6 de diciembre

El show de terror de Rocky

Una parodia punketa y rockanrolera de los setentas acerca de las películas de terror y ciencia ficción se presenta ahora en el Teatro Arlequín bajo la dirección de Alma Muriel. La Ópera rock El show de terror de Rocky se estrenó en Londres en 1973 sin pena ni gloria, pero fue hasta que el autor Richard O’Brien’s y el director de escena Jim Sherman la adaptaron al cine, que se volvió un éxito. La participación del público frente a la pantalla era espectacular: cantaban las canciones, repetían o replicaban parlamentos, llegaban vestidos como los personajes, gritaban y bailaban con la  excitación a flor de piel. Llama la atención que en el cine y no el teatro provocara tal interacción con el público. En Estados Unidos causó furor y ya colocada en la cúspide se empezaron a hacer versiones teatrales en otras partes del mundo. En México en 1976 Julissa la llevó a escena como productora, directora y actriz, y Gonzalo Vega como el trasvesti Dr. Frank-N-Furter. Causó tal sensación que la repuso en 1986 en el Teatro Fru Frú y estuvo siete años en cartelera. La película en cambio, fue censurada y se proyectó hasta 1979 bajo el título de Orgía y horror y locura en funciones de medianoche. Curioso fenómeno.


Si bien se ha presentado en diferentes estados de la República, como Yucatán y Veracruz a nivel estudiantil, ahora se escenifica más profesionalmente en el Teatro Arlequín. Aunque la propuesta original es de gran formato y requiere de una gran producción, Alejandro Medina, Producciones Aragua y Antonio Escobar la han adaptado a un pequeño espacio y una precaria escenografía. La directora ha conseguido mover a un grupo de nueve actores y seis bailarines y cantantes, agilizando entradas y salidas, al igual que el coreógrafo Bernardo Espinoza al organizar los bailes sin tropiezos. La calidad vocal es buena aunque las actuaciones muy irregulares. La tendencia a la sobreactuación para acentuar la maldad o la perversidad, como en el personaje Riff Raff que interpreta Francisco Meza; o para mostrar poder y sexualidad, en el caso de Antonio Escobar interpretando Dr. Fran-N-Furter; o virilidad, que deviene en rigidez, como en el caso de Ricardo Fernández interpretando a Rocky; se compensa con la brillantez en el canto y la actuación de Edén Pintos en el papel de Magenta, o José Alfredo Reza interpretando a Eddie y el Doctor Madrazo. Germán Gastélum, como el criminólogo y presentador, está en su punto, combinando la fuerza y la ironía. Las actuaciones de Mario Heras y Lorely Mancilla, que representan a la pareja “nerd”, pronta a casarse, fluctúan entre la naturalidad y la exageración. 

La anécdota es sencilla y burlona de los lugares comunes de las películas de terror. Unos novios recatados llegan a la tenebrosa mansión donde se lleva a cabo una reunión de transiberianos. Se les ha descompuesto el coche en la carretera y buscan un teléfono. El doctor Fran-N-Furter está por presentar su nueva creación: el hombre perfecto y recibe a la pareja como sus invitados de honor. En la fiesta, ellos son seducidos e iniciados en el sexo convirtiéndose aquello en un gran reventón. 

La interacción con el público está prevista y al entrar nos reparten una bolsita con aditamentos a usar durante la representación: un periódico para cubrirse de la lluvia, unas luces para animar la fiesta, unos guantes de latex para hacerlos sonar, etc. Y sí, los espectadores participan, unos tímidamente y otros con pasión. Cantan las canciones, bailan, avientan besos y la festividad se contagia. La puesta en escena linda en lo grotesco y aunque esa es la intención a veces se vuelve una parodia de la parodia.

