29 de marzo

Polvo de hadas

Aunque las hadas no existan, el polvo mágico que se vierte al contar un cuento infantil nos traslada a mundos fantásticos donde la imaginación permite vivir historias que hacen olvidar una triste realidad y creer que hay otros mundos más allá de lo visible.  Cuando uno crece la vida no está allá sino aquí y ésta es más dura de lo que se esperaba.


Polvo de hadas escrita por Luis Santillán y en temporada en el Foro la Gruta del Centro Cultural Helénico todos los sábados bajo la dirección de Susana Quintero, cuenta precisamente la historia de tres niñas que han dejado de serlo pero no quieren abandonar ese mundo onírico y lo añoran dolorosamente. Luis Santillán tiene la habilidad, igual que en Autopsia de un copo de nieve, su anterior estreno, de manejar con soltura esa mezcla agridulce de ingenuidad y tormento. Dibuja estupendamente el drama de estas hermanas que esperan, sin saber que esperan, mientras recuerdan lo que fueron y lo que son. Viven en un tiempo detenido, tratando de olvidar el presente que las cuestiona. Juegan a contarse cuentos, juegan a las sillas, invitan a las otras a jugar sus juegos que éstas niegan o aceptan, inventan, se angustian hasta llegar a tener que tomar una decisión. Los roles y la caracterización de los personajes están perfectamente delimitados, la hermana mayor que con los pies en la tierra frena los impulsos de las demás, pero que también necesita la aprobación de éstas, la de en medio que va de un lado a otro y la hermana menor  que tiene pegada a su piel la infancia.


Detrás de esta realidad hay algo externo que las acosa y las traslada al mundo de los adultos y de la enfermedad. Más allá de la puerta hay una mujer, la que les contaba aquellos cuentos, que sufre y a la que las hermanas tienen que cuidar. Frente al desasosiego de esa interferencia exterior no queda más que suponer que el sufrimiento es de la madre, más que de su abuela, aunque el autor no lo especifique y lo difícil que es tomar la decisión de mantenerla o no viva. 

El subtexto de Polvo de hadas es un tema de actualidad: la eutanasia. Pero no está en la primera capa de la historia y va permeando poco a poco el corazón de cada una de ellas, hasta dejarlas sin aliento. El que no sea EL tema de la obra, hace que Polvo de hadas adquiera profundas dimensiones. Lo que importa son estas jovencitas que han dejado de ser niñas enfrentándose a una situación que las rebasa. 

La puesta en escena de Susana Quintero es sumamente interesante, ya que apuesta por el mundo onírico de las hermanas y crea un espacio escénico, diseñado e iluminado por Jorge Kuri Newmann, con ingenio y austeridad, que nos traslada a ese espacio que existe en los cuentos. El piso es un tablero desvencijado, los árboles están secos (o en reposo) como en el invierno, tres sillas, como el juego de las sillas y los objetos fantasiosos realizados torpemente por Mariela Carrillo, aportan una propuesta enriquecedora al texto ideado por Luis Santillán donde la obra se desarrolla en el interior de un departamento. Las posibilidades que la obra de Luis Santillán da para su puesta en escena proviene de la fuerza de lo que hay detrás de las palabras y lo que él puede significar. El trabajo de la directora y las actrices parte pues de una comprensión del texto que, aunque no se entiende ese afán de cambiar los cuentos que cuentan si los propuestos por el autor son tan sugerentes, consiguen reinterpretar y dotar de universos surrealistas haciendo tangible lo intangible. 

