7 de febrero: Xavier Rojas

El jueves 28 de enero, a los 89 años de edad, murió el director teatral Xavier Rojas, hombre determinante para el teatro mexicano.


Aunque en su tiempo, su trabajo fue ignorado por los colegas de su generación y menospreciado por los directores jóvenes, sus aportaciones son innegables. Xavier Rojas impulsó un teatro que buscaba a su público y con su grupo Teatro Estudiantil Autónomo, presentaba en los cuarenta obras en la calle, los mercados y cualquier espacio al aire libre que se dejara. Tuvo la capacidad de hacer realidad sus ideas y creyendo en el teatro intimista, desarrolló en los cincuenta un teatro de cámara en el Colegio del Arquitecto ubicado en la calle de Veracruz, y después, con el arquitecto Pedro Ramírez Vázquez consiguieron que se construyera el Teatro Círculo en lo que ahora es el Teatro El Granero Xavier Rojas. En aquellos tiempos esos terrenos eran parte del Campo Militar Marte y las caballerizas y el granero se ubicaban ahí; por eso el nombre. Raro un teatro círculo en la ciudad de México; causaba confusión y extrañeza en algunos y mucho entusiasmo en otros que vieron la posibilidad de acercar la acción dramática al espectador. Ideal para el teatro realista norteamericano que Xavier Rojas se encargó de dar a conocer en México. Reto para actores que los miraban con lupa y para los directores que requerían diseñar un trazo  donde los ojos del espectador estaban por todos lados. 


El teatro el Granero se inauguró en 1956 con la obra de teatro Los desarraigados de Humberto Robles dirigida por Xavier Rojas y al siguiente año estrenó por primera vez en México Viaje de un largo día hacia la noche de Eugene O´Neill protagonizada por Isabela Corona y Augusto Benedico. Un par de años antes había estrenado con éxito otras dos obras del realismo norteamericano en el Teatro círculo del Colegio del Arquitecto: Corazón arrebatado de John Patrick (que reestrenó en el Granero en 1963) y El deseo bajo los olmos de O´Neill. Siguieron El dulce pájaro de la juventud de Tennessee Williams, ¿Quién teme a Virginia Wolf? de Edward Albee y Un sombrero lleno de lluvia de Gazzo, entre otras.

El entusiasmo por el realismo llevó a Xavier Rojas a montar obras de autores mexicanos que incursionaban en esa corriente, como Felipe Santander, que en 1961 le montó Las fascinadoras y en 1970 Una noche todas las noches; a Emilio Carballido le estrenó en 1967 Te juro Juana que tengo ganas; a Luisa Josefina Hernández Los duendes en 1963; y a Carlos Olmos Juegos fatuos en 1972 y El eclipse en 1990 con muy buenos resultados. Su última obra en El Granero fue en 1996 Aroma de cariño de Jesús González Dávila protagonizada por María Rojo,  Manuel Ojeda y Eugenia Leñero, la cual originalmente llevaba el nombre de Crónica de un desayuno y que absurdamente a solicitud del director,  González Dávila tuvo que inventarle un segundo acto.  


Xavier Rojas fue también maestro por muchos años y dirigió el Instituto Andrés Soler de la ANDA. La semana pasada le rindieron homenaje en el Teatro el Granero reconociendo su labor. Su paso por el teatro queda grabado en las placas conmemorativas que ahí permanecen y en  la memoria de muchos de sus alumnos, colegas, amigos y tantísimos espectadores. 
14 de febrero: Esther Seligson

El lunes pasado falleció la escritora Esther Seligson a los 68 años de edad. La comunidad teatral está de luto nuevamente; como cada invierno. Su presencia en el teatro en México, como crítica, analista, maestra y traductora, nos deja un sin fin de enseñanzas y experiencias. Sus alumnos extrañarán su sabiduría, su carácter fuerte, crítico y tan apapachador; sus seguidores teatrales sus incisivas interpretaciones y sus análisis a profundidad; sus lectores se quedarán con su poesía y sus novelas, con su anhelo de trascendencia, su ímpetu espiritual, su composición del lenguaje. Muchos la echaremos en falta. 

