26 de julio

“El continente negro”

El continente negro era para Freud el mundo inexplorado y misterioso de la vida sexual de la mujer; y aunque África ha sido alumbrada en nuestros tiempos, sigue siendo una tierra saqueada y explotada igual que el paisaje femenino.

La metáfora de Freud es retomada por el dramaturgo y siquiatra chileno Marco Antonio de la Parra para incursionar en este universo femenino y mostrar lo diferente e incomprensible que es ante su contraparte sexual. Las relaciones amorosas se presentan no tanto en su desigualdad sino en su distanciamiento. Los barcos que van y vienen de un continente a otro naufragan en el camino y sólo pequeñas luces indican la ubicación del otro.

La obra de teatro El continente negro, que se presenta en el  Teatro Orientación del Centro Cultural del Bosque bajo la dirección de Zaide Silvia Gutiérrez  aborda relaciones comunes, que mas que explicar, exponen a un hombre ausente al que su enamorada deja insistentes mensajes en la contestadora; un maestro y una alumna frente a un amor prohibido; una actriz, su exmarido y encuentro incidental; un hombre al que su mujer lo ha dejado;   una ama de casa que sospecha la infidelidad de su esposo; y un hombre que se ha enamorado de su cuñada. Todas las relaciones se enmarcan dentro de la convencionalidad, dentro de los parámetros permitidos y prohibidos por la sociedad sin la posibilidad de inventar formas nuevas y propias según las características de cada pareja. 

Este estrecho statu quo contrapuntea con la apertura conceptual de la dramaturgia de Marco Antonio de la Parra que este año celebra sus 30 años de actividad teatral y que México le regala cuatro montajes simultáneos de sus obras Infieles, Monogamia, El sofá y la que se reseña. Las posibilidades que el autor proporciona a los personajes y a las historias de El continente negro, son infinitas. Unos cuantos actores interpretan todos los personajes y las escenas se entrecruzan, se fragmentan, no existe la linealidad y es posible ser varios y uno al mismo tiempo; pueden ser una historia o muchas, o tres, o los sueños de los personajes o la proyección de su inconsciente. La propuesta del autor es sugerente y plantea que tres actores o más interpreten los personajes; la directora y actriz Zaide Silvia Gutiérrez, lo hace exitosamente con cuatro intérpretes. El espacio escénico de Marco Antonio es un edificio derruido (como metáfora de personajes desechos) y el de la directora y escenógrafa Xóchitl González resalta el aspecto laberíntico de la obra y lo construyen con paneles semitransparentes que entrelazan, muestran y ocultan, diversos espacios. 

La estética y la iluminación de Xóchitl González convierten un espacio sórdido en atractivamente bello. Elementos en rojo, como el refrigerador que al abrirlo ilumina con luz fría al personaje, una pasarela pasillo, un sofá, un teléfono de los ochenta, un micrófono colgante y no mucho más, ambientan la vida de los personajes y mantienen la ambigüedad del texto. La directora realiza un interesante trabajo en el trazo escénico, en la dirección de actores y en el uso de elementos no realistas (como la mujer que dobla una sábana infinita). La directora teje con inteligencia los fragmentos y trabaja en la profundidad de los personajes. Ana Karina Guevara y Mariana Gajá hacen un trabajo espléndido, aunque la insistencia de dirigirse al público en los comentarios de la alumna, los vuelven un tanto esquemáticos y emborronan la propuesta del autor de introducir al narrador cinematográfico en el teatro. Las  acompañan en el escenario la buena actuación de Ángel Cerlo e Irineo Álvarez (que en una divertida escena interpreta fársicamente a un macho que no puede ver a la que tiene enfrente, pero el actor falla al final cuando con un remate de fortaleza, convierte en falsas sus últimas lágrimas que darían un interesante giro al personaje). 