Las actuaciones son de primer nivel tanto por su naturalidad como por su fuerza interior. Mahalat Sánchez interpreta a Amatista, Mónica 
Torres a Ambar y Azul Marcela Ayala y Georgina Ságar alternadamente. Polvo de hadas es un trabajo realizado por  un equipo joven que resalta por su madurez dando a la obra de Luis Santillán (publicada en el tercer tomo de la colección Teatro de la Gruta, como finalista del Premio Nacional de Dramaturgia Joven 2002) grandes alcances.  
22 de marzo

Hamelin el pederasta

El cuento para niños El flautista de Hamelin es retomado por el autor madrileño Juan Mayorga (1965) para hablar del abuso infantil y sus diferentes vertientes tanto sociales como emotivas. Es llevado a escena con muy buenos resultados por el grupo de teatro La Torre de los Argonautas bajo la dirección de Emmanuel Morales y protagonizado por Pablo Perroni. Se presentaron el año pasado en el Círculo Teatral y actualmente están en cartelera en el Foro Shakespeare los miércoles a las 8 pm.


La arquitectura dramática de Mayorga vuelve atractivo un tema tan en boga actualmente y tan fácilmente maniqueo: Los personajes no son precisamente ambiguos, sino que la vida de cada uno de ellos está llena de dobleces, contradicciones, duplicidad de intenciones y subjetividad. Utiliza un mínimo de elementos escénicos sustentando la propuesta en la imaginación del espectador. Conjuga el teatro dentro del teatro creando un personaje que acota las didascalias típicas de un texto dramático (se levanta y se dirige a, cierra la puerta y), además de expresar pensamientos, puntos de vista o comentarios  críticos hacia el tema o hacia las formas teatrales e ideológicas tradicionales. 


La riqueza del texto --sus formas y sus conceptos-- está acompañada por una puesta en escena que cree en el poder de la palabra sin necesidad de malabarismos escénicos. Potencializa al autor y hace una obra dinámica, compacta y de buena factura. Emmanuel Morales diversifica la función de acotador: no solamente es de un personaje sino que la distribuye entre los actores haciendo a cada actor responsable de los actos de su personaje en conjunción con la actriz acotadora de opiniones (que desgraciadamente su dicción y volumen de voz debilitan los textos). Los actores/personajes son juez y parte del asunto y cuando no están en el escenario, se sientan en las butacas para volverse observadores y comunicadores sonoros de lo que acontece. Este juego brechtiano de entrar y salir de la ficción mueve la emotividad del espectador obligándolo a recurrir a su conciencia y no internarse completamente en sus sentimientos permitiendo que impere la reflexión más allá de la compasión, la condena o el juicio.


El flautista y el niño afectado son en esta obra de teatro el objeto de estudio y el protagonista es el juez que al enterarse de un caso de pederastia decide ir en busca no de la verdad sino de pruebas que demuestren el abuso sexual de un hombre que invita a los niños a ir a la iglesia y a la casa de descanso de su madre para tener un contacto más íntimo con ellos. Teniendo esta historia como centro, suceden dos realidades: la de la familia del juez y la familia del  niño Josemari, haciendo evidente la complejidad de la problemática. El juez (que en el caso mexicano sería más lógico un agente del Ministerio público), obsesionado por hacer justicia, tiene en el abandono absoluto a su esposa y a su hijo con el cual no puede comunicarse. En escenas cortísimas, vemos el final y el inicio de los días del juez, en los cuales ni habla con su mujer ni con su hijo que cotidianamente tiene problemas en la escuela hasta llegar a su expulsión. La historia se repite pues su padre poco le hablaba (apenas y le contaba el cuento de Hamelin) y él lo mismo hace con su hijo. Al final, aparentemente se redime en el niño que quiere proteger, pero se mantiene la incertidumbre. Por otro lado, conocemos, a través de su relación con el juez, a la familia de Josemari de escasísimos recursos, a los cuales el amigo bueno de su hijo les daba dinero y regalos. Dejan abiertas las preguntas de ¿qué tanto sabían?, ¿qué tanto no querían saber? o ¿qué tanto necesitaban? 

Las historias se entrecruzan, se relacionan y corren intercalademente, manteniéndose homogéneas gracias al trabajo actoral del grupo: Pablo Perroni como el juez y Ricardo Polanco como Josemari y el hijo, ambos sobresalientes en su interpretación; junto con Emmanuel Morales, Mildred Motta, Manuel Balbi Hanna Berumen, Edgardo González, Maru Dueñas y Lucía Leyba.