Esta escorpiona radical no dejaba de escribir y de pensar. Su juventud la vivió al extremo, llena de libertad; inquieta intelectualmente y brillante en la reflexión. Desconcertaba su violencia,  su expresión directa, su locuacidad. Y era respetada y admirada, aunque en muchos el resentimiento sembró. Escribía sin consideración, sobre sus amigos o desconocidos. Le gustaba el teatro bien hecho y exigía un público inteligente. Trataba acremente cualquier tema y escribía lo que quería.

Fue fundadora y maestra, hasta la fecha, del Centro Universitario de Teatro; colaboradora de Proceso en sus inicios y en muchas otras revistas; fan del teatro universitario y de búsqueda; se preocupaba por el Teatro popular y el teatro infantil que no era para bobos; criticaba constantemente la política cultural que da la espalda al teatro inteligente. Se escandalizaría, por ejemplo, de la frivolidad del programa de conmemoraciones de 2010 que se acaban de presentar, donde casi no hay cultura y reflexión y sí mucho espectáculo y fuegos artificiales. 

Estaba por presentar en la Feria del Libro del Palacio de Minería su libro de relatos, en Páramo Ediciones, titulado Cicatrices.  El Fondo de Cultura Económica le publicará en breve su antología poética Negro es su rostro. El año pasado, apenas, había reunido en el libro Para vivir el teatro (UACM) sus reseñas  publicadas en Proceso durante tres décadas: los tres últimos años de los setenta, 1981, algunas semanas de 1982 y 1990 y 1991 en su totalidad. 
Su espíritu viajero de constante búsqueda interior y su ortodoxa aspiración  religiosa, la llevó a vivir varios años en Jerusalén enseñando la lectura de la Tora. Buscaba en las estrellas explicaciones de la vida, creía en las piedras talismanes, en los mitos y en la trascendencia del ser. Era experta de Cioran y compartía con él su pesimismo. Vivió intensamente y la vida le jugó malas pasadas. 

Hasta ahora, descansa en paz, en aquel espacio en el que ella creía. 

“Hoy me duele la vida como si fuera un tajo






de cuchillo en las muñecas.






Me abruman los hechos de violencia que cunden






el filo de mi propia recóndita agresión”.






De Sueños presagios y otras cosas
14 de febrero: La muerte de Büchner
Georg Büchner, escritor y dramaturgo alemán que nace en 1813 y muere a los veintitrés años de edad, consideraba que la lucha entre pobres y ricos era el único combate revolucionario en el mundo. Por su actividad política y sus escritos subversivos es perseguido y en 1934 tiene que esconderse en casa de sus padres. Ahí es cuando escribe su novela Lenz --basada en la vida del poeta Reinhold Lenz--  y concluye su obra de teatro La muerte de Dantón.  Ambas obras expresan las preocupaciones del autor donde los personajes viven un vacío existencial y revelan al nihilismo como dimensión espiritual del sufrimiento humano. En el primero se manifiesta en la esquizofrenia y la anestesia de los sentimientos;  el segundo repasa su vida antes de morir y cuestiona su sentido.  


