2 de agosto
Víctor Hugo Rascón Banda
Al terminar julio se cumple un año de la muerte del dramaturgo y el que fue Presidente de la Sociedad General de Escritores de México: Víctor Hugo Rascón Banda. Su ausencia se resiente en diversos ámbitos de la vida cultural de nuestro país, aunque su obra permanece en los libros, los escenarios y los corazones de muchos. 
         El Foro del Círculo Teatral, encabezado por Alberto Estrella y Víctor Carpinteiro, realizaron un homenaje a Rascón Banda con la lectura de  sus obras en el Teatro de la Ciudad: Desazón, La mujer que cayó del cielo, Los niños de Morelia y El deseo, en colaboración con el Centro de Estudios para el uso de la voz. Presentaron en su Foro su último libro, Teatro clandestino, editado por Libros de Godot, una mesa redonda con personalidades del teatro y concluyeron con la obra Tabasco negro en  la que participaron María Rojo y Arianne Pellicer, para festejar también el quinto aniversario del Círculo Teatral. Igualmente, el 31 de agosto, la Sogem le rendirá homenaje con la lectura de varias de sus obras y otros eventos.
         Víctor Hugo Rascón tuvo una gran incidencia en el medio teatral, por su generosidad, su activismo y su compromiso con el teatro. Por eso, mucha gente es la que participa en todas estas actividades, para recordarlo, volverlo presente y mantenerlo vivo aunque ya no esté aquí. 
         Se extraña su actividad como Presidente de la Sociedad General de Escritores, que a pesar de los problemas económicos por los que pasaba, logró una significativa proyección de la sociedad tanto a nivel nacional como internacional, impulsó en la cámara de diputados varias iniciativas a favor de la cultura, además de aglutinar a los autores para defender la ley del libro y la lucha por la exención de impuestos de los escritores. Ahora todo eso está muerto, la incidencia de los de televisión en la sociedad crece en detrimento de las otras áreas y la actual dirección se enfoca a problemas administrativos, burocráticos, sociales  y políticos al interior de la sociedad y nada hacia el exterior, hacia la consolidación del gremio. Resolvieron parte del déficit de la sociedad quitando el seguro social de muchos de sus agremiados y reduciendo personal, pero queda pendiente la lucha y la labor que Víctor Hugo Rascón emprendió para que se aprobara la Ley del libro y que no pudo concretar en su Reglamento, la organización, protesta y contrapropuesta frente a la reducción del presupuesto en el que a la SEP y a la cultura le correspondió casi el 70%, la protección fiscal para los autores y el quehacer teatral, etc.; además de las actividades artísticas propias de la sociedad para  impulsar la  proyección de los escritores en nuestra sociedad. 
         Como autor teatral Víctor Hugo Rascón se ha mantenido en activo a través de las puestas en escena de sus obras y la publicación de varios libros. El año pasado Libros de Godot editó Mujeres en el umbral que recoge sus obras Voces en el umbral, Sazón de mujer y Sabor de engaño. El mes pasado publicó su libro Teatro clandestino que da nombre a la nueva colección de esta editorial para publicar obras de teatro que reflejen la situación actual de nuestro país. El título surge a raíz del Ciclo de Teatro Clandestino organizado en la Casa del Teatro en 1995 en el que Vicente Leñero proponía presentar “obras escritas al calor de los acontecimientos… Obras destinadas a olvidarse y desaparecer, sin duda, pero que cumplan el propósito de testimoniar, hoy, lo que padecen los mexicanos”. Así Los ejecutivos es la obra que encabeza esta antología,  firmada en su momento con seudónimo, para hablar de la quiebra bancaria. Luis de Tavira la llevó a escena y se siguió representando en escenarios nacionales e internacionales. También están las obras Por los caminos del sur y Tabasco negro donde el autor habla de los sucesos de Aguas Blancas y al desastre ecológico de PEMEX en Tabasco.
         Víctor Hugo Rascón Banda, a un año de su muerte, sigue siendo una figura fundamental en el teatro mexicano y en la cultura de nuestro país y seguirá siendo un ejemplo en la lucha por los derechos de autor.
9 de agosto

