31: Desdémona

La otra cara de la moneda de la tragedia Otelo de Shakespeare, es el mundo de las mujeres encabezado por Desdémona. Mundo del que nada sabemos desde la perspectiva shakespeariana y que Paula Vogel, dramaturga norteamericana contemporánea, nos devela con agudeza en esta puesta en escena dirigida por Benjamín Cann en el Foro Sor Juana Inés de la Cruz de la UNAM. 


Mientras los hombres se devanan los sesos planeando guerras, intrigas amorosas por deseos de poder y venganza y se mueren de celos; ellas, Desdémona, mujer de Otelo, Emilia su doncella  y Bianca la prostituta, tejen y destejen sus sentimientos y anhelos de libertad, de servidumbre y de matrimonio. En la intimidad sus vidas se agigantan y se complejizan a medida que avanza la obra,  simultáneamente a lo que ocurre allá afuera, allá en el escenario de junto donde se representa el Otelo original, dirigido por Claudia Ríos.

Paula Vogel, inspirada en Rosencratz y Guildenstern ha muerto de Sam Shepard (aunque lo critique) rescata personajes colaterales de una obra de Shakespeare y los vuelve protagonistas en la suya. En Otelo hay  hombres queriendo mover el mundo con la razón y ellos son movidos por sus pasiones; Sólo tres mujeres intervienen y ellas son las protagonistas de la obra Desdémona. Vogel caracteriza muy bien tres universos diferentes, clases sociales diferenciadas y las particulares relaciones que se generan entre estos tres vértices. El punto de vista es femenino; feminista, más aún, con lo que pareciera un ajuste de cuentas. Interesante, moderno, irónico a más no poder. Así Desdémona no es la inmaculada Concepción ni la sometida mujer perfecta de la que mal piensa su esposo. Desdémona rompe cadenas en sus ilusiones y fascinada escucha las historias de cama que Bianca le cuenta y comparten aventuras. Su cuerpo y su mente transitan embriagados de sexo, en contrasentido de la resignación bajo protesta de su doncella. Desdémona se aburre y juega con promesas falsas a su doncella y le habla de sus fantasiosos planes. Emilia la protege, trata de orientarla o corregirla y de obtener favores mientras vive insatisfecha y resignada. Bianca es la novedad, la prostituta que con desparpajo y sin miramientos vive su profesión. 

El trabajo de las tres actrices es sobresaliente. Zaide Silvia Gutiérrez como Emilia, Marina de Tavira como Desdémona y Mariannela Cataño como Bianca. Energía, versatilidad y ritmo son algunas de sus cualidades. 

La obra de Desdémona se mantiene en tensión por la habilidad de la autora de irles revelando un secreto a cada una de ellas que les cambiará su visión de la vida. El espectador, entonces, es testigo de este proceso. 

La precisión con la que Vogel pinta a sus personajes se ve enturbiada por la ambigua e imprecisa traducción y adaptación de Alfredo Michel que aplana el lenguaje y lo despoja de ritmo sonoro.

El texto dramático y la puesta en escena de Benjamín Cann, corren por caminos diferentes: el realismo intimista y profundo que propone la autora contrasta con la intención del director de trastocar los movimientos naturales de los personajes por complicadas posiciones, subidas y bajadas en dos largas escaleras para terminar en un gesto o un movimiento artificial. El director tiene la intención clara de hacer una propuesta  artificiosa, sofisticada, por no decir forzada. La pintura escénica de los mosaicos de época es maravillosa, pero su esteticismo e irrealidad saca al espectador de contexto. Lo visual y la palabra no se apoyan ni  complementan. 

Uno no se explica ese afán de luchar con el texto en vez de fluir con él, navegar en su río, sus cascadas, sus pozos profundos de aliento y desaliento, armonizar con el mundo emotivo de estas mujeres y desde ahí mostrarlas empáticamente.
24: Más pérdidas latinoamericanas

A Koyote Lagañas in memoriam
El domingo pasado murió el reconocido escritor Mario Benedetti, poeta, ensayista, cuentista, novelista, crítico, periodista y con unas cuantas obras de teatro, una de ellas Pedro y el capitán, que pasó a la posteridad. 