Edén Coronado, autor y director de la obra La muerte de Büchner  muestra este momento creativo y reflexivo del autor, donde el tema es la muerte y el sentido de la vida; en cómo impacta en cada uno de los personajes y los razonamientos éticos y existenciales que conllevan. Este intervalo de tiempo es precedido por una escena de la infancia de Büchner y lo cierra tres años después cuando sucede su muerte. En su obra conviven Lenz, Dantón, Buchner, su padre y su prometida. La estructura no es lineal sino fragmentada, como los pensamientos. El espacio escénico, iluminado por Gabriel Pascal y diseñado junto con Edyta Rzewuska, no es un espacio físico sino mental: una plancha para practicar la autopsia donde yacen los cuerpos y a los extremos dos mamparas traslúcidas. La propuesta de Edén Coronado es interesante, su trazo escénico es limpio y sintético; el espacio está cargado de belleza; es arriesgado y experimental. Pero sucumbe ante las palabras. Las reflexiones se vuelven discursivas mas que dramáticas, mucha filosofía y pocas contradicciones. Se preocupa mas por lanzar improntas y hacer poesía, que por mostrar conflictos en acción. Sus personajes sufren y se cuestionan, pero se van diluyendo poco a poco, para  terminar escuchando en demasía al autor. Es atractiva la rutina de acción entre Büchner y su prometida, que sin palabras y movimientos contundentes, repetitivos y ágiles, observamos los ires y venires de la pareja. Lo mismo que el encuentro inicial con su padre, médico como él, donde se constata la inquietud del hijo por aprender la naturaleza humana a través de la disección de un cuerpo, al igual que la escena final donde el padre, interpretado con profundidad por Mauricio Jiménez, sufre la muerte de su hijo. El director tiene una atractiva visión escénica, aunque le haya sido  difícil resolver ciertos momentos  que propone en su texto como la caída de la guillotina en Dantón y la poética de la autopsia hecha por su padre al cuerpo de Büchner (al que sustituyó por un muñeco) del que extrae diferentes objetos simbólicos. Las actuaciones de Bernardo Gamboa como Büchner y Antígona González como Mina, son naturales y contrastan con la formalidad de Enrique Ballesté como Dantón y Antonio Herrero como Lenz.    


La muerte de Büchner dio temporada en el Teatro El Milagro e inaugurará en San Luis Potosí la sala sede de la Compañía El Rinoceronte enamorado de la que él forma parte. La muerte de Büchner es una propuesta donde se constata la capacidad escénica del autor y director, él cual lleva ya camino andado y que desde hace un par de años ha iniciado una ruta propia y prometedora, buscando un lenguaje personal tanto en forma como en contenidos. 
21 de febrero: “Zona de olvido”

¿Qué pasa cuando hemos perdido la memoria y queremos recordar? ¿Tenemos un pasado o alguien nos lo impone? ¿Es real y o es inventando? ¿Y  cuando esos recuerdos nos incriminan? 

La nueva obra de Leonor Azcárate Zona de olvido, compleja en su planteamiento, parte de estas interrogantes teniendo como telón de fondo la represión durante la guerra sucia de los setenta. Al haber sido premiada en el Certamen Internacional de Letras del Bicentenario Sor Juana Inés de la Cruz, el Gobierno del Estado de México la editó y el libro será presentado el próximo viernes 26 a las 19 hs en la XXXI Feria Internacional del Libro en el Palacio de Minería. 

Cinco personajes conviven en un espacio en blanco --como el instante donde sentimos que hemos olvidamos todo. Es un hospital, un refugio, un lugar aislado, donde los pacientes comparten ese mal. Poco se sabe de cada uno de ellos pues la autora nos los va develando poco a poco a través de la interrelación entre ellos, sus sueños, sus recuerdos o lo que ellos suponen que son “sus” recuerdos. Uno de ellos, el Rolo, por ejemplo, imagina, cree, está seguro que es el chofer de Lady Di. A otro lo vamos descubriendo como un militar y torturador de la guerra sucia. El protagonista, un escritor, asume que lo visita su esposa, pues ella dice que es su esposa, la cual está buscando vengarse, ¿de quién? El espectador se convierte en el investigador de la historia. Es el que ata los hilos, hace deducciones y va descubriendo verdades a medias. Se mueve en arenas movedizas; duda si lo que ve es real o  una construcción de la realidad. El blanco impera y lo único que está impregnado de color son las escenas oníricas, los sueños, las alucinaciones. 

