26 de abril

Teatro infantil

En el mes de abril, asignado a los niños, por supuesto para comprar, también se puede descubrir una amplia cartelera de teatro infantil de todos sabores y colores. Antes eso era impensable pues hasta el siglo XIX se empezó a escribir teatro especialmente dirigido a los niños. A partir de ahí se ha ido transformado a pasos agigantados. Se presentan mundos a través de fábulas, historias fantásticas o realistas. Actualmente hay obras que nada más muestran el universo infantil, pero en la mayoría, la forma de comunicar alguna enseñanza o reflexión, se ha convertido en un reto donde el aprendizaje y la visión crítica  sean incluyentes y los niños tengan más herramientas para enfrentar y convivir con lo que les rodea. 

Se busca familia, escrita y dirigida por Berta Hiriart con música original de Eugenio Toussaint y que se presenta en el Teatro Orientación del INBA, es una obra que cuestiona la visión convencional que se tiene de la familia y que se ha querido imponer como el ejemplo a seguir negando la realidad en que vive la mayoría de las familias. Berta Hiriart hace un llamado a la tolerancia y muestra en su obra la formas en que las familias están se aglutinan. La historia inicia cuando una niña llega a vivir a una vecindad pues sus padres se han divorciado. Ella añorará y buscará a la familia ideal, la que le han inculcado y que por supuesto no encuentra. Como su madre está ausente todo el día pues trabaja, un niño, que también ha llegado a la vecindad, la acompañará en este ir conociendo poco a poco a poco a sus habitantes: una mujer gruñona que vive sola y cuida sus plantas, un pastelero con tres bebés adoptados y una pareja de hombres mayores. Hay obstáculos que se van solucionando  hasta considerar a los del vecindario como una comunidad. La obra es romántica e idealista, acompañada de música, canciones y títeres. Participan actores (Antonio Zúñiga, Micaela Gramejo, Daniela Arroyo y Aracelia Guerrero), la mezzosoprano Alicia Ayala y el clarinetista Edtar Bucio, en un espacio escénico diseñado e iluminado por Edyta Rzewuska. La riqueza de recursos, los juegos escénicos y el poder visual y de contenidos de la obra, que se presentó en el Teatro de las Artes del CNA en el X Festival Internacional de Música, la hacen una atractiva propuesta de gran calidad, tanto para niños como para adultos. 

Entre Tú y Sofía es otra obra de calidad dirigida a niños y se presenta los domingos en el Centro Cutlural Helénico. Escrita por Sofía Álvarez, actuada por ella, Valentina Sierra y Ricardo Esquerra, bajo la dirección de Fernando Bonilla. Con un buen equipo, la obra aborda la problemática familiar desde su interior: una niña vive el miedo a la oscuridad y su confusión frente a la llegada de un nuevo miembro a la familia. Espera junto con sus padres, su abuela y sus amigos, recreados por la autora, y comparte la experiencia con otro personaje fantástico que la ayudará en el camino. 

 Mundo nocturno de Teresa Valenzuela, que se presenta en el Teatro Benito Juárez con la compañía Scaramouche, no corre con la misma suerte. Tal vez porque el texto requiere de un trabajo que lo actualice, tanto en su formato como en sus contenidos o porque al grupo le faltaron recursos y experiencia para hacerla llamativa. La obra está dirigida para niños pequeños y los personajes son animales: la protagonista es una abeja que se aburre porque no quiere trabajar sino convertirse en luciérnaga para bailar en el lago. En su recorrido se encuentra con un mosquito, una rana y un grillo hasta caer presa de una cucaracha. Los obstáculos son mínimos y resueltos sin gran emoción. El mensaje es ambiguo ya que aunque por un lado invita a aceptarse a uno mismo, por el otro no favorece el espíritu inquieto de los niños. Como decía una niña al salir de la función: ¿qué, entonces quieren que no nos movamos y nos quedemos en nuestro lugar? 