Benedetti es uno de los autores más prolíficos y reconocidos por su público del boom latinoamericano. Su pensamiento de izquierda lo llevó a exiliarse en 1974 al cerrar el semanario Marcha en el que colaboraba como periodista tras el surgimiento de la dictadura en Uruguay. Anduvo en Argentina, Cuba, España y Perú por más de doce años. Su obra literaria se extiende a más de sesenta libros. Sus novelas La tregua (1960) y Gracias al fuego (1965) le hicieron dar el salto al ámbito internacional. Sus libros de poemas Inventario o Viento del exilio, entre muchos otros, le hicieron ganador en 1999 del Premio Reina Sofía de Poesía Iberoamericana, que este año obtuvo merecidamente José Emilio Pacheco y el cual hizo el prólogo a los Cuentos completos de Benedetti en la publicación de 1994 en Alfaguara. Hasta Juan Manuel Serrat musicalizó poemas de Benedetti.

Su irregular obra literaria,  se refleja de igual manera en su obra dramática. Ida y vuelta (escrita en 1955), El reportaje (1958), Pedro y el Capitán (1979) y El viaje de salida (2008). Hay que añadir tres obras más poco conocidas: Amy, teatro poético, Ustedes por  ejemplo y El apuntador. 

Su incursión en el teatro fue cuando ya tenía más de diez años escribiendo y después de la mala experiencia con sus primeras dos obras dijo que nunca más volvería a escribir teatro. Ida y vuelta es una comedia en dos actos y su protagonista es un autor teatral, que a la manera de Brecht y el efecto de distanciamiento, quiere poner a prueba el borrador de una obra, ver qué efectos causa en el público y si vale la pena escribirla. Concluye que no, que su obra trata de dos personajes insignificantes y que “para hacer grandes obras son necesarios grandes temas”, e inicia una pieza nueva con base en un argumento de Homero.

En El reportaje utiliza una modalidad del efecto de distanciamiento de Brecht pues pone a dialogar a un novelista, el protagonista y a un crítico literario y para corroborar que su novela es totalmente autobiográfica, reproduce tres flash backs de su propia vida donde el personaje se va convirtiendo en despreciable. Y todo por su infancia (que recrea el cuento La guerra y la paz inserto en su libro Montevideanos. 

Estas obras pasaron sin pena ni gloria. No había en ellas nada nuevo bajo el sol de Uruguay y hasta la crítica las trató muy mal. Veinte años después, aún cuando le confesó a Ernesto González Bermejo, “el teatro que escribo es malo”, escribió en Cuba Pedro y el capitán partiendo de una idea de novela que tenía (El cepo) donde abordaba la relación entre un torturador y un torturado. La obra, de corte psicologista, logró impactar fuertemente en el teatro latinoamericano, no así en el teatro de Uruguay, que según comentaba Benedetti, tal vez era porque esa realidad la tenían demasiado cerca. Pedro y el capitán se desarrolla en una sala de interrogatorios en los setenta en plena dictadura. La línea divisoria entre víctima victimario se va diluyendo hasta llegar a invertirlos. El capitán, que en realidad es un coronel, procede de la manera clásica: primero como hombre civilizado que argumenta, luego viene la tortura y la posición incolumne del torturado que no delata a ningún revolucionario, para luego ir develando la compleja psicología del torturador. Por supuesto que es una denuncia respecto a las más brutales manifestaciones de violencia que generan los regímenes políticos represivos, pero su tratamiento evita el maniqueísmo y consigue hacer reflexionar al espectador a cerca de esa realidad.  

En México se ha llevado a escena millones de veces Pedro y el capitán y fue en 1979 cuando se dio a conocer en nuestro país con un memorable montaje del grupo uruguayo El Galpón bajo la dirección de Atahualpa del Cioppo, que lograron dar más de doscientas representaciones en diferentes partes del mundo.

De La tregua, aunque no es una novela, se han hecho variadas adaptaciones al teatro, de las cuales resalta el montaje de Germán Castillo presentado en el Teatro Orientación en el 2006. También fue llevada al cine por Alfonso Rosas Priego con las actuaciones de Gonzalo Vega y Adriana Fonseca y Carmen Limón hizo una adaptación al radio.

