6 de septiembre

“Ser es ser visto”

Con esta frase existencialista, Ser es ser visto, Luis de Tavira y Stefanie Weiss articulan un texto dramático a partir de escenas de obras del dramaturgo alemán contemporáneo Botho Strauss y canciones de J. W Goethe, Wilhelm Müller y Friederich Rückert, para ser interpretado por los actores de la Compañía Nacional de Teatro bajo la dirección de Luis de Tavira. 


Mas que una obra de teatro con una estructura dramática interna, la temática de Ser es ser visto es lo que le da unidad al espectáculo a manera de collage con coreografías (A cargo de Antonio Salinas) y canciones (adaptadas y dirigidas por Alberto Rosas) entre escena y escena. 

La idea arranca de la naturaleza misma del teatro, de su posibilidad de existir en la medida que el espectador participa con los actores en el fenómeno teatral. Lo que sucede en el escenario sólo es si es visto por un espectador.  Y es así, como la obra inicia con el duelo entre un actor mayor, interpretado con excelencia por Claudio Obregón y un actor joven, que Rodrigo Vázquez desarrolla con múltiples matices. En esta escena, extraída de la obra La visita de Botho Strauss y retrabajada por los autores, se inserta la inquietud de Tavira por la renovación del teatro y sus técnicas actorales. Al igual que este cuadro, la escena de El interfón (extraída de Grande y pequeño) Kalldewey y El cuarto y el tiempo (escenas  de la obra con el mismo nombre respectivamente), muestran la necesidad del otro para reafirmarse en el mundo, las subjetividades enfrentadas buscando sus  razones, el ser arrastrado por las circunstancias, la dificultad de comunicarse y la confirmación de que el otro no puede ser un espejo, sino un reflejo trastocado de nosotros mismos.  Finalmente, en la vida, lo que somos, termina siendo una responsabilidad personal. Si no, sólo queda saltar por la ventana.

 
La escena con que cierra el espectáculo, Coro final, aborda la reflexión desde otra perspectiva: la de atrapar el instante a través de la mirada del cíclope -una fotografía-, y trascender. Es la escena con más referencias a la problemática alemana, a la posguerra y las víctimas del nazismo. Coro final, escrita en los noventa por Botho Strauss, y ahora con la dramaturgia de de Tavira y Weiss, es una escena difícil y compleja. Larga, por el lugar en que está colocada y hermética en su interpretación. Esta escena era más digerible en la obra Extrañamiento del mundo, llevada a escena en el 2005 por Luis de Tavira con la Compañía del Centro Dramático de Michoacán y la Casa del Teatro (que incluía también, El interfón, El cuarto y el tiempo y Kalldewey), pues era con la que abría el espectáculo.  

En Ser es ser visto cada escena es un todo, un universo cerrado con una temática común. La factura de cada una de ellas es impecable, exquisita y de gran calidad. Las actuaciones, que transitan del realismo al expresionismo son precisas y con ritmo interior. El trazo escénico,  armónico y de gran belleza; explosivo y estático; individual y colectivo; todo funciona como un reloj. Y el espacio escénico se integra con delicadeza. La escenografía e iluminación de Philippe Amand fluye sin tropiezos, acompaña a las situaciones, a las acciones de los personajes, a los cambios de realidades. En un espacio monocromático, flanqueado por dos paredes en fuga; que se abren y cierran, que tienen puertas o no; los elementos que utilizan son mínimos: una mesa, dos sillones, dos sillas, no más. Luis de Tavira imprime a la propuesta escenográfica el concepto de la obra Ser es ser visto y cambia de perspectiva a lo largo de una escena: si en un momento los sillones estaban en primer plano, una banda sin fin los saca en silencio mientras otros dos sillones aparecen al fondo del escenario. La sensación de ver lo mismo, desde otro lado sin moverse de su lugar es impresionante.

