4 de octubre

Asesinos seriales

Richard Viqueira, Antonio Zúñiga y José Alberto Gallardo, tres dramaturgos que incursionan simultáneamente a su escritura, en la dirección y la actuación, se han reunido en el Foro sor Juana Inés de la Cruz de la UNAM para experimentar sobre la relación entre el impulso en la escritura y el impulso  asesino en tres personajes: El Caníbal de la Guerrero, Jack el Destripador y El asesino de Virginia Tech. A partir de esta hipótesis, fueron encontrando otras interesantes ligas conceptuales como el deseo de trascendencia a través de la escritura o el asesinato, el actor que tiene que matarse cada noche para convertirse en personaje y el teatro como espacio donde la muerte es irrepresentable.


En Por favor no manden riñones por correspondencia, cada creador escénico trabajó dramatúrgicamente sobre un asesino: Antonio Zúñiga abordó al Caníbal de la Guerrero que además de matar escribía dramas y poemas, Richard Viqueira, también director del espectáculo, sobre Jack el Destripador que dejaba notas sobre su crimen y José Alberto Gallardo sobre El asesino de Virgina Tech, El Coreano, del que  se tienen evidencias de sus escritos.


La obra inicia con un divertido prólogo fuera del escenario, teniendo al público en el lobby, donde dos detectives disfrazados de mujeres planean atrapar a Jack. Adentro está el asesino escribiendo una pinta para que no se culpe a los judíos. Buena parte de la obra consiste en intercalar los escritos y las historias de Jack y El Caníbal; los actores intercambian personajes y nunca mueren, siempre son ellos haciendo que son otros; son narradores de su propia historia, recurso fácil ahora tan usado en el teatro, donde dicen lo que no pueden representar, teorizan lo que no pueden dramatizar. Y en el último fragmento, cambian la convención y representan los acontecimientos de  El Coreano, con una escena impactante donde el público se involucra y provocan un temor real cuando con una pistola “cargada” nos apunta a la cabeza. Este bandazo en la estructura tal vez se deba a la premura de tiempo o a la dificultad de observar el experimento teatral de una manera total e integrada. 


La idea del espacio escénico, propuesta por Viqueira, es sumamente atractiva al usar el teatro de diferente manera a la comúnmente utilizada. Aprovechan los tres niveles de la butaquería para hacerse caer desde lo más alto o realizar escenas en los lugares más insólitos. Cuelgan desde arriba maniquíes blancos que suben y bajan, pretendiendo asemejar a los cadáveres siempre implícitos en la obra; pero el efecto es contrario a la intención pues la frialdad y rigidez de un maniquí nada tiene que ver con la sensación que provocaría un cadáver; un ser vivo, muerto, colgando.


Por favor no mande riñones por correspondencia se queda en experimento teatral sin un resultado contundente. Se confunde experimentar con plasmar ocurrencias, atar y enredar sin elaborar. Un proceso experimental mezcla y construye, prueba y se equivoca, pero presenta el resultado del trabajo. De ahí la debilidad de esta propuesta. 

Los tres creadores escénicos se lanzan al juego teatral y nos muestran su proceso de relacionar unas cosas con otras. Juegan a que tú me golpeas y yo te golpeo, yo soy tu mujer y tú eres el asesino, yo soy éste y de pronto soy otro. Todo parece tan ad libitum, (no tiene consecuencias, por ejemplo, el hecho de elevar en una silla de barbero a un espectador) que nos quedamos en la cocina con ganas de probar el guisado.

 Por favor no mande riñones por correspondencia es un trabajo que se encuentra a medio camino, que mandaron a parlamentos lo que querían investigar. Enunciaron sus conceptos pero no los llevaron a la dialéctica escénica.  Hipótesis de trabajo interesantísimas que al quedarse en palabras sin conflicto, no impactan ni invitan a la reflexión.

11 de octubre

“Cena de Reyes”

En el Festival Cervantino se presentará el 16 y 17 de octubre la obra de teatro Cena de Reyes escrita por Nicolás Alvarado, escritor y conductor en Canal 22, a partir del cuento, La cena, y el ensayo, Memorias de cocina y bodega de Alfonso Reyes. La dirección escénica, a cargo de Aurora Cano, actriz y productora de teatro, incorpora elementos extrateatrales, como probar algún bocadillo y un poco de jerez antes de la función y desprender del programa de mano olores culinarios. En el caso de ambos esta obra significa su ópera prima en el ámbito de la dramaturgia y la dirección respectivamente, lo cual se hizo perceptible en el preestreno que llevaron a cabo en el multifacético Teatro de la Ciudad, Esperanza Iris. 