Lamentamos la muerte de Mario Benedetti y la de Koyote Lagañas, joven productor de la estación de radio por internet Código DF encabezada por Verónica Ortiz, que nos dejó, como personaje benedettiano, atropellado injustamente en la madrugada de un domingo de Primavera con una esquina rota. 
17: Boal: Teatro y liberación

Augusto Boal, ha sido, tanto en el aspecto práctico como teórico un basamento para la construcción de una nueva visión en el teatro latinoamericano a partir de los setentas. Frente a la situación opresiva y represiva de los gobiernos, su visión rescata al teatro de manos del poder y lo vuelve a su origen: su expresión popular. 

Boal considera que el teatro es necesariamente político, porque “políticas son todas las actividades del hombre y el teatro es una de ellas. Quienes intentan separar el teatro de la política tratan de inducirnos a un error y ésta es una actitud política”

Si bien en su origen el pueblo era el creador y el destinatario del espectáculo teatral, la aristocracia, argumenta en su libro Teatro del oprimido, estableció divisiones: unos son los que actúan en el escenario y sólo ellos pueden actuar, y otros son los que observan pasivamente. El sistema de Aristóteles –considera-, refuerza la idea dividiendo a los actores en protagonistas, la aristocracia, y el coro, la masa informe. La burguesía transforma a estos protagonistas, de objetos de valores morales superestructurales a sujetos multidimensionales, individuos excepcionales alejados del pueblo y representantes de los nuevos aristócratas, como Maquiavelo manifiesta en La poética de la ‘virtú’. Brecht rompe con estas ideas y convierte al personaje teorizado por Hegel de sujeto-absoluto, en objeto. Así, el ser social determina el pensamiento y no a la inversa.


Augusto Boal aterriza este desarrollo en la experiencia latinoamericana rompiendo con todas estas barreras. Ahora, dice, todos deben actuar, todos deben ser protagonistas. Desarrolla su concepto de “sistema comodín” en el que ya no hay divisiones entre protagonistas y coro. 
El objetivo del Teatro del oprimido para  Boal consiste en restaurar el diálogo entre los seres humanos ya que, explica, los diálogos en esta sociedad tienden a transformarse en monólogos creando relaciones entre opresores y oprimidos. El teatro, pues, facilita a la gente a actuar en la ficción teatral para transformarse en sujetos activos de su propia vida. El Teatro esencial es uno de los sustentos de su planteamiento concibiéndolo como la existencia simultánea –en el mismo espacio y contexto- de actores y espectadores, en el que se es capaz de observarse en situación.  El Teatro esencial, desde su perspectiva, consta de tres elementos: el Teatro subjetivo –que es la coexistencia del actor y del espectador en un mismo individuo-, el Teatro objetivo – especio estético donde se proyecta la energía del espectador- y el Lenguaje teatral –que traduce ideas emociones y deseos. 

La práctica escénica llevó a Agusto Boal a desarrollar un sistema teórico y una serie de ejercicios prácticos donde también se rompe la barrera entre el dramaturgo y la puesta en escena. Su propuesta implica partir de la dramaturgia escrita para desarrollarla en un escenario convencional o alternativo. Sus conceptos de creación de personajes son completamente aplicables tanto en la escritura como en la actuación. Tal es el caso de “la noluntad” considerando que la emoción no es pura ni idéntica a sí misma de manera permanente: queremos y no queremos, amamos y no amamos, tenemos valor y no lo tenemos. Así, el personaje encierra la noluntad en cada una de sus voluntades. Por ejemplo, señala, Hamlet quiere vengar la muerte de su padre, pero no quiere matar a su tío, quiere ser y no ser. Julio César quiere matar a Bruto, pero no quiere porque lo ama. Romeo y Julieta se quieren, pero quieren a sus familias. 

Gracias a la amplitud y solidez de sus planteamientos teóricos, su propuesta ha trascendido en el tiempo y puede conceptualizarse no solamente como lo que algunos considerarían un teatro panfletario, sino considerar al teatro como una herramienta liberadora, en el aspecto estético y en el reflexivo.  

Podemos considerar a Augusto Boal como una persona íntegra, un personaje de gran trascendencia en nuestro teatro; un revolucionario en la más extensa acepción de la palabra.