Si bien el punto de partida de Leonor Azcárate para escribir esta obra fue la denuncia de la guerra sucia: un llamado contra el olvido, éste lo convierte en el subtexto compartido de los personajes, los cuales la fueron llevando, con su autorización o porque se le “revelaron”, a profundizar en el tema de la identidad: ¿Soy lo que soy?, ¿soy mi pasado?, ¿dejo de ser al faltarme mis recuerdos? Y lo que recuerdo ¿es realmente mío?, ¿es verdad? ¿Cuál es mi verdad?

Es interesante observar cómo el espectador nunca está por encima de los personajes. La autora logra penetrar en cada uno de ellos y mostrarnos su realidad desde sus perspectivas. No hay un ojo sabelotodo que nos conduce y el universo planteado se enriquece al manejar el plano personal y el político.

Leonor Azcárate, cuyo último montaje fue La reina del Fado presentado en el Foro Rodolfo Usigli; obra concierto, como le llama ella, ahora  nos sorprende con Zona de olvido: obra ambiciosa, eminentemente teatral, inteligente y llena de aristas, que por el momento puede disfrutarse en su lectura y que cerrará su ciclo cuando adquiera cuerpo y alma en el escenario.
28 de febrero: Resonancias

En el teatro Santa Catarina Héctor Mendoza estrenó, como director y dramaturgo su más reciente obra, Resonancias, escrita especialmente para sus alumnos recién egresados de la Facultad de Filosofía y Letras del Departamento de Literatura Dramática y Teatro de la UNAM. 

La obra es una comedia que versa sobre la amistad y el interés,  aunque desgraciadamente el tratamiento es ligero y las situaciones no siempre hacen reír como se pretende.  Desde el inicio es previsible que detrás de la supuesta amistad entre tres amigos exista el interés económico, pues se insiste en negarlo, y no sorprende constatarlo al final. Lo mismo sucede con el hecho de que dos de ellos estén enamorados de la misma mujer, que al morir uno, el otro se casa con ella y  termina siendo traicionado. La víctima, el amigo buena onda, se infiere desde el planteamiento.  El detonador es la presencia del fantasma, el amigo suicida,  que se aparece para realizar sus deseos amorosos y reclamarles el haberlo dejado poner fin a su vida. Los sentimientos de culpabilidad estarán siempre presentes.

Los elementos emocionales que están en juego en Resonancias son interesantes pero no por ser comedia el tratamiento tiene que ser simple y convencional. Contrasta con la profundidad con que el maestro Mendoza siempre trabaja con sus actores. Él ha sido una piedra de toque para la técnica actoral y de dirección en nuestro país, pues en sus puestas en escena los actores muestran a seres humanos complejos y su trazo escénico es impecable. En esta obra el director elige un reto difícil para los intérpretes que es actuar sin ningún apoyo escenográfico. En un espacio vacío y con  enlaces entre escena y escena, acertadamente continuos, el actor sólo se vale de su presencia. Pero para  jóvenes recién egresados, es difícil de manejar y quedan desprotegidos. La iluminación de Gabriel Pascal es un apoyo, pero no suficiente. Más aún, el director decide no sacarlos de escena para que realicen movimientos no realistas mientras vuelven a aparecer; escenas al fondo del escenario. Cuenta con un segundo acto innecesario, que en realidad es un epílogo que el autor se vio en la necesidad de hacer para dar un salto  de tiempo.

La energía, la presencia o la concreción en un fantasma después de que un individuo ha muerto, es una situación interesante, manejada en diversas ocasiones por Héctor Mendoza y en un sinfín de películas. El quid es la manera en que se hace; la forma en que se juega. Tal es el ejemplo de la película actualmente en cartelera, Desde mi cielo de Peter Jackson, cuya propuesta es innovadora y nos cuestiona. 

Resonancias es una obra de teatro estudiantil que tiene los elementos necesarios para construir una obra rica en propuestas, pero que se queda en una enumeración  de situaciones serias, a veces cómicas, que no llegan lejos.    