Nicolás Alvarado adapta al teatro dos escritos de Alfonso Reyes y les crea una atractiva historia para vincularlos. En La cena, madre e hija invitan al joven Alfonso a cenar y éste vive una extraña experiencia a lo largo de la noche. La madre es la que entrelaza la historia del Chef y el mozo que sucede en la cocina y ella va y viene de un espacio a otro. Alvarado adapta libremente el ensayo Memorias de cocina y bodega   creando al personaje del Chef y a su patrona con diálogos que van develando progresivamente su relación. Utiliza con soltura el humor y retoma textos surrealistas y del absurdo del original. En cambio en La cena, el autor respeta la estructura literaria de Alfonso Reyes y la primera persona del texto original es la que narra la historia de las dos mujeres. No es un diálogo sino una descripción; por lo que se debilita la trama y se aleja de lo escénico dejándola sin conflicto. Al final, aparece el tema del canibalismo que, al no tener ningún antecedente resulta forzado. Igual de forzadas resultan, por ejemplo, las escenas eróticas que la directora no logra resolver, provocando incomodidad en el público.  

La inexperiencia es más notoria en el campo de la dirección ya que las pretenciosas propuestas de modernidad no se integran sino que se añaden a la obra de teatro. A pesar de contar con especialistas para el diseño de las fragancias, los olores desprendidos poco a poco en el programa de mano --tras la indicación de una injustificada aeromoza que da las órdenes en inglés y en español ¿cómo si estuviéramos en un avión?--, eran imposibles de aceptar por el insufrible aroma que despedían, sin provocar el efecto pensado de que el teatro se impregnara de tal efluvio.


La propuesta del autor, en principio interesante de intercalar dos historias alrededor de la comida, con dos espacios simultáneos, donde se cocina y donde se cena, fueron imposibles de solucionar en la puesta en escena. Las mesas van y vienen sin armonía estética, muchas veces innecesariamente, a pesar de que rítmicamente bailen los actores ayudando al movimiento. Se insertan transiciones utilizando un ventilador donde cada actor hace una elemental coreografía emulando el vuelo; pero, ¿viajar a dónde?, ¿al mundo de los olores?, ¿a la realidad de los personajes que viven su historia? El trazo escénico es tan básico que los actores la mayoría de las veces dicen sus textos hacia al público y los acomoda de una manera lineal de extremo a extremo del escenario para que reciten sus textos. La obra cuenta con primeros actores como Rosa María Bianchi, doña Margarita y Rafael Inclán, el Chef, pero no hay una creencia escénica. Los textos se escuchan impostados, y aunque en el foro hay micrófonos, se grita al hablar, tal vez por haber sido un ensayo general y temer que no se lesescuchara. Ernesto Álvarez, que interpreta a Alfonso, tiene problemas de dicción y a Patricia Madrid, interpretando a la joven Amalia, la vuelve inexplicablemente contrahecha, con la cabeza pegada al cuello. La obra es fría y tropezada. Y al ser tan pretenciosa se vuelve soberbia y superficial.


Cena de Reyes también se presentará el 1 y 2 de noviembre en el Teatro de la Ciudad de Monterrey y volverá al Teatro de la Ciudad Esperanza Iris el 6 y 7 de noviembre dentro de la Cuarta Muestra de Artes Escénicas de la Ciudad de México.

18 de octubre

“Partida”
Dos abogados aduanales que están a punto de perder su empleo emprenden una lucha soterrada para mantenerlo. El jefe de recursos humanos los pone a prueba pues tendrá que escoger quien se quede en el despacho jurídico. Partida, así tiene una doble acepción: el juego de poder que se da en un piso cuadriculado como partida de ajedrez y el acto de irse y dejar el trabajo.


En esta situación límite Luis Ayhllón, autor y director de la obra,  coloca a sus personajes a manera de microcosmos para reflejar la crisis mundial de la pérdida del empleo en la que todos nos vemos involucrados. La implicación del espectador es inmediata y aprovecha este hecho para manejar lo que uno puede ser capaz de hacer para conservar su fuente de ingresos: la humillación, la doble cara, el éxito a costa del otro… la traición. El texto es interesante no sólo por la forma en que está estructurado sino por el cuestionamiento que hace acerca de la ética, las relaciones humanas y la dinámica entre dignidad y necesidad. 


La obra consiste en dos entrevistas que el jefe de recursos humanos les hace a los dos trabajadores para que argumenten y defiendan su puesto de trabajo; la relación entre los dos empleados en los pasillos antes o después de enfrentarse a ese encuentro; y la resolución final. El autor agiliza los elementos y fragmenta las entrevistas a lo largo de la obra. El formato de la entrevista parece ser el mismo: exponer, atacar al otro, humillar y provocar la respuesta del entrevistado. Lo interesante es ver cómo los personajes reaccionan de diferente manera ante la misma situación y cómo la hipocresía va permeando sus encuentros al salir o entrar a la oficina. La presión externa se expresa en las conversaciones telefónicas que tienen con sus familiares o con otro jefe. La tensión va en aumento y los temas que se tratan involucran cada vez más al individuo, volviendo más grotesca la humillación o el reto.  