“El vestido”

Se acaba de estrenar en el teatro el Galeón la obra de teatro infantil El vestido escrita por Amaranta Leyva, que invita a los niños, y en particular a las niñas y no tan niñas, a verse reflejadas en la dificultad para poder expresar sus necesidades y decidir a partir de lo que quieren. La compañía teatral Marionetas de la esquina, dirigida por Lucio Espíndola y Lourdes Pérez Gay es la responsable de esta puesta en escena cuyos resultados son muy gratificantes y formativos.


En El vestido Ana, la protagonista, aprende a decir no como una manera de enfrentar su pasividad e ir construyendo su propio camino. Esta situación, que el feminismo ha considerado fundamental en el proceso de toma de conciencia de las mujeres como género donde pareciera que el sí es una obligación, contrasta con lo que sucede en el género masculino. Es curioso observar cómo, por ejemplo, en el 2008 aparece la película Di que sí, protagonizada por Jim Carrey, en la que sucede todo lo contrario y un hombre, a manera de comedia y por arte de magia, sus “nos” se convierten en “sís” y hacen que su vida cambie.  

Las niñas que observan embebidas la obra de El vestido, terminan fascinadas ante la identificación de su problemática; y quedaría por observar lo que sucede en los niños para enriquecer el análisis. 


Los recursos dramatúrgicos y escénicos llevados a cabo por la autora Amaranta Leyva y la directora Lourdes Pérez Gay en El vestido, son muy eficaces. Todos los personajes son títeres -diseñados por Luicio Espíndola- y Ana se desdobla en el vestido, en un títere y una actriz. Este juego permite observar claramente el proceso de la conciencia, la contradicción entre el ser y el hacer, el querer y el poder; y el vestido, que es en lo que se convierte Ana al no poder expresar sus deseos, da una imagen poderosa de lo que significa la manipulación. La Ana actriz, interpretada por Lourdes Echevarría, es narradora y personaje: escribe un diario, que en un momento dado puede pensarse como un recurso fácil, para hablar de lo que siente frente a los acontecimientos y al tener un predominio visual y dramático puede modificar, corregir o visualizar lo que le está pasando.   La presencia de los títeres y la actriz hacen que la acción se desarrolle en dos planos;  vemos el cuarto de ella a su medida y en miniatura, puertas grandes y chicas, objetos que se agrandan o se empequeñecen. La actriz puede colocar a los títeres como si fueran personajes en la cocina, la habitación o en un coche,  complementándolo con proyecciones realistas o de los propios muñecos. Las voces de la prima y la madre, interpretadas por Priscila Morales y Laura Hernández, bajo la asesoría de Luisa Huertas, están muy bien trabajadas y la manipulación es precisa. El diseño de escenografía e iluminación de Emiliano Leyva es práctica y eficaz aunque la iluminación un tanto oscura. 


La obra de El vestido se enmarca dentro del teatro infantil con fines pedagógicos y las puestas en escena de la compañía Marionetas de la esquina siempre abordan problemáticas de los niños de hoy en su vida cotidiana que pueden traducirse en problemáticas sociales. Tal es el caso de esta obra o de Dibújame una vaca en la que un niño se enfrenta a la separación de sus padres o Mía que habla de la violencia intrafamiliar.  


Marionetas de la esquina, con más de treinta años de experiencia, significa un eslabón fundamental dentro del desarrollo del teatro infantil ya sea a través de sus puestas en escena, la impartición de talleres o el Festival Internacional Titerías, que año con año, desde el 2003, vienen organizando. 


