7 de junio
La inocencia de las bestias
Al entrar a una casa de siglo XIX en la Roma, el foro de La Madriguera, nos sorprende ver en escena a dos jóvenes, niños, animales que a lo largo de la obra mantienen la ambigüedad de su ser. La joven dramaturga Verónica Bujeiro, juega hábilmente con este doble significado, hasta confundirnos. Una cree que son hombres con rasgos felinos, otro percibe a dos mascotas humanizados. Y sí, son dos o más a la vez, masculino y femenino, ubicados acertadamente por la directora Claudia Romero Herrera en el siglo antepasado.

El Foro es el vértice de una habitación de la casa y los espectadores, pegados a las paredes, estamos como espías a no más de un metro de distancia escudriñando hasta el más mínimo movimiento. Afortunadamente el trabajo actoral y de dirección es sumamente cuidadoso y preciso. La exactitud de sus movimientos no saltan a la caricatura, en la que fácilmente se podría caer, y la interpretación expresionista, que no llega a la sobreactuación, permite que vivamos esa realidad como posible y fácilmente entremos en la convención. 

Teatro del absurdo del siglo XXI que hace una crítica aguda a la sociedad de nuestro tiempo, en particular  a las relaciones familiares y con los animales, donde paradójicamente, son las propias mascotas las que cuestionan el actuar de sus amos. 

La situación dramática está clara y es la que sostiene la tensión de la obra: ellos esperan a un hombre que traerá un gato, u lo que sea, para que se apareen. Y la pregunta surge en el transcurrir: queremos ser como ellos, queremos perpetuar la especie, ¿queremos?

La inocencia de las bestias está llena de emociones: dudas, miedos, afectos y odios. Los sentimientos contradictorios de los siameses, muy bien interpretados por Llever Aiza y Emilio Savinni, son complejos. Los animales no son primarios, más parecieran serlo “ellos”, que están presentes todo el tiempo en una gran foto enmarcada y flanqueada por dos veladoras, vasos con agua donde están sumergidas sus dentaduras. 

El atractivo escenográfico diseñado por Víctor Padilla, es la economía de recursos y el uso de elementos metafóricos, como las jaulas de pájaros o las ratoneras, que nos remiten a una instalación en la que interactúan seres vivos. En un espacio de tres por tres se arañan, comen con la boca, vomitan y dejan su escupitajo asquerosamente ahí sin ser tocado ni pisoteado por ellos por un largo tiempo, a pesar de pasar tan cerca. 
Es buena la imagen del “Hombre de las bestias” bien caracterizada por Gerardo Alonso, como prólogo y epílogo de la obra, aunque resulte innecesaria. Si su presencia girara la historia y proporcionara información más allá de lo sabido, podría ser una imagen inquietante más que ilustrativa.  El diálogo es ágil, dinámico y veloz. Y lo más importante, ambiguo, lleno de subtextos que permiten variadas interpretaciones. Pero la estructura de la obra es irregular. La tensión dramática no se sostiene en el último tercio de la obra y pierden interés las últimas narraciones de sus aventuras cómo mascotas, cuando uno de ellos se perdió o al otro lo llevaron al circo; tal vez por el lugar en que están colocadas o porque se supone que ambos ya lo saben y poco hay que añadir para que cambie la historia. El suspensse que provoca la espera al final se vuelve un poco reiterativo ya que no hay algún elemento nuevo que la resignifique. Pero los espectadores nos mantenemos atentos y sorprendidos, movidos en nuestro interior por este mundo raro tan parecido al nuestro y tan diferente. Los personajes se hacen preguntas y los espectadores también. Gratificante dinámica que hace que uno salga inquieto y jubiloso de haber sido testigo de esta original historia que con un sólido equipo de trabajo se presentará en la Madriguera hasta el 3 de julio para luego continuar en el Teatro la Gruta del Centro Cultural Helénico. 