El show de terror de Rocky del Teatro Arlequín es un musical digno, que recuerda esos tiempos de los setenta, cuando el desencanto del “amor y paz” permeaba en los jóvenes y la violencia desatada todavía no hacía su aparición.
12 de diciembre

Obras teatrales de Elena Garro

El Fondo de Cultura Económica acaba de publicar el segundo tomo de la obra completa de Elena Garro, donde se reúnen todas sus obras teatrales. Con una introducción de la investigadora Patricia Rosas Lopátegui, quien también tuvo a su cargo el cuidado de la edición, el libro contiene las diez y seis obras de teatro, las cuales habían sido publicadas de manera informal, o en antologías y libros que actualmente ya no se encuentran en circulación. 


Tenemos pues, en nuestras manos, la obra dramatúrgica de esta significativa autora para el teatro mexicano que exploró la realidad de una manera directa y poética. Para Elena Garro el mundo tangible y el intangible existen en una misma realidad y en los textos cortos que ahora encontramos reunidos en este toma, supera la lógica mundana y trasciende la materialidad. Tal es el caso de Andarse por las ramas en la que explora la imaginación inserta en el mundo palpable y se acerca a esa memorable frase de Saint Exupery en el Principito de “Lo esencial es invisible para los ojos”. Utiliza la poesía para elevar su alma y hablarnos en metáforas y evocaciones. Recoge historias que le cuentan, como la de El rastro, nos habla desde un sepulcro, como en Un hogar sólido o del amor como en Los pilares de doña Blanca y La señora en su balcón. 


Los temas sociales también fueron un tema recurrente en la obra dramática de Elena Garro. En Los perros, por ejemplo, hay una clara evidencia de su espíritu trágico, sobre todo en relación con el destino de las mujeres. Esta obra pudimos verla escenificada en el 2007 bajo la dirección de Sandra Félix, --la cual también montó en 1995 con el título de Este paisaje de Elenas, Andarse por las ramas, La señora en su balcón y Un hogar sólido--, donde no hay visos de que las condiciones de dominio cambien; sólo la ilusión de las dos protagonistas.
Para Elena Garro la línea divisoria entre lo que escribía y lo que vivía era muy tenue, pues su involucramiento con sus creaciones era total. “Yo no puedo escribir nada que no sea autobiográfico, --le contaba a Roberto Páramo--, y como creo firmemente en que lo que no es vivencia es academia, tengo que escribir sobre mí misma”. 


Pero para esta autora ser autobiográfica no significaba retratarse: la complejidad de su pensamiento y su agudeza intelectual hacían que se reflejara en diversos espejos, que se desdoblara, se identificara, recurriera a metáforas, alegorías o a historias familiares, a través de la cuales pudiera expresar su yo profundo.

En contra de la leyenda negra de que su obra Felipe Ángeles es de la autoría de Octavio Paz, consideramos que el personaje de Felipe Ángeles le fue empático en los aspectos más íntimos,  ideológicos y circunstanciales a esta autora. Emanuel Carballo confirma el estilo inconfundible de Garro en Felipe Ángeles  y sabemos, por  La hija de Rapachini, la única obra teatral de Octavio Paz, que el aspecto dramático de este autor, deja mucho que desear. 
Elena Garro encontró en Felipe Ángeles una veta atractivísima para manifestar sus inquietudes proyectadas en el alter ego de este personaje histórico: tanto su inquietud por la muerte, como el juicio de los hombres a la vida de los vivos.  
El segundo tomo de la obra completa de Elena Garro publicada por El Fondo de Cultura Económica, da fe de la brillante  propuesta dramatúrgica de esta autora, y abre las posibilidades para que estas obras,  vivan en nuestros escenarios.

19 de diciembre

El asesino entre nosotros

Los asesinatos de las mujeres en Juárez han sido y siguen siendo un problema al que las autoridades mexicanas no han querido dar solución. Los intereses creados y el involucramiento de personalidades poderosas en los casos, son protegidos por el gobierno, a pesar de que las diversas líneas de investigación los señalan como autores de los crímenes. 