10: Augusto Boal

Augusto Boal, dramaturgo, director y teórico teatral brasileño marcó nuevos rumbos para el teatro moderno. La publicación de su libro Teatro del oprimido en 1974 hizo visible su propuesta teórica y práctica del teatro invisible y convirtió al espectador en parte activa del espectáculo. La influencia de sus enseñanzas y su activismo se vislumbra en la actualidad tanto en América Latina como en Europa no solamente por los Centros Teatrales del Oprimido fundados por él, la Organización Internacional del Teatro del Oprimido que aglutina a grupos de más de veinte  países, la efervescencia del Teatro popular a partir de los setenta y la idea del teatro como agitador social, sino también por las herramientas teóricas y pedagógicas que desarrolló para que un sinúmero de grupos dieran rienda suelta a su imaginación concibiendo al espacio escénico sin la línea divisoria entre espectador/actor, más allá del concepto de la cuarta pared.

El objetivo del Teatro del oprimido para Augusto Boal es restaurar el diálogo entre los seres humanos ya que los diálogos en esta sociedad tienden a transformarse en monólogos, creando relaciones entre opresores y oprimidos. El teatro, pues, facilita a la gente a actuar en la ficción teatral para transformarse en sujetos activos de su propia vida. El Teatro esencial es uno de los sustentos conceptuales de sus planteamientos concibiéndolo como la existencia simultánea –en el mismo espacio y contexto- de actores y espectadores en el que se es capaz de observarse en situación.  El Teatro esencial, desde su perspectiva, consta de tres elementos: el Teatro subjetivo –que es la coexistencia del actor y del espectador en un mismo individuo-, el Teatro objetivo – especio estético donde se proyecta la energía del espectador- y el Lenguaje teatral –que traduce ideas emociones y deseos. 
Por supuesto que Bertold Brecht es un gran inspirador para estas nuevas corrientes de los setenta en América Latina: Augusto Boal en Brasil y Enrique Buenaventura en Colombia con el Teatro de Creación Colectiva, por mencionar un par. Augusto Boal da una vuelta de tuerca al teatro épico y al efecto de distanciamiento impulsado por Brecht para  que el espectador  entre a la ficción teatral sin olvidar su conciencia crítica; Boal convierte al espectador en actor para que su conciencia se vuelva acción y de ser un espectador pasivo actúe frente a la situación que se le plantea. Ambos quieren remover las conciencias (Teatro de la liberación), pero desde diferentes trincheras, que responden, claro, a la época histórica en que se dan. Boal, como en la guerra de guerrillas o la del mosquito (pica y échate a correr) adentra a sus actores en un espacio real, pongamos el ejemplo de las cajas de un supermercado y éstos protestan y alegan frente a un problema que se suscita. Provocan y crean revuelo haciendo participar a los que husmean por ahí y en un momento dado los actores desaparecen y el conflicto permanece, volviendo protagonistas a los espectadores. Esto mismo lo estaban implementando en Chile en 1973 el Teatro el Aleph dirigido por Oscar Castro, introduciendo a actores en las largas colas que se hacían frente a la escasez de alimentos, para hacer ver que el bloqueo norteamericano era el causante y no el gobierno;  pero la llegada de Pinochet quebró la iniciativa y los mandó al exilio. 

El activismo de Augusto Boal también lo llevó al exilio y a la tortura   en 1971 y diseminó su semilla en los países que estuvo: en Perú implementó una campaña de alfabetización, en Argentina montó obras de teatro, en Francia dio clases en la Sorbona igual que en Norteamérica. Entre muchas otras acciones.  

En los ochenta Boal vuelve a Brasil y sin descanso escribe, monta obras y trabaja con su grupo junto a organizaciones que luchan por la libertad y la igualdad. Las comedias musicales fue un género que cultivó mucho como elemento de agitación (qué diferente concepto al que se tiene aquí en México de la comedia musical) y grupos en Europa siguieron sus pasos. De los casos más representativos está el grupo catalán La Cubana dirigida por Jordi Milán que desde los ochenta causó sensación con su teatro invisible en las calles. En los Juegos Olímipicos de Barcelona sorprendió con Cubana marathon dancing un espectáculo con más de sesenta actores y más de cuatro horas de duración. Sus propuestas se fueron alejando de lo político y acercándose a lo popular. Así también les sucedió a La fura dels Baus, quedándose en un teatro de la provocación. 

