7 de marzo: “Mara o de la noche sin sueño” 

De la frontera sur mexicana a la frontera norte, hasta la ciudad de Los Ángeles California, los Mara Salvatrucha salvadoreña en su origen, se han consolidado como un grupo fuerte y endogámico. La violencia como sello, ha sacado a la luz un sinfín de casos impresionantes, como es el de Brenda Díaz, una niña adolescente que jugando al amor, al poder y a la traición tiene un final trágico. 


El dramaturgo Antonio Zúñiga toma este caso periodístico para crear con solidez una estructura y un lenguaje dramatúrgico contemporáneo sin recurrir a calificativo o adjetivo alguno, que condene y denigre a sus personajes. No es teatro de denuncia pero sí hace evidente las diferentes formas que adquiere la agresión y las formas ilegales usadas con los detenidos. Tampoco es un teatro sicológico que nos explique el interior de los personajes. Es un teatro inteligente y de impacto que mueve la sensibilidad de los espectadores y los hace emocionarse sin manipular sus sentimientos.  

La compañía teatral Alborde Teatro originaria de Ciudad Juárez Chihuahua, encabezada por Rodolfo Guerrero como director y Antonio Zúñiga como dramaturgo, logra en Mara  o de la noche sin sueño un trabajo en equipo atractivo. El buen trabajo actoral tienen un estilo definido y logran una unidad. Entre los actores están Guadalupe Vega, Gilberto Barraza, Yolanda Abbudy, Said Torres,  Javier Sixtos y Christian Cortés, entre otros.

La dirección escénica de Rodolfo Guerrero potencializa la propuesta dramatúrgica. Las imágenes son poderosas y estilizadas. Juega con el contrapunto entre el movimiento extremo y los cuadros estáticos.  Puede sugerir la violencia sin desarrollarla, detenerse un una escena de infancia donde Brenda y Dennis, el líder de la MS 13, juegan a tirar piedras en el agua, hasta culminar con un asesinato salvaje. 

El espacio escénico de la Mara o la noche sin sueño es un frontón, pero  también estamos en un restaurante, un hotel, un sótano o el cuarto de interrogatorios del FBI. Antonio Zúñiga recurre a diferentes formas narrativas, aunque recurre excesivamente, sobre todo en la primera parte, al personaje o actor hablándole al espectador, en tiempo pasivo, lo cual detiene el ritmo, que se va dinamizando conforme se adentra en la situación y se apoya en otros recursos más eficaces para contar dramáticamente la historia. 

La obra de teatro Mara o de la noche sin sueño arranca con Brenda como informante protegida del FBI presionada para delatar al asesino de entre sus propios compañeros. De ahí el autor transgrede el tiempo y retrocedemos o avanzamos para armar poco a poco el rompecabezas. El interrogatorio no es el final de la historia y el dramaturgo hábilmente da un giro y nos sorprende con cosas nuevas, con los hechos que sucedieron después. 

Mara o de la noche sin sueño, es una obra propositiva y de calidad que cierra temporada en el Teatro de las Artes del CNA el 21 de marzo, después de haber estado presente en distintos festivales y recorrido varios teatros en la ciudad de México. 

14 de marzo: Prendida de las lámparas

Rosario Castellanos significa una presencia fundamental en las letras mexicanas del siglo XX.  A 36 años de su muerte podemos vislumbrar no solamente su trabajo como escritora sino también su vida íntima.  Dos aspectos que conviven en Rosario Castellanos de una manera contradictora y se muestran claramente en Prendida de las lámparas escrita por Elena Guiochins, dirigida por Alberto Lomnitz con las actuaciones de Blanca Guerra, María Inés Pintado y Haydeé Boetto.