14 de junio

La Insurgenteada y más
El pasado domingo, La Insurgenteada, escrita por Hugo Fragozzo, celebró 20 años de representaciones, dirigida por él mismo y llevada a escena por un sin número de grupos al interior de la República a lo largo de todos estos años. Su relevancia e impacto radica en el desenfado y la irreverencia al tratar a nuestros “héroes nacionales”. 


La Insurgenteada está publicada en el volumen de Teatro pelado donde se incluyen obras cortas y sketches de otros autores como Alejandro Licona, José Camacho y Tomás Espinosa, entre otros, bajo el sello editorial Pax México.

En La Insurgenteada cuatro amigos reciben la encomienda de representar la Independencia y lo hacen de una manera tan improvisada y sin conocimientos de causa, que lleva a la risa. El tono fársico utilizado por Fragozzo, rescata elementos del teatro de revista, de la carpa y del género chico, reflejando el teatro popular al alcance de todos. Los gags, los albures y el uso de la ignorancia como efecto cómico permiten la identificación y el conocimiento a la vez. De ninguna manera es didáctica. Muy por el contrario cuestiona a la historia. Tenemos el ejemplo de cuando el cura Hidalgo propone invitar al príncipe Fernando de España para que venga a reinar a México y la actriz, fuera de papel, le cuchichea que está equivocando sus parlamentos  y éste le responde que no, que así fue en la realidad. O cuando el cura Hidalgo abole la esclavitud (rompiendo con mucho esfuerzo unas cadenas de plástico) para que de ahora en adelante pueda bajar a la mina el que quiera, según el sueldo que le convenga y el que no, pues no.


El humor, el doble sentido y el manejo de la idiosincrasia popular es una de las características de las obras del libro Teatro pelado. El hombre de acero, Castigo a infractores de la ley y Entonces seremos felices de Alejandro Licona, abordan la relación de pareja desde diferentes puntos de vista. En la primera, Clark Kent y Luisa en sus respectivos monólogos se echan uno al otro, para luego encontrarse y “ser felices”. En la segunda y la tercera la crueldad y las situaciones extremas llevan al ridículo. Son situaciones tan exageradamente injustas, que hasta duele reírse, y que con el giro final, mueven al lector. En esta misma línea, confunde la obra corta de  Aletse Toledo, Pinche amor, de un machismo exacerbado, en donde uno no sabe si reír o llorar, pero sin un giro al final. Queda sin cuestionamiento, aunque la obra en sí podría serlo. Los tres sketches de José Camacho Salvá, reproducen el teatro carpero del siglo antepasado. Una escrita en verso y las otras con personajes populares. Se incluyen también un par de obras de Julián Pastor y de Tomás Espinosa. 


La Insurgenteada es la única obra larga en este volumen que ha tenido vida en diversos escenarios. Se estrenó en Las cárceles de la perpetua, espacio teatral de la UNAM -que ahora ya no existe y que resultaba fundamental como espacio alternativo en el centro de la ciudad. El éxito de la obra le permitió estar varios años en cartelera para luego transitar por los jardines de la Casa de Cultura Reyes Heroles y ahora en la Plaza de las Artes en el Centro Cultural del Bosque. En ella han intervenido actores como Cristina Michaus, Mario Zaragoza, Gerardo Martínez “Pichicuás” y Roberto Ríos Leal. Ahora el elenco está formado por Marta Forjas, Joaquín Chablé, Armando Tapia y Eric Ramírez, entre otros.

Teatro pelado, con obras seleccionadas por Alejandro Licona y cuya coordinadora de la serie es Norma Román Calvo, suponen un reto para que el Teatro popular ocupe los escenarios. Los programas institucionales que poca importancia dan a los variados y ricos géneros de nuestra dramaturgia, impiden que se desarrolle y se conozca un teatro que surge de nuestra propia cultura y que fortalecería nuestra identidad nacional.