Interesante trabajo donde la palabra crea universos mentales y el espacio físico y actoral hacen vivir esta realidad llena de recovecos y preguntas.


8 de marzo

Trolebús escénico

Un espacio teatral alternativo inició funciones con gran algarabía para la comunidad teatral. Frente a las dificultades de hacer teatro y la búsqueda de nuevas formas de expresión este Trolebús escénico significa una propuesta juvenil que cuestiona las políticas teatrales de nuestro (¿?) gobierno y abre horizontes creativos. 

Marco Vieyra,  impulsor del proyecto La otra nave, estrenó su obra Jardinería  Electronik basada en textos de Rodrigo García en un trolebús donado por la embajada de Japón al gobierno del Distrito Federal,  acondicionado para 30 espectadores. La experiencia escénica es sumamente estimulante e invita a los jóvenes a vivirla estando ojos con ojos con el actor. En esa iniciativa también participarán obras de Luis Mario Moncada y Richard Viqueira que se presentarán en marzo y abril esperando que haya suficientes apoyos para continuar el proyecto. 

Jardinería Electronik es una obra cercana al performance y la instalación en la que conocemos fragmentadamente a tres personajes que nos hablan de sus pensamientos y sus problemas en esta sociedad cosificada, donde no somos mas que mercancía o anuncios publicitarios. La despersonificación y la soledad es la hipótesis que esta propuesta desarrolla utilizando palabras sin fin e interesantes recursos visuales. 

 La propuesta formal es lo que más sobresale en Jardinería Electronik: la imaginación potenciada con un mínimo de elementos nos hace disfrutar al máximo momentos sublimes como las luces de bengala tras los cristales, el video en los cuerpos o el techo del trolebús, la voz metalizada por el micrófono, el maniquí acribillado por un taladro, la trampilla secreta por donde desaparece un personaje, los movimientos circenses o las rutinas de acción. El punto débil de esta propuesta radica en  los textos y la estructura dramática. Si bien es cierto que se puede pensar que el lenguaje de los jóvenes se caracteriza por la expresión básica para nombrar a la rebeldía, a la insatisfacción o a la soledad y recurrir a los lugares comunes para conformar un discurso; no es verdad que la profundización y complejidad de las situaciones, sin que esto quiera decir el uso de a conceptos filosóficos o trascendentales, sea ajena a este sector. Tal vez la particularidad de las realidades y los lazos que se tienden de lo trivial a lo existencial son necesarios para que el público pueda ser partícipe de algo diferente que lo haga pensar en cosas que no se le hubieran ocurrido y no sólo le confirmen su pensar. Así, el problema radica en la reiteración (y no en la repetición) en donde se dice lo mismo con diferentes elementos. El discurso es pobre y la estructura hace que la obra se alargue innecesariamente. En un momento dado la obra se detiene y hace que el espectador pierda interés. Para este tipo de propuestas es mejor la brevedad para aumentar el impacto.

Antonio Vega, con una botarga de Pluto que lo hace sudar y sufrir lo que los actores en la vida real terminan por hacer para sobrevivir, consigue atrapar al espectador en todo momento; su discurso está lleno de vitalidad y fuerza y sus reflexiones sobre los animales domésticos, en particular los perros, nos hace sonreír. Isabel Piquer sobresale por su naturalidad y utiliza el contacto visual con el público para aumentar la tensión. Roldán Ramírez tiene fuerza, aunque sus registros actorales sean más limitados.

Marco Vieyra, originario de Guadalajara y fundador de La Cuarta Teatro en 1992, tiene en su haber varias obras de teatro caracterizadas por esta búsqueda existencial en el acontecer de los jóvenes recurriendo a nuevas formas de expresión. Están por ejemplo Asfixia, que se presentó en el 2006 en el Festival Andino Internacional de Teatro o El último piso. Esperemos que nos siga sorprendiendo y que el Trolebús escénico tenga larga vida.
1 de marzo

La lección

Llama la atención la vigencia del teatro del absurdo en la obra de teatro de Eugenio Ionesco La lección (1950) que actualmente se presenta en el Foro Antonio López Mancera del Cenart, bajo la dirección de Armando García. Las relaciones de poder, la incomunicación, la inutilidad del saber y su distancia absoluta con la vida cotidiana, se repiten una y otra vez  en nuestra realidad para preguntarnos a cerca de ¿dónde está el progreso?