El vestido es el último eslabón, por el momento, de esta compañía. El texto, ganador del Premio Nacional de Teatro para Niños 2006, y la puesta en escena, refleja la madurez del trabajo, la claridad en los propósitos y las ganas que seguimos teniendo de jugar con muñecos.  
16 de agosto

“El diario de Ana Frank”
Ocesa ha estrenado este año la obra de teatro El diario de Ana Frank, que ubicada en el contexto de sus producciones, implica un perfil distinto a la generalidad de los proyectos de este monopolio teatral abocado a considerar al teatro un entretenimiento y una mina de oro.  Se entiende dado que el espectáculo está dedicado a Shie Gilbert, padre del productor Morris Gilbert, sobreviviente del Holocausto y a todas las víctimas de la barbarie nazi. Pero no deja de incomodar esa obsesión extranjerizante y mercantil de los productores al seleccionar obras probadas en Broadway y Hollywood, exitosas y multipremiadas, creyendo que les garantizarán ganancias (aunque en este caso no fue así el resultado). Hubiera sido bueno, por ejemplo, lanzarse a la aventura de llevar a escena el libro autobiográfico de Shie Gilbert o probar formas distintas para hablar de la Segunda Guerra Mundial. Así, El diario de Ana Frank resulta ser una idea gastada y lagrimógena. La adaptación del segundo libro más leído traducido a 60 idiomas que pudo haber tenido impacto en los cincuenta cuando estaba en su apogeo, requeriría en la actualidad de formas diferentes para hablar de lo mismo. Hay múltiples ejemplos en el cine y en el caso de este libro tenemos el intento en España de llevarlo a escena pero a manera de musical. No es de extrañar, como lo reseñó Roberto Ponce en este revista en agosto del año pasado, que tras cuatro meses de haber sido estrenado el musical, fue censurado, con el pretexto de un débito, pues a la Fundación Ana Frank le parecía una falta de respeto el tratamiento. 


Parecería que el teatro es el lugar óptimo para adaptar El diario de Ana Frank, ya que todo sucede en un espacio cerrado y único, con saltos de tiempo pero narrada linealmente. Tal vez por eso la versión cinematográfica resultó muy aburrida y larga, pero extrañamente la versión teatral que ahora presenciamos también. La adaptación de los norteamericanos Frances Goodrich y Albert Hackett de 1959 es completamente convencional (seguramente de acuerdo a su tiempo) con un arranque lento y costumbrista en donde los personajes no interesan, ni sus nimios problemas ni sus superficiales motivaciones. Pareciera que la presión externa no incide en el drama. A pesar del gran conflicto en el que están envueltos, la adaptación lo mediatiza y sólo hay unos cuantos chispazos de tensión al final del primer y segundo acto. ¿Dos actos, por  qué? ¿dos horas, para qué? Es una obra que por la historia que cuenta, con la mitad del tiempo se potenciaría la situación y lograría mantener atentos a los espectadores. Claro que surte efecto el desenlace y los que no conocen la historia se conmueven y lloran, o ríen con las ocurrencias de Ana, la que para algunos parece graciosa y para otros nos resulte antipática. Ella es la narradora de la historia, y habla al público para ubicarnos en el tiempo, para contarnos lo que no vemos, para decirnos lo que siente, lo que piensa y lo que le preocupa. Ionna Weissberg resuelve bien estos apartes pues no deja en el escenario que los personajes se inmovilicen y mientras Ana habla ellos desarrollan diversas actividades en silencio, sin forzar la ausencia de palabras y el juego del proscenio y la escena se mantiene.

A pesar de estar bien montada, con la naturalidad necesaria de los personajes, el mediotono aplana la propuesta. Los contrapuntos y conflictos se diluyen y se mediatiza la tensión dramática. Sobresalen los actores que participan en el reparto como Miguel Couturier, Enrique Singer, Guillermina Campuzano, Jana Rauly y Mónica Dionne, por mencionar unos cuantos, ya que es un doble reparto.