La investigación más exhaustiva sobre el tema hecha por el periodista Sergio González Rodríguez y publicada bajo el título Huesos en el desierto, fue la base para que Mauricio Jiménez escribiera y dirigiera en 2006 la obra  El asesino entre nosotros, para la compañía La Trajinera, conformada por estudiantes de la Escuela de Arte Teatral del INBA. Actualmente se presenta en el Teatro Benito Juárez, después de haber hecho un recorrido por el Foro Antonio López Mancera del Centro Nacional de las Artes (2006 y 2007) y el sótano del Teatro  de Arquitectura de la UNAM (marzo del 2009). La experiencia los ha llevado a profesionalizar el trabajo y presentar hoy una puesta en escena de un buen nivel. 


La problemática de las asesinadas de Juárez en El asesino entre nosotros, se centra en la historia de seis mujeres, la mayoría trabajadoras de la maquila, con un trágico final. La estructura fragmentada va tejiendo la vida de estas mujeres, la de sus familiares o compañeras de trabajo que se ven envueltas en este torbellino de crímenes. 


La acertada escenografía de Josafath Reynoso reafirma la idea de la fragmentación y nos sumerge en un ambiente sórdido de cortinas de metal oxidadas que se abren y cierran; de una escalera lateral y un pasillo superior que posibilitan el juego de perspectivas.  El espacio sugerido  se convierte en vecindad, en maquiladora, en bar, en desierto o en una estación de radio. El hilo conductor es una periodista que empieza a indagar un caso y se encuentra con muchos más. El inicio, siembra el desenlace y ese es una gran acierto de la dramaturgia: un soplón, que por unos cuantos billetes para calmar su adicción, le proporciona a la periodista el lugar exacto en el desierto donde encontrará la respuesta a sus preguntas. A lo largo de la obra vamos viendo cómo van cayendo una a una las víctimas. En escena, pueden estar vivas o muertas, pueden salir de las bolsas negras de plástico o reír antes de la crucifixión. La superposición de realidades, de tiempos y de historias es muy interesante, al igual que los juegos visuales que Jiménez realiza, como la playa dentro de una caja o el coche de juguete dimensionando el viaje. La estructura es clara y atractiva, aunque el desarrollo sea irregular: a veces las escenas se alargan demasiado o no todas rematan. Las metáforas de los cazadores de venados o la de los matarifes enriquecen la propuesta y los casos de violencia intrafamiliar llevan la problemática al interior del ¿hogar?


El grupo de actores está conformado por Marianella Villa, Rodolfo Guillén, Virgina Smith, Karla Paola Torres, Dainzú Zacatelco, Laura Uribe, Fátima Paola y Miguel Ángel Hoppe Canto. Todos ellos interpretan varios personajes, sobre todo los hombres que tienen que multiplicarse, y a veces repetirse en su actuación, para crear a los antagonistas, sobresaliendo  el discurso final del “pordiosero”.  Ellas tienen momentos espléndidos, como la escena del coche, la gringa borracha o el final de la periodista, pero al principio de la obra tardan en calentar motores. Las que interpretan personajes adultos tienen el problema del miscast, que podría haberse resuelto con personajes de acuerdo a su edad. Aún con todo las actuaciones son de muy buena calidad y proyectan a esta Compañía hacia adelante.  Su director Mauricio Jiménez demuestra nuevamente sus gran imaginación, sus acertadas resoluciones escénicas y la limpieza en el trazo escénico.

El asesino entre nosotros es una obra de teatro de gran riqueza, que muestra una realidad inadmisible, dolorosa y la cual no puede seguir siendo ignorada.
26 de diciembre

El Premio Nacional de Ciencias y Artes 2009 y la censura

Hugo Hiriart, Carlos Montemayor y José Luis Rivas recibieron el Premio Nacional de Ciencias y Artes 2009 en el campo de lingüística y literatura en una ceremonia de premiación amordazada, donde faltaron las palabras. Diez minutos antes de iniciar el evento se le solicitó al músico Arturo Márquez para que hablara, improvisadamente, en nombre de sus compañeros. Él como bien dijo: “mi palabra es realmente la orquesta, las notas musicales, la música” y así, quedó acallada cualquier posibilidad de libertad de expresión, que ya antes había sido tratada de controlar cuando se le pedía al orador conocer previamente su discurso. Pero hoy, ni discurso hubo. Los galardonados tuvieron que recurrir a otros medios, como por ejemplo el periódico La Jornada, donde Carlos Paul entrevistó a Hugo Hiriart y Carlos Montemayor escribió su artículo Discurso no requerido. 