Ser es ser visto, es la cuarta obra que presenta la compañía Nacional de Teatro en su sede de Francisco Sosa. En su primera temporada se podía ver completa, ahora puede disfrutarse, los sábados y domingos en dos partes. 
13 de septiembre

“Papá está en la Atlántida”

Papá está en la Atlántida de Javier Malpica es una obra de teatro  sobre dos niños que van a vivir con su abuela porque su padre cruza la frontera al no tener  con qué vivir. La realidad es cruda y dolorosa, pero al haber elegido el autor contarla desde el punto de vista de un niño de ocho años, el hermano menor y un niño de 11, el mayor, la obra adquiere una textura tersa, profundamente emocional, llena de inocencia y atenta a la interpretación inmediata e imaginativa de los acontecimientos. 


El tema del abandono, la necesidad de acoplarse a las situaciones y el anhelo de encontrar al padre, es lo que sustenta la trama. En el fondo subyace el problema de la emigración ilegal a los Estados Unidos vista desde los que se quedan, desde aquellos por los que se van y finalmente se olvidan.


Las vivencias de los dos hermanos son diferentes. Si bien tienen en común vivir el desarraigo, la experiencia de cada uno les forja el carácter. El mayor, en el papel del fuerte, el que oculta sus sentimientos y el que padece el maltrato de la abuela, acostumbrada a educar golpeando con la biblia la cabeza de su hijo y ahora de su nieto. El menor, buscando la protección de su hermano, imaginando que su papá está en la Atlántida, ese lugar mítico donde su maestra le dijo que toda la gente era feliz, y no en Atlanta como leyeron en la postal robada a su abuela. 

En los personajes, muy bien diseñados por Javier Malpica,  encontramos dos polos que se atraen y se repelen, dos personalidades perfectamente definidas a partir de sutilezas, actitudes, formas de ver las cosas y formas de sentir. No son estereotipos sino personajes verosímiles, con características dadas por la dinámica y el lugar que ocupaban en su familia y que ahora sólo ellos la conforman. La familia existe en su recuerdo, cuando su madre vivía, y la añoranza va permeando poco a poco ante la sensación de la no pertenencia, del sentirse arrimados en la casa de un tío que los ha sacado de la escuela para ponerlos a trabajar en su tienda. No hay futuro, sólo el desierto como tránsito para la ilusión del encuentro. El final queda abierto, y aunque un adulto interprete el fracaso de la empresa, el niño que observa duda o imagina algo mejor. 

La puesta en escena dirigida por Sandra Félix acompaña y potencializa el planteamiento del autor. La naturalidad en la actuación y los recursos utilizados para resolver los diferentes espacios en donde sucede la historia permiten que la imaginación vuele y que el espectador se vuelva cómplice de las convenciones que plantea. Con cubos que se convierten en cama, mesa o mostrador y las imágenes proyectadas en una cuadrícula a manera de rompecabezas, Philippe Amand, que diseña la escenografía y la iluminación  y Sandra Félix en la dirección, crean un universo integral y sintético donde viven los personajes. Buena idea la dinámica establecida para el cambio de escenas donde,  al compás de una estrofa musical diseñada por Daniel Aspuru, los actores participan, sin salirse de su personaje, cambiando de orden los cubos y abriendo o cubriendo la cuadrícula. Pero al ser tan largas las transiciones, se vuelven un obstáculo y  entorpecen el ritmo de la obra provocando baches de tiempo. 

Así como en el radio las voces femeninas se vuelven personajes infantiles masculinos para el radioescucha, la directora utiliza ese recurso con resultados sorprendentes Las espléndidas actuaciones de P. Villanueva y J. Cruzado están llenas de detalles, de gestos y actitudes que nos dan forma y contenido. Una naturalidad que poco se obtiene en el teatro en personajes de niños. 