21 de junio  

Delirium tremens

El delirium tremens es una puerta hacia otros niveles de percepción. Se abre por una enfermedad y se accede a experiencias sonoras, visuales y hasta olfativas tormentosas, por lo general, y muchas veces místicas. Los alcohólicos lo viven y la causa es la abstinencia repentina. Extraño fenómeno que en los setenta Ignacio Solares investigó dando como resultado un reportaje literario publicado por la Compañía General de Ediciones y por Planeta después. Ahora él se ha vuelto un personaje más de su historia, adaptada y dirigida por Antonio Crestani en el Teatro Santa Catarina de la UNAM. 


El libro de Solares dio testimonio de 111 casos que padecían delirium tremens. Crestani, en su adaptación seleccionó cinco y los puso al desnudo para revelarle sus experiencias al reportero y al espectador, para dar fe de un fenómeno, lejano para algunos, y cercano para muchos. Lo importante es que no hay juicios de valor, ni moralejas, ni un espíritu didáctico. Más bien, una necesidad de saber, de tratar de mostrar eso que les sucede a estas personas que tienen alucinaciones y acceden a una dimensión poco accesible en la realidad. Francisco Prieto significa Delirium tremens como la búsqueda preconsciente de Dios, Solares subraya su carácter místico y Crestani elige como hilo conductor la experiencia de un alcohólico, acertadamente interpretada por Jorge Ávalos, que en sus delirio siente que se ha puesto en contacto con Dios. 

  
En la búsqueda literaria de Ignacio Solares se entremezclan sus inquietudes religiosas y las del universo de la historia y la sicología. Su primera novela, Puerta del cielo, se refiere a la experiencia mariana, a la revelación divina y en su obra de teatro El jefe máximo, aborda el espiritismo de Francisco I. Madero. En Delirium tremens la sicología y el misticismo están puestos en juego: ¿Dónde están los límites?, ¿con qué herramientas abordar el fenómeno: a través de la sicología, la bioquímica o la religión? El autor, desdoblado en el personaje del reportero, despliega sus indagaciones, pero sobre todo, muestra los testimonios. Crestani, así, ubica los hechos a finales de los setenta, apoyado por la escenografía y el vestuario de Gloria Carrasco, en el tiempo que se hizo la investigación y elige diferentes espacios: el café La Habana, los pasillos del hospital o la sala de uno de ellos.


La propuesta de Crestani, tanto en su adaptación como en la dirección, corre en dos planos: el principal son los testimonios de dos mujeres y tres hombres, expuestos a manera de monólogos ya sea en espacios abstractos o en lugares cotidianos. El plano que sirve de enlace y rompimiento con la ficción es el del reportero, interpretado con naturalidad por José María Mantilla, entrevistando a los alcohólicos, apuntando y comentando con el público. El monólogo que abre la obra es el testimonio de una mujer que curó su soledad con el alcohol y cómo se fue diluyendo su vida. La interpretación de Aída López está llena de matices, pausas y sentimientos profundos que transmite al espectador. Jorge Ávalos es el personaje que guía la estructura de la obra y cuya interpretación requiere y lo logra con creces, de una cantidad diversa de emociones, aunque en un inicio esté un tanto sobresaltado. La interpretación de Edurne Ferrer, que transmite la experiencia alcohólica de una joven, sin ningún miramiento, es verosímil, pero sus risas forzadas e innecesarias se vuelven chocantes. Luis Maya y Salomón Santiago completan el reparto -de muy buen nivel-  y cuentan la historia de un taxista, la única cómica de la obra, cuya voz externa confunde sus rutas o la de un joven hospitalizado. 

Delirium tremens es una obra que nos devela un mundo extraño, nos invita a reflexionar y en la que a muchos espectadores les tocan fibras sensibles, ya que el alcoholismo es un problema que se presenta en un porcentaje altísimo al interior de las familias mexicanas.
28 de junio

Alaska

Tres personajes oscuros, más que abiertos, cándidos, más que retorcidos. Tan insignificantes en apariencia y capaces de cualquier cosa. Misteriosos al máximo: sólo sabemos de ellos lo que el autor  ha querido develarnos.   