Es gratificante observar la calidad artística de los participantes en esta obra, tanto por la dirección escénica de Iona Weissberg como por la solidez de los actores involucrados. Pero El diario de Ana Frank es más  recomendable para los que nada saben del tema, que para los que quieren encontrar en el teatro formas acordes con nuestro tiempo que hablen de problemas históricos recurrentes.
23 de agosto

“Emily”

Emoé de la Parra presta su cuerpo y su alma a la poeta norteamericana Emily Dickinson (1830-1886) en la obra de teatro de William Luce que se presenta los jueves en El Círculo Teatral. Su presencia en el escenario es luminosa y al mismo tiempo atormentada, como lo fue la de esta poeta del siglo XIX adelantada a su tiempo.


Emily  (cuyo título original es La belleza de Amherst) ubica la acción en la casa familiar donde Emily Dickinson se recluyó los últimos veinte años de su vida. Vestida de blanco y teniendo contacto con el exterior sólo por correspondencia, vivió una vida interior intensa y con una ínfima autoestima. Las personas con las que se carteaba poco valoraron su capacidad creativa: Benjamín Franklin Newton (que le descubrió a Emerson), el reverendo Charles Wasdworth, el escritor Samuel Bowles, el juez Otis P. Lord y su maestro T. W. Higginson, editor del Atlantic Monthly, que publicó algunos de sus poemas sin develar su nombre y sugiriéndole muchas correcciones. No fue comprendida su poesía naturalista y fue póstumamente publicada de manera desordena. Es hasta 1955 que se conocen los 1,755 poemas y en 1985, Jorge Luis Borges y Silvina Ocampo coordinaron la primera edición en español. 


William Luce parte de la correspondencia de esta autora para estructurar una obra donde va mostrando fragmentos de su brillante poesía, pasajes de su vida que conllevaron a su enclaustramiento, el placer por las palabras, la relación con personas que marcaron su vida y el ímpetu de su comportamiento estrellándose con quien se desconcertaba frente a ella. El autor elige establecer un diálogo con el público y con personajes no presentes. La capacidad de Emoé de la Parra para visualizar al otro con el que habla nos permite imaginarlo y descubrirlo para generar en nosotros rechazo, dudas y reflexión. La actriz tiene gran facilidad para el cambio de los estados de ánimo: saltar de una exaltación a un desasosiego, de la ilusión a la desesperanza, de la narración simple de un acontecimiento a la profundidad de un poema. Su estupenda interpretación naturalista y en apariencia espontánea, contrasta con un excesivo y forzado movimiento de brazos que estorba a su interpretación, así como el sobredramatismo al pronunciar algunos poemas.  Pero su vivencia escénica, transmitida a través de sus palabras, sus ojos, su cuerpo y esa energía única que se genera en la experiencia teatral, nos permite realmente emocionarnos.


Emily se estrenó hace más de diez años en el Teatro el Galeón y en la develación de la placa por 100 representaciones, William Luce exaltó la cualidades histriónicas de la actriz. 

Emily es la primera obra teatral de William Luce que fue pianista profesional y corista de los cantantes de Ray Charles. Ha seguido incursionando en el teatro para hablar de la vida de diferentes personajes femeninos como  la escritora danesa Karen Blixen (autora de la novela Africa y El Festín de Babette, llevadas al cine), Charlotte Brontë o Lillian Hellman. Igualmente Emoé de la Parra se ha interesado en personajes femeninos de gran algura; en el 2000 estrenó una obra sobre Virginia Wolf y está preparando otra sobre la vida de Edith Piaff.


La obra de teatro Emily, es una obra dolorosa y asfixiante. Duele ver como una mujer con tal talento, es marginada y devaluada dentro de una sociedad calvinista, cerrada y prejuiciosa. La obra cuestiona esa sociedad machista, a la gente que la rodeaba y también devela el difícil carácter de la autora para relacionarse y enfrentarse a su propia poesía. 

Emily, interpretada por Emoé de la Parra bajo la dirección de Antonio Algarra, revela un espíritu inquieto y profundo cuyo sabor agridulce nos lleva a terrenos intímos y creativos encerrados dentro de una habitación.

