridulce con el que remata Dulce Caridad. 

Soñar viendo esta obra sí cuesta caro; no construye un ser humano, pero por supuesto cómo lo entretiene. 