Papá está en la Atlántida, Premio Nacional de Dramaturgia Víctor Hugo Rascón Banda 2005, con montajes en el off Broadway (abril del 2008), Tucson Arizona (marzo del 2009) y lecturas dramatizadas en Washington y Nueva York, se presenta actualmente en la Sala Villaurrutia del Centro Cultural del Bosque, los sábados y domingos a las 13 hs con una magnífica puesta en escena. 
20 de septiembre

Riñón de cerdo para el desconsuelo

Alejandro Ricaño, joven dramaturgo originario de Veracruz, ubica la historia de su obra de teatro Riñón de cerdo para el desconsuelo en el París de los años cuarenta. Curioso interés, que se explica cuando vemos que el autor quiere plantear un conflicto unilateral entre un escritor atormentado y el dramaturgo y poeta Samuel Beckett.  Unilateral porque  Beckett es un personaje que nunca aparece, como Godot, pero que Gustav y su pareja Marie, espían y siguen a lo largo de toda la obra. 


Gustav es un escritor que vive angustiado por el genio de Beckett. Escribe poesía, pero Beckett lo hace mejor. Escribe teatro, pero Beckett lo rebasa. Acomplejado y hundido en la derrota decide matarlo, pero al entrar a su departamento descubre el escrito de Esperando a Godo, que con sentimientos contradictorios de amor odio, inicia su corrección anónima. 


Aunque la situación es un tanto inverosímil, entramos en la convención y seguimos a los personajes en su recorrido. Ellos cambian una y otra vez de departamento para observar cada vez más de cerca a  Beckett y preocuparse por él, ya que él es perseguido por participar en la resistencia contra la ocupación nazi. 

El recurso al que el autor Alejandro Ricaño recurre para contarnos la historia es la narración a través de uno de sus personajes. Marie narra, la historia, da los pasos de tiempo, nos informa de acontecimientos que no vemos o estamos por presenciar y así caminamos de su mano, que, al excederse en el uso de esta forma narrativa, se estanca. Sus intervenciones se vuelven reiterativas, sobre todo cuando vemos lo que nos cuenta. La obra gira en el momento en que Gustav transgrede la ley y el conflicto dinamiza la obra, la transforma, une a los personajes, nos compadecemos de los protagonistas y nos anticipamos al fin. 

El vínculo entre los personajes se va transformando. En un principio la humillación de Gustav hacia Marie es directa y abierta, pero al descubrir su necesidad hacia ella, se modera hasta convertirse en una necesidad. Aún así, la relación que Ricaño plantea, parte de la manera tradicional de las relaciones de pareja donde ella, aunque la maltraten, sigue hasta el fin del mundo a su amado. No le importa si la ama o no. Lo necesita y necesita entregarse a él, que su vida tenga sentido a través de él. Ella no tiene nada propio, ni proyectos ni inquietudes que rebasen al amado. Y la época no la explica; en esos tiempos Simone de Beauvoir en París, estaba escribiendo La invitada y La sangre de los otros y muchas mujeres luchaban por otro tipo de vida.  Pero Ricaño eligió que Marie fuera la musa, el bastón, el antídoto contra la soledad de su protagonista y es así como la sostiene hasta el final. Si Gustav acaba, ella también ya no tiene por qué seguir.

La dramaturgia de Alejandro Ricaño es de gran vitalidad, Ya lo había demostrado con mejores resultados en Más pequeños que el Guggenheim, que obtuvo el Premio Nacional de Dramaturgia de la Universidad de Nuevo León el año pasado. Riñón de cerdo para el desconsuelo, también obtuvo una mención honorífica en el Premio Nacional de Joven Dramaturgia Gerardo Mancebo del Cstillo que convoca el Centro Cultural Helénico. Esta obra tiene un humor negro delicioso. Su tono fársico está muy bien desarrollado por los actores Omar Medina y Pilar Cerecedo. El espectador logra entrar a sus sentimientos, compartir con ellos sus aventuras y dolerse de su destino. La dirección de Angélica Rogel es dinámica y resuelve acertadamente los cambios de espacio y tiempo. El espacio escénico es pequeñísimo y los actores se mueven con soltura. La directora consiguió un trazo limpio y fluido. La escenografía e iluminación de Melisa Varïsh responde a la idea del viaje pues las plataformas parecen maletas de viaje que se pliegan y despliegan según las necesidades de la escena.