El tratamiento simbólico de la realidad le permite a Ionesco hacer una burla  de las relaciones en la educación a diferentes niveles, llevándolo, en su tiempo, a tener las salas vacías en los teatros de aquella época y a ser duramente criticado por las autoridades educativas.

La ironía y el tono tragicómico de La lección le permitió a Armando García --fundador en los ochenta del grupo Vámonos rezio junto con Mauricio Jiménez, el Chac y Sergio Lagunas (asesor en esta obra del francés) --,  utilizar el universo de los payasos para caracterizar a los personajes. Con maquillaje, acciones y rutinas clownescas, entramos a la convención de un mundo trastocado donde se exacerban los comportamientos, pero se mantiene el interesante desarrollo de los personajes: el profesor en línea ascendente y la alumna en línea descendente. Son buenas las interpretaciones de los tres actores del Instituto de Artes de la Universidad Autónoma del estado de Hidalgo Briseida Cerón, Carlo Trápala y Monserrat Ángeles. Ellas con buena voz para cantar, sobresaliendo el trabajo actoral de la alumna por sus posibilidades histriónicas y naturalistas y el del profesor interpretado por un joven con una caracterización de viejo sin caer en lo caricaturezco; desgraciadamente, la sirvienta, que se mantiene todo el tiempo en escena abusa de su gestualidad para llamar la atención: sonrisas forzadas y movimiento de ojos exagerados.

En La lección de Ionesco no se cuenta una historia sino se muestra una relación en movimiento. Los personajes se van develando poco a poco, se transforman imperceptiblemente como lo indica el autor en la acotación inicial. No importa lo que se dice, hay parlamentos infinitos de una matemática absurda, de lo que es la patria, de traducir a diferentes idiomas “las rosas de mi abuela son tan amarillas como mi abuelo que era asiático”. repitiéndolo idéntico. 

En la puesta en escena de Armando García, -- que se presentó en la Universidad de Hidalgo, en el Centro Cultural veracruzano de las Artes y en el  Festival Nacional de Teatro Universitario 2008 y dará funciones en diversos centros educativos,-- se inicia en un tono desmesurado que progresivamente se va asentando y encontrando su lugar. Los personajes no dejan de realizar acciones mientras dialogan o monologan creando un doble discurso a veces con dobles significados, a veces ilustrando y otras veces aportando nuevas ideas. La imagen del video, realizada por Joaquín Guzmán, proyectada en las paredes como pizarrón o en todo el espacio en un momento climático de la obra, convierte todo el espacio en un centro de huracán de letras, logaritmos y operaciones matemáticas en el que los personajes se pierden, se revuelcan y caen exhaustos.

El director Armando García convierte el asesinato en un turco de circo y simultáneamente la sirvienta destroza una sandía haciendo de este momento una metáfora interesante y atractiva escénicamente. La propuesta escenográfica de José de Santiago permite tener a lo largo de la obra dos mesas en los extremos del fondo donde la sirvienta en un lado plancha y en el otro una naturaleza viva de frutas que colorea la escena. 

Extraña que en la adaptación el director haya asumido la sugerencia de colocarle al profesor un brazalete con una suástica nazi y proyectar imágenes de soldados marchando al final de la Segunda guerra mundial, ¿para qué si el texto puede ser atemporal y por tanto un espejo de nuestra realidad? 

Es un acierto la metáfora que el director propone de los múltiples pares de zapatos que nos remiten a todas las muertas (de Juárez, de las vilolentadas sexualmente, de las subyugadas por el poder), al igual que las rojas manzanas (lástima que reboten) que caen de una maleta sugiriendo los corazones o las vidas perdidas, provocando un  silencio impresionante entre los  espectadores.