Grave es la censura que actualmente ejercen las autoridades en nuestra sociedad operando a través de formas sutiles, premeditadas y devastadoras. No solamente se bloquean las palabras a través de un discurso sino que a la cultura se le da carpetazo reduciéndole los recursos, manteniendo una burocracia y eliminando programas y proyectos culturales. Los espacios teatrales operan con un presupuesto mísero, los grupos independientes financian las obras con sus bolsillos y autores y directores hacen fila para ver si algún día montan sus obras. 

Los teatristas nos las estamos viendo negras sin una ley que nos proteja, sin una representante que luche por mejorar las condiciones de la vida cultural y no se vanaglorie de subejercer el presupuesto para la cultura. Teatro se sigue haciendo, pero de qué manera. 

Desconocemos las razones por las que Hugo Hiriart ha dejado de hacer teatro. Escribe, sigue escribiendo ensayos brillantes, cuentos, libros, pero poco teatro. Hace dos años Daniel Giménez Cacho dirigió su obra Rosete se pronuncia, y se siguen representando continuamente muchas de sus obras escritas en los ochenta: Luis Martín Solís estrenó este año Minotastasio y su familia, en el Isabela Corona hicieron un montaje de La Ginecomaquia, hace tiempo Claudia Cabrera dirigió Simulacros en el Teatro Casa de la Paz y Iona Weissberg en el Teatro Helénico tiempo atrás,  Intimidad. Sus obras no han perdido vigencia y se mantienen vivas en los escenarios, pero de su taller El teatro y sus artefactos, fundado en 1981 con Juan José Barreiro, sólo quedan sus enseñanzas y sus aportaciones innovadoras para el teatro de títeres y muñecos. 

Hugo Hiriart ha sido un personaje significativo para el teatro, además de su incidencia como filósofo, ensayista y novelista de gran envergadura. En el teatro abrió brecha para la inclusión de artefactos y muñecos en la puesta en escena. Su imaginación tuvo los medios técnicos y creativos para mostrarnos en los ochenta en los teatros de la UNAM, trabajos polémicos y juguetones como Minotastasio y su familia, Hécuba la perra y Mecano o Tablero de las pasiones de juguete. En esta misma década escribió y presento Ámbar, Pinocho y la luna y Camile o historia de la escultura de Rodin.   En los noventa escribió La representación o los peligros del juego y Clorario de Moniax que tuvo una larga temporada en diversos teatros.

Su capacidad de fabular, de crear mundos, de proponer resoluciones escénicas ha podido constatarse a lo largo de su trabajo dramatúrgico que aunque irregular, siempre ha sido propositivo. Algunas de sus novelas, como Galaor (que obtuvo el Premio Xavier Villaurrutia en 1972, fueron también llevadas al escenario y Vivir y beber (editada por Océano) utilizada en los tratamientos para Alcóhlicos Anónimos. 


Pero Hugo Hiriart no sólo sobresale en el teatro. Tiene libros de ensayos como Estética de la adolescencia y Sobre la naturaleza de los sueños y cuentos infantiles como Disertación sobre las telarañas y El vuelo de Apolodoro. 

Nos alegramos que la labor narrativa de Hugo Hiriart haya sido reconocida con el Premio Nacional de Ciencias y Artes, y nos preocupamos de que la ley mordaza, manifiesta en la entrega de estos premios, esté tomando formas oscuras para mantener a un país en la ignorancia  privándolo del disfrute teatral y artístico que alimenta nuestra identidad y nuestra formación como mejores seres humanos.