La interesante propuesta dramatúrgica del  joven escritor Gibrán Portela en su obra Alaska, que actualmente se presenta los viernes en el Foro la Gruta del Helénico, nos permite asomarnos a la realidad de Miguel y Jimi de la que siempre están huyendo, evadiéndose, buscando otro lugar donde dejar de ser o simplemente calmar esa angustia que lleva a que se atoren las palabras o a despotricar contra todo. 

La vida de estos dos “amigos”, que más que amigos exhalan una necesidad descompuesta, es atrapada por el autor en el momento en el que  arriba un tercer personaje: una mujer que quiere comprar una caja fuerte para guardar un secreto. Esta situación comúnmente masculina, donde la presencia del amor es asociada con el rompimiento de la complicidad varonil, es retiquetada en Alaska por personajes muy particulares: Miguel, joven con  una prótesis en el brazo y dificultades en su raciocinio; Martina, sin un amigo y que huele insoportablemente a repelente para mosquitos por su alergia a los piquetes y Jimi, el más común, el más violento y el más posesivamente ¿enamorado? Este presente, es el punto de partida, para que Gibrán Portela transite hacia mundos introspectivos, cortes de tiempo y fugas al pasado en Alaska. Este juego, tan bien planteado en el texto no consigue tal efectividad en la puesta en escena dirigida por Roberto Duarte. El intento de Miguel por fugarse y retrotraerse en el golf, donde su claridad mental y al hablar se manifiesta, así como los momentos donde el escucha se encuentra en un sitio distinto al que el hablante se dirige, queda emborronado en el montaje o es aderezado con situaciones más obvias donde Miguel imagina lo que su amigo y su amante hacen a sus espaldas. Tampoco es aprovechada la sugerencia del autor en el sentido de que las cajas fuertes sean los elementos escenográficos de todos los espacios en donde sucede la acción, sustituyéndolas con cubos negros y una gran caja fuerte elevada por una soga donde ella espera abajo, peligrosamente. La gran metáfora de Alaska, parte de ubicar a los personajes en una tienda de cajas fuertes, cajas donde se esconden tesoros, secretos, historias, vidas que luego nadie puede abrir, ni siquiera los que las venden y por supuesto, ni siquiera los espectadores. El espacio escénico, diseñado por el artista plástico Arturo Hernández, es muy sugerente y más lo sería si la cuerda estuviera tan tensa que indicara el peso metálico de esta gigantesca caja fuerte, capaz de aplastar a cualquiera, en particular a Martina que luego sabremos, ni siquiera tiene un secreto que guardar. El director resuelve acertadamente los espacios realistas en donde sucede la historia y plantea espacios neutros utilizando las características propias del foro de la Gruta. El director encuentra, por otro lado, una buena resolución al desenlace de la obra, donde el autor se vio en la necesidad de explicar la tragedia ocurrida, abandonando su propia propuesta de mantener, a toda costa, el misterio y revelárnosla poco a poco potenciando el misterio. La síntesis del final y la frialdad con que se muestra creciente impacto. 

Las interpretaciones de  David Calderón, Ricardo Rodríguez y Diana Sedano, son bastante básicas, desgraciadamente, ya que no alcanzan la profundidad necesaria para abordar personajes aparentemente simples, por lo que se cae en el estereotipo, sobre todo en el personaje del machín y sin escrúpulos de Jimi, interpretado por Ricardo Rodríguez. Diana Sedano es natural, pero la dirección minimiza sus comentarios elementales haciéndolos a una velocidad casi ininteligible y David Calderón el personaje construido más sólidamente a nivel interpretativo, cae en la exageración de la idiotez. 

Alaska, que obtuvo, el Premio Nacional de Dramaturgia Joven convocado por el Helénico, es una obra de teatro provocadora   y sugerente; un rento para conocer y conocer poco a personajes perturbadoramente básicos. 