Los personajes están bien caracterizados y los actores que los interpretan son espléndidos. Miguel Flores con aplomo y malicia actoral revela al empleado que lleva más de treinta años en la compañía y sabe más de lo que se imaginan; Alfonso Cárcamo, con solvencia, da vida al joven abogado que es capaz de cualquier cosa por mantener el empleo. Juan Carlos Vives es el cínico jefe de recursos humanos que con desparpajo y a veces con afectación, muestra lo más deplorable de un ser humano: el disfrutar con el sufrimiento y la humillación de los demás.  


En un momento dado el autor nos remite, innecesariamente, a la obra de Jordi Glacerán El método Gröholm donde descubrimos que están siendo grabados; y a un epílogo, que está de más, pues el espectador, en una escena previa, ya ha podido deducir el final.


Luis Ayhllón elige un escenario con doble vista donde el espectador no puede abstraerse de que lo que está viendo es una representación teatral. No entramos de lleno a la ficción, pues el efecto de distanciamiento se produce al estar viendo a otros espectadores viendo; sintiendo que ellos o nosotros podríamos estar involucrados en una situación similar.


El trazo escénico diseñado por Ayhllón y seguramente por los actores, es limpio y contundente. No hay movimientos excesivos y los cambios de escena están bien resueltos con un simple giro en la actitud, una pausa  o un cambio de utilería. Los actores no necesitan salir de escena; simplemente se colocan fuera del campo de batalla esperando su aparición. 

Es hasta ahora que Luis Ayhllón se devela como director  de sus propios textos con una propuesta madura. El trazo escénico es armónico, fluido y con composiciones visuales atractivas. La sobriedad del trazo se complementa con el entramado dramático dando como resultado una obra interesante que habla de una problemática social actual desde el punto de vista de dos pequeños empleados cualquiera.

25 de octubre
“Las que no sienten”

El dolor, el recuerdo, las marcas del desamor; el abandono, el resentimiento y sobre todo, la culpa, son sentimientos que se viven a diario como un mal social y al mismo tiempo individual y que se manejan hábilmente en la obra de teatro Las que no sienten, escrita y dirigida por Kerim Martínez que se presenta los jueves en el Teatro Cuauhtémoc del IMSS y que recientemente develaron su placa por más de cincuenta representaciones.
En un espacio sin tiempo tres hermanas reviven acontecimientos de su pasado para entender dónde están. ¿Viven un presente o en el sueño de otro que las trajo ahí? La historia no se cuenta en línea recta; más bien sigue el movimiento emocional de los personajes, el pasado y el presente conviven como sucede en la realidad. Todo es presente en nuestro pensamiento; un hoy nos remite a un ayer y hasta a un posible futuro o a otra realidad. 

Poco a poco se descubre un entramado misterioso. Un ser que vivió encerrado quiere cobrar venganza. Y en ellas se vuelve una pesadilla. El autor eligió dirigir su obra ubicándola en una realidad onírica. Aún cuando el planteamiento es realista con juegos de tiempos, Kerim Martínez volvió el espacio en una gran telaraña y colocó en las mujeres máscaras que ocultan su verdadero ser o que muestras dos caras de ellas mismas. Los movimientos mezclan acciones estilizadas o coreografías que ayudan al cambio de escenas. Los movimientos se vuelven en muchas ocasiones extenuantes y repetitivos, de la misma manera que sucede con los textos, pero que combinado con recursos diversos, ya sea el video o figuras irreales, nos van llevando a un ámbito sórdido, extraño y lleno de dolor.

Las formas diversas que el director utiliza en esta puesta en escena para su texto Las que no sienten están llenas de imaginación y empeño abriendo la puerta a una interpretación no realista, distinta al original. El carácter de cada una de las hermanas está bien delimitado y responden al lugar que le corresponde dentro de la familia, que al llevarlas a una situación límite, en este caso el encierro y el temor a lo que vendrá, se exacerba su personalidad. La sorpresa de la existencia de una cuarta hermana, hace que gire la trama y nos involucre en otra situación, más onírica, más difícil de explicar. Todo es verosímil y trágico a la vez.