30 de agosto

“A 78 cms. del suelo”

El título de la obra de teatro que recientemente se estrenó en el Teatro Coyoacán de la Sogem toma su nombre de la poesía Espantapájaros de Oliverio Girondo para representar la idea del amor que no tiene los pies en la tierra; que está A setenta y ocho centímetros del suelo: mágico, etéreo, intangible. 

Con este planteamiento el dramaturgo y también director Raúl H. Lira crea a su protagonista: un poeta, en apariencia maldito, que más bien es malito. La imagen es tan precaria y superficial, que en ningún momento nos sugiere a una persona que anhela o es poeta. Y no se trata que la crítica incomode, pues la obra pretende criticar esa actitud nihilista,  sino que  molestan los pocos argumentos con los que lo sustenta, lo trivial de sus búsquedas, los lugares comunes que utiliza, la simplicidad con que se plantea la problemática. Tanto el protagonista Oli, diminutivo de oligofrénico, como su musa Erato, nada inspiradora, y el Cupido Eros, ciego sin actuar como ciego, son estereotipos chuscos y facilones, que buscan la risa del público a como de lugar, aún a costa del espectáculo. Y el público se entrega al principio; y poco a poco se va retirando, se ríe pero ya no sabe si por lo grotesco o por lo chistoso; se descubren las costuras, los recursos, los gags repitiéndose hasta el cansancio, lo falso de la situación; y se va haciendo interminable, con finales falsos, con giros obligados… Y todo se vuelve predecible. Y fríos todos, esperamos el final. 


 Oli busca a la mujer perfecta, una mujer que vuele, una mujer que le descubra el amor. Y como está enamorado del amor ¡oh idea original! nada le satisface. A él no le interesa la envoltura, dice, y rechaza a todas las mujeres en las que su musa se transforma. Es la estudiante, con su faldita tableada, que dice güey cada cinco segundos y habla con su amiga por celular contándole de su experiencia con un mugroso. Es la sicóloga, hablando como alemana, con traje sastre y lentes de botella, lanzando terminajos freudianos sin explicar su patología. Es una princesa, con cucurucho en la cabeza que lo único que quiere es el anillo, la boda y el pastel de cinco pisos. Y es una ranchera enamorada de su hermana que lo trata como trapo. Y es una prostituta fina que le cobra un acostón inconcluso. Y finalmente, cuando todo está perdido, es una chica exploradora que se lanza por el bongie, y oh, milagro, vuela. 

Las mujeres para el autor, o el personaje, son envolturas, pero no para regalo, bueno fuera; son granadas fétidas que hay que aventarlas para que no te exploten en la cara. El personaje busca, entonces, en el lugar equivocado; el concepto de mujer es tan erróneo y esquemático, que la tesis de la obra se viene abajo y el amor por el amor, que sabemos no existe, es lógico que no lo encuentre en ninguna de ellas. Y ellas, por supuesto, no lo encontrarán en un poeta que recita o más bien declama, poemas trillados de Benedetti, que consulta páginas pornográficas y que en su habitación todo huele a sucio. El espectador no encuentra asidero, no hay quien le lance un lazo para involucrarse, para creer en lo que está viendo, para criticar, junto al autor, que el amor se da entre personas y no entre ideas. 

La obra parece terminar en el primer fragmento, cuando el poeta termina derrotado. Ese es su final. Pero el autor quiere un final feliz y nos lleva hasta que el poeta encuentra el amor en esa chica que lo invita a volar.

La puesta en escena poco le ayuda al texto. Las actuaciones de Ronaldo Monreal, Jessica Bermúdez y Alberto Ruiz Moreno son  acartonadas. La sobreactuación del poeta, aleja; la voz tipluda de la musa, molesta a los oídos; y  cupido no puede con sus graciosadas. El montaje parece estudiantil, ni siquiera llega a ser amateur. El aderezo de la pantalla con proyecciones en sepia del abuelo del poeta recriminándolo o del Ché invitándolo a no darse por vencido, resulta sobrepuesto y la pantalla mal colocada y desafocada no transmite lo que se pretendía. Lástima que en un teatro  como el Coyoacán, no pueda disfrutarse de una buena obra.