19 de abril

Los lobos

Después de una gira por varias ciudades del país, la obra de teatro Los Lobos del dramaturgo argentino Luis Agustoni, protagonizada por Pedro Armendáriz, Roberto D’Amico, Jesús Ochoa, Rafael Sánchez Navarro y Víctor Trujillo, bajo la dirección de Héctor Bonilla, inició temporada esta semana santa en el Teatro Libanés de la ciudad de México.


Los lobos es una interesante obra de teatro que aborda una realidad muy mexicana donde nuestros políticos están inmersos en la corrupción, en la compra de favores, en la ley puesta a su servicio, en el manejo de información privilegiada y lo más grave, en la impunidad. Qué falta hacía ver una obra que más que una denuncia intencionada, es una exposición clara del operar de funcionarios públicos que velan por sus intereses personales. 


Luis Agustoni se basó en un caso que causó escándalo en Argentina en 1940 cuando el ejército compró terrenos por una cifra millonaria en la región El Palomar y la forma en que fue hecha la transacción sacó a la luz la práctica corrupta de políticos y militares. Es fácil notar la similitud con  diversos casos que se han denunciado en México sin ninguna consecuencia, pero por supuesto cada país tiene sus particularidades. Así, Héctor Bonilla hace una adaptación estupenda, verosímil y puntual, ubicando el hecho en nuestro país y mostrando a través de ese ejemplo el modus operandi de los políticos para este y casos semejantes. Provoca risa, indignación, furia y muchos otros sentimientos --según el espectador--, la forma en que los políticos exponen cínicamente sus razones. Están solos, metidos en un sótano, mientras arriba se celebra una fiesta. No hay terceros que los juzguen (pero nosotros los observamos sin que se den cuenta que son observados). Pueden discutir abiertamente, argumentan sin pudor, justifican lo injustificable, creen sinceramente en lo que dicen. Y eso es lo atractivo de la propuesta. No hay una intención panfletaria. El teatro es utilizado como escaparate donde el espectador es simplemente un intruso y la cuarta pared permite la objetivación del caso. El autor muestra, no arenga, el que observa es el que juzga y el efecto es más potente que cualquier discurso.

 
En Los lobos el manejo de la información provoca una tensión constante. Lentamente nos vamos enterando del problema y de las intenciones subterráneas de cada uno de los personajes. Constantemente hay giros dramáticos. Cada información nueva cambia la perspectiva. Los conflictos entre los personajes se van intensificando hasta que  una última conversación entre alumno y maestro,  cambia la historia.

El hilo conductor que sostiene la obra es un objetivo común: convencer, presionar, chanteajar o comprar al senador joven de ideas de izquierda (bien interpretado por Rafael Sánchez Navarro) para que oculte cierta información. El Subsecretario de Estado, representante del partido en el poder, busca preservar el sistema y la interpretación formal que le da Roberto D’Amico, concuerda con la personalidad del personaje. Pedro Armendáriz, que representa a los dinosaurios del PRI, contrapuntea la densidad del conflicto y aunque a veces se excede en sus chistes, su soltura y naturalidad colorea el desarrollo de la obra. El coronel, José Francisco Bazán representa los intereses del ejército involucrado y la interpretación de Jesús Ochoa, contundente y con aplomo, le da la solidez necesaria al personaje. Finalmente, el que está entre varios fuegos es el diputado Eduardo Muñoz, involucrado hasta las cachas en el asunto y, aunque la interpretación de Víctor Trujillo es correcta, la edad que requiere el personaje es mucho mayor.

El conjunto actoral es de primera y la dirección escénica no obliga a los personajes a un movimiento excesivo, sino que compone sutilmente formando cuadros armónicos y ágiles.