En un microcosmos podemos ver el terror que se le tiene a la diferencia, al  rompimiento de los moldes establecidos, al "extraño" vuelto víctima, y por qué no, victimario. ¿Qué es lo que asusta al reconocer una deficiencia mental?, ¿cuál es la culpa?, ¿por qué el destierro? Sin embargo, la historia versa alrededor de estas hermanas viviendo en el encierro con un dolor profundo que quieren negar. Pero los sentimientos que no vuelan, se pudren en el corazón. Y en esta podredumbre vamos viendo emociones que construyen y destruyen, que explican a cada uno de los personajes no por lo que dicen sino por como reaccionan frente a sus experiencias, frente a un pasado que conocen a medias y que van descubriendo al mismo tiempo que lo hace el espectador. Hermanas con un mismo pasado pero que han vivido de manera diferente. Su situación nos lleva a reflexionar, a cuestionar las relaciones familiares y las actitudes que se toman frente a una problemática común: la diferencia. En este caso la de un hermano deficiente mental, pero que nos puede remitir a cualquier tipo de diferencia. El rechazo o la negación llevan a situaciones cuyo el resultado puede ser fatal.
Las que no sienten es una historia inusitada, familiar, que de una u otra forma resuena en nuestro interior. El título incita a pensar en lo que callamos, en lo que se esconde, en lo que no nos atrevemos a descubrir y reconocer como propio.

31 de octubre

Juana de arco en las escaleras

El personaje de Juana de Arco es tan atractivo para el teatro como para la literatura. Su leyenda o su historia, ha sido interpretado en el escenario con múltiples recursos. Una mujer que escucha voces puede estar loca, o puede ser una iluminada. Una mujer que comandó ejércitos y que venció al enemigo y luego fue derrotada y acusada de herejía. Mientras está en la cúspide todas la admiran, sí, habla con Dios, pero cuando cae en desgracia la abandonan, se queda sola y nadie quiere ni pude salvarla. La problemática humana que plantea es sugerente y las ganas de ahondar en su historia para encontrar explicaciones o entender la situación se hace evidente. 

En México hemos tenido, entre otras propuestas escénicas la propuesta de Luis de Tavira donde Juana de Arco era interpretada con excelencia por Julieta Egurrola o la de Claudio Valdés Kuri, donde rebasa la historia e indaga en las posibilidades teatrales que conlleva. En esta ocasión, el joven dramaturgo Luis Santillán se arriesga a hablar de la leyenda de Juana de Arco y construye y dirige una obra, Abdicación, a manera de ensayo dramático. Su inquietud principal es profundizar en la idea de una mujer que no renuncia a sus creencias y mantiene su postura hasta el final, aunque eso le cueste la vida.  La obra se acaba de estrenar en el  sótano del Teatro Carlos Lazos en la Facultad de Arquitectura de la UNAM, dando funciones los martes a las 8.30.


El sótano de Arquitectura, que había funcionado excelentemente como espacio teatral en un sin número de espectáculos, pero que desde hace mucho tiempo había dejado de utilizarse, ahora es retomado desde la perspectiva de sus escaleras. En Abdicación, el público está sentado en ese sórdido espacio observando lo que les sucede a dos mujeres, Ileana Muñoz y Lorena Ruvalcaba, que interpretan y alternan varios personajes desde las escaleras. La construcción dramática utiliza la narración, los personajes cuentan la historia o dialogan dentro de ella. Son actrices y personajes a la vez, son Juana de Arco o su nodriza, son mujeres que explican los sucesos y cambian de personaje. Las dos son Juana de Arco. Son versátiles en su actuación aunque la fuerza y la contundencia escénica la lleva Ileana Muñoz. Para evitar la confusión a veces se recurre a una caracterización excesiva, como la de una mujer vieja, encorvada y con voz cascada, que debilita y caricaturiza la interpretación. 


Luis Santillán, como dramaturgo, se ve comprometido con la historia, lo cual limita su libertad narrativa. Obligado a mostrar los sucesos, vuelve la anécdota en explicativa, tratando de no omitir aspectos que considera significativos. En el punto climático quiere mostrar varios momentos de confusión y duda de la protagonista y lo traduce en varios monólogos donde entra en crisis frente a un sentimiento donde Dios la ha abandonado, pues no escucha más su voz, o se niega a abdicar para ser perdonada o condena a los que observan. Los momentos, que resultan de sumo interés, se repiten y pierden un poco su impacto dramático. La obra termina con las actrices distanciadas remarcando que la función ha terminado.

En el aspecto de la dirección, como la primera incursión  de este dramaturgo en este campo, es ambicioso dentro de la sencillez. La economía de recursos, la utilización de acciones circenses en los tubos de las escaleras y el cambio de perspectivas en la visibilidad, son llamativas, aunque la inexperiencia del autor en la dirección hace que la propuesta de dirección sea pobre y un tanto básica. Aún así, Abdicación es una obra interesante para conocer otra versión a cerca de la vida de Juana de Arco. 