Riñón de cerdo para el desconsuelo es una interesante puesta en escena que se presenta los domingos a las seis de la tarde en el Teatro La Capilla. 
27 de septiembre

La Fura dels Baus

En el Teatro Metropolitan, el grupo catalán La Fura dels Baus presenta hasta el 4 de octubre su último montaje: Boris Godunov. Puesta en escena que remite a un acto terrorista acontecido en Moscú en el 2002 cuando un grupo de chechenos secuestraron un teatro a media función y permanecieron encerrados con el público y los actores como rehenes por más de dos días exigiendo la liberación de presos y la salida de las tropas rusas de su país.  


La situación es por demás interesante y óptima para ser representada en un teatro. Ideal la superposición de realidades que abre el apetito a cualquiera que conozca al grupo catalán –sabiendo cómo involucran al público en sus espectáculos- y desee sumergirse en esa adrenalina de sentirse inmerso en un acto terrorista. 


Y sí, la irrupción de los enmascarados pone en jaque a los espectadores de la planta baja del teatro y el temor, a pesar de saber que es una representación, impacta en nuestras emociones. Tenemos miedo, desconcierto, dudas de si al joven que le arrebatan el celular o al que empujan violentamente a la salida por grabar con una cámara de video, son reales o si está previamente calculado. ¿Y después? Nada. La tensión no se sostiene, el conflicto entre los del grupo agresor y la lucha en la negociación son débiles, discursivos, impregnados de la necesidad de exponer su visión frente a la violencia. Mismo problema vivido en el 2005  cuando presentaron su “acción colectiva” Obit en el Museo del Chopo: prenden la llama y no atizan el fuego.  La emoción se apaga y domina el sueño.


La Fura dels Baus que en los ochenta irrumpieron en el teatro con su propuesta de subvertir al público, violentarlo, agredirlo directamente e  involucrarlo a través de la violencia; que nos sorprendieron en sus espectáculos en bodegones, en espacios no convencionales, en su manejo espectacular del público yendo de un lado a otro; ahora se atan de pies y manos en un teatro a la italiana donde se les dificulta la interacción con el público, donde no pueden estructurar sólidamente una obra dramática, donde los personajes son superficiales y no tocan las fibras sensibles del espectador, donde la tecnología no les vale para sostener el espectáculo. La compañía es sólida cuando su proyección se da a través del acto, del movimiento coporal, del impacto emotivo a través de la acción. Pero cuando se meten con la palabra y el desarrollo de una situación, vemos a actores acartonados, gritando, con un estilo de actuación anticuado. Los diálogos tan forzados por la necesidad de pronunciarse, son inverosímiles; los personajes se explican a sí mismos todo el tiempo, pero no sienten nada (ni ellos ni nosotros). Y a pesar de estar en una situación límite, no hay tensión escénica, nadie cree que se estén jugando la vida, aunque de hecho lo hagan, y nosotros, aunque veamos las bombas con su contador en números rojos, no sentimos el peligro. A la Fura dels Baus no les viene bien el distanciamiento entre público y espectáculo, su riqueza ha estado en la provocación y la interacción con el que observa y lo obligan a participar activamente. La palabra, para transmitir  ideas y sentimientos, no es para ellos. Ellos lo hacen muy bien a través de la acción. La dramaturgia y dirección de Álex Ollé y David Plana no tiene fuerza, tal vez les falte la técnica, aunque en el ámbito tecnológico sobresalgan. El manejo del video es interesante. Cámaras que proyectan en una pantalla gigante la escenografía de la obra que se está representando o la visión de lo que está pasando en la butaquería llama la atención. Pero para mostrar un drama es frío e impersonal. 