Los lobos, con una buena escenografía de Auda Caraza y Atenea Sánchez, es una obra de teatro que dice mucho a la problemática actual de corrupción de nuestro país y que el público recibe con teatro lleno. 
12 de abril

La Compañía Nacional de Teatro 

Ni el sol ni la muerte pueden mirarse de frente es el segundo montaje que la Compañía Nacional de Teatro integra a su repertorio. El primero, Pascua de Strinberg, dirigida por Héctor Mendoza y ahora una atractiva puesta en escena dirigida por los hermanos Abderhalden, de origen suizo-colombiano en el Centro Nacional de las Artes,  que nos abre las puertas a propuestas contemporáneas donde los recursos tecnológicos son aprovechados e integrados al máximo en un espacio escénico y nos traslada a realidades superpuestas en un eclecticismo total.

Es impresionante la capacidad conceptual de la puesta en escena en la que conviven imágenes de video en una pantalla gigante, con imágenes en circuito cerrado para mostrar sucesos que ocurren fuera del escenario, acciones casi dancísticas con las que de pronto los policromáticos personajes coinciden, el uso de altoparlantes, escenas en sombras, escenas épicas con elementos cotidianos, momentos estáticos o de gran movilidad, realidades de oriente, enmarcadas en la antigua Grecia, o viceversa, pluralidad de estilos y recursos teatrales organizados, aparentemente caóticos, puestos en una situación límite: la guerra. La guerra como un estado permanente de alerta donde se vislumbra el fracaso de la modernidad. 

Los directores Rolf y Heidi Abderhalden (cabeza del grupo colombiano Mapa Teatro que hace un par de años trajeron a México la fallida puesta en escena Testigo de las ruinas) adaptan el texto del autor Wajdi Mouawad, de origen libanés y hacen su propia interpretación. 

La obra de Mouawad, parte de Esquilo, Sófocles y Eurípides para visualizar  tres generaciones en la historia de Grecia: Cadmo, fundador de Tebas e inventor del alfabeto griego, Layo expulsado de Tebas y por cuyo error trágico (haber raptado y violado al hijo del rey de Pisa) es sometido a una maldición y Edipo, criado en el destierro, vuelto rey y ejecutor de la maldición de su padre.  Estos tres momentos de una sociedad organizada por tribus y sumergida en guerras perpetuas por ese afán de conquista y lucha por el poder, son trasladas por los directores de Ni el sol ni la muerte pueden mirarse de frente a la época actual: Los setenta, los ochenta y el futuro. Se inspiran en el origen del autor ubicando su historia precisamente en un Líbano destruido por la guerra. El espacio escénico base es el emblemático hotel Holiday Inn de Beirut que dadas sus grandes  dimensiones minimizan la presencia humana, buena metáfora de nuestra realidad. 

La vida de Wajdi Mouawad (Líbano, Francia, Canadá) al igual que los personajes de obras anteriores  como Litoral, viven errantes, viajando sin tregua como desterrados, buscando o evitando su destino. La tragedia es su medio de expresión y el lenguaje poético, expresado en largos monólogos --característica de la dramaturgia canadiense contemporánea--, el estilo que utiliza. 

Pero en Ni el sol ni la muerte pueden mirarse de frente el texto que pronuncian los personajes es apocado por la puesta en escena. La ingeniería de sonido es fatal y se dificulta sobremanera entender lo que los personajes dicen y el saber quién habla. La voz metalizada por los micrófonos inalámbricos, los mediotonos, seguramente para no rebasar los rangos establecidos y la velocidad en que muchas veces se dicen los parlamentos, disminuye la riqueza de significados. Aún así hay momentos legibles y emocionantes  como el conflicto entre Hipodamia (Julieta Egurrola) y Layo (Diego Jáuregui) o el diálogo entre las hermanas interpretadas por Adriana Roel y Martha Verduzco. 


Pero lo interesante y gratificante es ver una puesta en escena de la Compañía Nacional tan rica en imágenes y significados, que como torbellino nos hace girar y trasladarnos a múltiples epicentros. Ahora estamos en Tebas y un instante después en el Holiday Inn semidestruido, y volamos sobre ciudades, aterrizamos frente a sombras y caemos exhaustos y consternados antes la esfinge. 


Ni el sol ni la muerte pueden mirarse de frente es una obra ambiciosa y arriesgada que contribuye sobremanera en el bagaje teatral de nuestra cultura y crea nuevos horizontes para la creación y la apreciación del espectador.