Y la semilla de Augusto Boal fue germinado en medio de intereses disímbolos, mezclándose con el performance y otras formas de teatro alternativo. Su teatro invisible parece estar más visible que nunca. Como señaló Ariel Dorfman ante su muerte el pasado 2 de mayo: “su muerte es invisible porque sigue él dentro de miles y miles de hombres y mujeres y niños que encontraron en sus obras y sus dichos y su vida la iluminación para hacerse ellos mismos los muy visibles protagonistas de su destino”
3: Premios de dramaturgia

En dos polos de la República, dos obras de teatro fueron premiadas: el Premio Nacional de Dramaturgia Sánchez Mayans de Campeche lo obtuvo la obra Viaje de tres de Jorge Fábregas de Guadalajara y el Emilio Carballido de la Universidad Autónoma de Nuevo León fue para Más pequeños que el Guggenheim de Alejandro Ricaño que recientemente fue publicada por esta universidad.


Curiosamente las dos obras giran en torno al viaje. Coinciden en ser dos propuestas que rompen con la linealidad del tiempo y las formas del diálogo. Se habla en presente, en pasado o en futuro. Dialogan, pero también piensan en voz alta, narran acontecimientos al mismo tiempo que están viviendo otro hecho. El rigor no está en la reproducción de la realidad sino en la verosimilitud de las situaciones, en lo convincente del lenguaje, en la dinámica de cada escena. En el camino es donde los personajes se van develando, lenta y minuciosamente. Los personajes no nos dicen como son. Simplemente son y en ese devenir se van convirtiendo en personas entrañables para el lector/espectador.  

Los objetivos del viaje son diferentes en cada obra. En Viaje de tres el padre y su hijo, acompañados de la enfermera, van en busca de un chamán para encontrar una cura a la enfermedad del padre. Más pequeños que el Guggenheim el viaje lo emprenden dos jóvenes y sin un objetivo claro, y al final del viaje es cuando  se enfrentan a una realidad existencial difícil de aceptar: no somos lo que hubiéramos querido ser y la insignificancia de cada uno choca con la magnificencia de lo que nos rodea.

Jorge Fábregas, autor de Viaje de tres, próxima a publicarse en Editorial Libros de Godot a cargo de Guillermo Palma y Maricela De la Torre, es dramaturgo, periodista, especializado en textos para niños y jóvenes y actualmente tiene en Guadalajara un programa de radio sobre teatro. El autor maneja hábilmente a sus personajes y la relación que tienen entre ellos, ya que en un principio no sabemos cuál es el vínculo que los une. Aunque comparten el mismo espacio escénico, cada uno de ellos se mueve en ámbitos distintos. El hijo conflictuado en la relación con su padre y la mala relación que tiene con la enfermera nos va descubriendo sus sentimientos contradictorios a manera de pensamientos hablados, preguntas sin respuestas, dudas difíciles de solucionar. Y se va transformando. El padre pasivo, derrotado ante su enfermedad y supeditado a la enfermera vive su última esperanza en un lugar inhóspito a la espera de ser atendido por el chamán. Tanto la enfermera como el chamán son personajes extraños que dan a la obra un halo  misterioso y atractivo. 


Los personajes de Más pequeños que el Guggenheim son jóvenes que quieren hacer teatro pero que la sobrevivencia los ha llevado a trabajar desde un Wall-mart hasta un Oxxo. Su lenguaje es fresco y humorístico, con elementos escatológicos y albureros que dan color a la obra. Hay momentos casi clownescos pero no por las acciones sino por la construcción del diálogo. Así como el lector/espectador los va conociendo, ellos también se van conociendo entre sí. Pareciera que es una biografía trastocada, reinventada, agregándole incidentes para aumentar la tensión, para dar más dramatismo (aunque en exceso), sin importar la línea divisoria entre realidad y mentira, ya que toda obra está hecha de mentiras para contar una verdad. Y la verdad está en los personajes y su situación; que conmueve y lleva a la reflexión. 


Alejandro Ricaño (Jalapa  1983), dramaturgo con premios y becas en su haber, propone un teatro dentro del teatro donde la historia se va armando a pedazos. Es un tiempo fuera del tiempo; saliendo de un presente perpetuo, para trasladarse a un pasado pasado, a un pasado continuo que se vuelve presente. 

Viaje de tres y Más pequeños que el Guggenheim son dos excelentes obras, merecidamente premiadas, que esperemos que esto sea un peldaño para que sean llevadas a la escena. 