El continente negro es una propuesta interesante para el trabajo actoral donde se puede investigar con lo multifacético de la realidad; para la dirección escénica en su complejidad dramatúrgica; y por supuesto, para el espectador que observa el juego de espejos en las relaciones amorosas.
12 de julio

Espina y flor

Tres parejas en distintos momentos de su vida en común. Tres maneras de estar insatisfechos, con un vacío inexplicable, con unas ansias de buscar y no encontrarse ni en el otro.


Espina y flor: armonía fugaz, escrita y dirigida por Raúl Zermeño, que se presenta los miércoles y los jueves en el Teatro Helénico, expone sin recelo a una parejas homosexual, una lésbica y otra heterosexual, girando en un torbellino de emociones y guiadas por sus impulsos. En ellas la racionalidad del amor no existe a pesar de que intenten una y otra vez explicarse y explicarle al otro lo que les ocurre.

No son parejas convencionales y tampoco lo es su tratamiento; de ahí el encanto de esta obra. Es tosca, agridulce, pesimista y sin concesiones. Su estructura dramática es clásica, planteada en tres tiempos.  En un primer momento se presenta la dinámica de cada pareja antes de asistir a la cena donde se reunirán los amigos. René y Félix han concluido su relación, pero asistirán juntos a la fiesta. Es la relación mejor lograda en su aspecto dramatúrgico ya que el autor no explica sino muestra, sin antecedentes, sin información para el público, haciéndola inescrutable y contradictoria, llena de reproches y violencia contenida. El conflicto de René, está bien trabajado por Humberto Busto, su laconismo y sus arrebatos intempestivos exhiben la punta de un iceberg a través del cual el espectador percibe una tormenta interna.  Rodrigo Ostap expresa más abiertamente su problemática y aunque abuse de los brazos a la cadera y el pisar con sus pesadas botas una cama destendida, logra transmitir la angustia y prepotencia de su personaje que en el último fragmento de la obra, se traduce en una súplica desesperada.

Alexa y Lirio es la relación más armónica, es suave y amorosa, aunque no deja de tener sus conflictos y un secreto que se irá desarrollando en el futuro. La naturalidad de Francesca Guillén y Maya Zapata es destacada y permite navegar con verosimilitud en sus emociones.

El espacio escénico diseñado por Arturo Nava es funcional, aunque demasiado aparatoso, y está fragmentado en tres partes. Al frente y los extremos habitan estas dos parejas, y al centro, donde se llevará a cabo la cena, conviven los mejor avenidos económicamente, aunque los más distanciada entre sí. El autor director, critica desde el principio a esta pareja, al igual que los actores que la interpretan. Este prejuicio emborrona la  complejidad de la relación y se cae en la ridiculización del personaje femenino. Mavi, interpretado por Mariana Gajá, parece loca más que  confundida, histérica, más que desesperada, tonta más que frívola. Es buena la interpretación de Antonio Rojas haciendo a Max, pero rompe con la expectativa creada por las conversaciones anteriores de los amigos respecto a su prepotencia; aquí gana el buen trato que le da el director y la nobleza del actor, en contraposición a la arrogancia y soberbia de un personaje estrenando el poder del dinero. La situación cambia en la última parte de la obra donde los personajes se desnudan y conocemos realmente quienes son. El trazo escénico naturalista de la primera y la segunda parte se rompe en el último tramo, consiguiendo una interesante intensidad a través de movimientos rápidos y expresivos, gestos fuertes y recursos dramáticos, como el acertadísimo momento en que él le habla a ella pretendiendo que sea una desconocida para poder decir realmente lo que siente.

El ritmo de la obra en tres tiempos, es roto por un intermedio entre el primer y segundo fragmento. La escena  de la pareja que se prepara para recibir a sus invitados podría enriquecerse con el acto de colocar en la mesa, copas, platos y cubiertos evitando un innecesario intermedio y la presencia de los tramoyistas; ayudaría compactar el preámbulo del inicio de la cena para entrar de lleno a ese juego entre parejas, de reconocerse unas a otras con los ojos cubiertos y sin la ayuda del olfato, para confirmar lo poco que se conocen. 