5 de abril

Ivanov en el Festival del Centro Histórico

La Volksbühne Theater de Berlín es la única compañía extranjera de teatro que vino este año al Festival del Centro Histórico con la obra Ivanov de Antón Chejov y sorprendió con su propuesta.


La compañía retoma un clásico ruso que irrumpe con el naturalismo en el teatro de su tiempo y que fue tan poco aceptado. En la actualidad también resulta difícil  la apreciación de su teatro llevado al extremo, ya que su apuesta se basa en develar la sicología profunda de personajes comunes y corrientes con una vida insípida, que no hablan de lo que realmente les está ocurriendo, que se mueven en medio de una frivolidad inmunda (la decadencia de la burguesía) y que ni siquiera saben lo que quieren. Qué émpaticos resultan estos personajes para los espectadores que se adentran en esa realidad, asumen la propuesta dramatúrgica, ese transcurrir lento donde la palabra es un medio de comunicación basada en el subtexto y pueden conmoverse hasta los tuétanos. Porque en Ivanov tardamos en conocer a este hombre que arrastra una deuda, trae a cuestas una culpa y un desasosiego que poco a poco conocemos y que estalla al final del tercer acto (la adaptación de la puesta en escena sintetiza acertadamente la obra y disminuye al máximo la expectativa de boda que se desarrolla en la última  parte del texto). Ivanov llega a la incomprensión máxima de sí mismo y termina vencido. Qué derrota, qué confusión, qué impotencia, qué sabor amargo de final.


El director húngaro, Dimiter Gotscheff, invitado por el director de la compañía Frank Castorf, radicaliza aún más la propuesta. Despoja a la obra de todo lo visible: muebles, aditamentos, paredes u lo que sea, y deja  encuerado al actor y sin donde recargarse (aunque esté vestido con ropa contemporánea casi como de desfile de modas). Se queda consigo mismo y el personaje, sus emociones y sus relaciones, de la misma manera que Chejov hace en su obra. Al actor lo único que le queda es compenetrarse con el subconsciente de su personaje, con lo que el texto oculta y  muestra al mismo tiempo. Por eso en su tiempo las obras de Chejov no tuvieron buena fortuna, ya que la técnica actoral era bastante restringida; y fue hasta que Stanislavski montó a Chejov, cuando se comprendió que los contenidos no radicaban en la magnitud de los conflictos, ni en la complejidad de los personajes, sino en la capacidad del actor de darles vida de una manera convincente, profunda, desde sus entrañas.


Así, los actores de la Volksbühne, contactan emotivamente con el espectador. A pesar de que la traducción la leemos simultáneamente (y que desgraciadamente omite muchos textos), la proyección del actor, a través de la palabra y de sus acciones mínimas (quitarse o ponerse ropa, alejarse o acercarse, acostarse o recargarse en el otro, o quedarse simplemente de pie), es poderosa. No hay necesidad de micrófonos (a pesar de la mala acústica del Teatro de la ciudad) y la transmisión de energía se da desde cualquier sitio del que se observe. 

El director y los actores aderezan el estilo actoral de Stanislavski con el expresionismo y agregan acciones, no acotadas por el autor, para exteriorizar intenciones de los personajes y remarcar las ridiculeces en la convivencia. Así, pone a la vista lo que no se ve en el texto: La esposa de Ivanov está enferma y mantiene escarceos amorosos con el joven doctor que está enamorado de ella. Ivanov es seducido por una joven con la que puede resolver sus deudas viéndose envuelto en un callejón sin salida. Su honestidad y su orgullo, le impiden actuar con falsedad y finalmente, no se escucha un solo disparo, sólo él hace un dibujo con un hombre apuntándose a la cabeza.

El Ivanov de la Volksbühne transita por caminos más difíciles que los propuestos por Chejov. Juega con la modernidad y la tradición y da otras coordenadas para comprender a un autor del siglo XIX aferrándose a nuevas formas de retomar un clásico.