En espina y flor se desatan las pasiones contenidas que han ido creciendo en cada una de las parejas  y queda al descubierto el vacío existencial de estar solo aunque acompañado.
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Amarillo

En el Teatro el Milagro, que celebra un año de tener abiertas sus puertas a nuevas propuestas escénicas, lecturas dramatizadas y presentaciones de libros, está en temporada la obra Amarillo dirigida por Jorge Vargas,  resultado de un trabajo colectivo entre los actores y el equipo creativo.


En la larga trayectoria del grupo Teatro Línea de Sombra, Amarillo resulta ser una de sus más sólidas propuestas experimentales donde consigue realmente integrar diversos lenguajes. Parte de un espacio escénico a manera de instalación donde interactúan el video, la música, los personajes y los objetos. Al placer visual lo acompaña el movimiento escénico y la fusión musical sonora, la transformación del espacio, su trastocamiento a partir del movimiento de los objetos y su interacción con los personajes y, en menor medida, las palabras que se expresan. 


El tema de la identidad cultural se enraiza en la historia de un hombre que ha partido de su lugar de origen para cruzar la frontera en busca de un milagro; un milagro que lo hará cambiar su condición de marginado y dejar de sentirse “nadie”. 

En este tránsito es donde se desarrolla la obra: un limbo, un instante, un presente perpetuo, un lugar cargado de símbolos o de simples elementos físicos. Dos líneas se intersectan en el trayecto; caminan en círculos, se elevan o se estrellan contra el muro: el universo del que viaja y el de la que se queda. No hay historia, solo una sucesión de puntos de arena que crean la figura de una línea, no recta, hasta el infinito. 

La acción se desarrolla en un espacio vacío franqueado por anaqueles con garrafones de plásticos para saciar la sed del desierto, con un muro de cemento al fondo, un sinfín de bolsas llenas de arena que penden de lo alto y las gradas que cierran el cubo  como si los espectadores fueran la cuarta pared. El espacio escénico planteado por Jesús Hernández subraya el ámbito tridimensional de cualquier espacio teatral y da volumen y color al concepto de cámara negra. La banda de video, multimedia y programación diseñada por Kay Pérez (también iluminador), Ismael Carrasco y Jazzael Sáenz, trastorna esta sensación de espacio hermético al proyectar imágenes en el muro y en el piso y colocar cámaras en la parte superior y lateral que reproducen lo que sucede en escena. El resultado es sorprendente ya que nos hace perder el sentido de la perspectiva y  la ubicación, creando realidades nuevas que no sólo juegan con el espacio sino con los personajes y los objetos. Hay imágenes escénicas, así como fragmentos de videos documentales como el de Lucía Gajá, Asalto al sueño, de Almudena Cariacedo Made in L.A. y el de Pablo Gleason El muro y el desierto. Las distintas realidades se tocan, los personajes conviven estando en lugares diversos, lo abstracto y lo concreto se mezclan produciendo interesantes  imágenes con volumen y movimiento.

Los actores Raúl Mendoza, Alicia Laguna, María Luna, Viany Salinas, Antígona González y el cantante Jesús Cuevas, participaron en la creación de Amarillo principalmente a través de improvisaciones previas y que son los que a partir del estreno dan vida a la obra. Más que la construcción sicológica del personaje, su ser otro y ellos mismos al tiempo se refleja en las líneas de acciones, rutinas de movimiento, fuerza en la expresión y la emotividad provocada a partir de sus acciones físicas y la relación con los objetos. Aunque a veces, sobre todo al principio, la expresión corporal resulta demasiado rígida rayando en un caminar militar. Los textos de Gabriel Contreras son generales, interesantes en su propuesta de reiteración, pero sin una continuidad dramática oculta. Para una obra de este carácter, se antoja un lenguaje mejor construido rozando con lo poético, cruzando el simbolismo y lo concreto.

Amarillo nos invita a disfrutar una rica propuesta escénica donde los medios electrónicos y la esencia teatral hacen buena pareja.