La obra ubica el momento de la muerte  de Rosario Castellanos en un desierto y se multiplica en un sin fin de escenas, como si las reviviera en un instante. El desierto de Israel, metáfora de la soledad y el desasosiego, es un gran arenero,  diseñado por Alberto Lomnitz, donde el público puede estar sentado en las butacas o arriba del escenario. Colabora acertadamente a la construcción simbólica de la obra, pues los objetos enterrados aparecen, son usados y vuelven a desaparecer. La arena juega a ser vino y surge de la botella, es té y se mezcla con el dedo, es agua y electrocuta.  Tres sillas, se vuelven mesa, son los asientos de un coche, de un tren, de una casa; existen de pie, acostadas, invertidas o enterradas. Así como los objetos adquieren diferentes usos, las actrices representan tres etapas de la vida de Rosario: Rosario embajadora, Rosario estudiante y Rosario niña y al mismo tiempo se convierten en los distintos personajes de la vida de Rosario: la poeta Dolores Castro, su amiga de juventud; su madre, su padre, su nana, un policía…; su sicoanalista Raúl de la Fuente y Ricardo Guerra, su amor desesperado por el que pierde todo.   Las actrices se muestran brillantes en su actuación y en su capacidad de salir y entrar de los múltiples personajes que interpretan.


La estructura de la obra de Elena Guiochins es fragmentaria y no lineal. Afoca la vida de Rosario en sus aspectos más íntimos, lo que enriquece al personaje, ya que su producción literaria y su ímpetu creativo se ve contrastado por su relación amorosa en donde ella se somete. Asume su degradación  cotidiana donde no puede soportar el costo de ser una mujer “que sabe latín…”: la soledad. No puede conciliar, aunque se explica en parte por la época en que estaba viviendo, la coexistencia de su vida emocional y su vida intelectual. En la tesis de licenciatura de Rosario Castellanos, escrita a los 25 años,  Estela Franco señala en su libro Otro modo de ser humano y libre, que Rosario muestra su dificultad por aceptar a las mujeres como mujeres pensantes y las valora a partir de su maternidad. De ahí su culpa y devaluación.


En Prendida de las lámparas Elena Guiochins integra poemas de Rosario Castellanos dichos de manera natural, y escenas dialogadas escritas por ella. Aunque la primera parte está cargada de poemas y lenguaje literario, que en momentos se hace pesado, después las escenas cotidianas y oníricas van agilizando el desarrollo hasta llegar al final trágico, punto de inicio. 

Prendida de las lámparas es una propuesta novedosa con una dramaturgia y dirección sólida que concluye temporada el 19 de marzo en la Sala Villaurrutia del Centro Cultural del Bosque.  
21 de marzo: Hey Girl! en el Festival de México

La compañía italiana Societas Raffaello Sanzio, es el único grupo de teatro extranjero que se presenta en el Festival de México. Su espectáculo Hey Girl!, que dio funciones el pasado 12 y 13 de marzo en el Teatro de la Ciudad, muestra una obra de teatro conceptual que trata de la condición de la mujer en el mundo moderno y sus antepasadas, donde la imagen y los efectos sonoros son el sustento de la propuesta. 


Romeo Castellucci es el director de la obra, Chiara Guidi, su mujer  se encargó de la dramaturgia y su hermana Claudia Castellucci de la música. El que la primera esté especializada en artes plásticas y en escenografía la segunda, ubican a Hey Girl! dentro de la corriente visual del arte conceptual donde el concepto es generado por el espectador y el artista sólo muestra de manera fría y sintética símbolos e imágenes a interpretar. Completan la propuesta, el diseño sonoro de Scott Gibbons y los efectos de luz de Giacomo Corini, que en esta obra son gran importancia. Extraña, entonces, la mala  sonorización del teatro, con interferencia y volúmenes a veces más que estridentes .

Hey Girl! nos sugiere un presente detenido o realentado, donde observamos el nacimiento de una mujer y su enfrentamiento con situaciones que la engrandecen o la victimizan. Se recurre a íconos femeninos como los de Juana de Arco y la Julieta de Shakespeare así como de mujeres decapitadas como Ana Bolena, María Estuardo y Maria Antonieta. Una mujer de camiseta y pantalones de mezclilla las rememora y como en Alicia en el país de las maravillas, a través del espejo se traslada a otras realidades desdoblándose en otra o portando una cabeza más grande que deforma impresionantemente su cuerpo. Cobran vida los sueños, las fantasías y los pensamientos de la protagonista, interpretada por Silvia Costa. La palabra sólo existe en susurros y textos plasmados en una pantalla. Sus pesadillas son angustiosas y la mayor parte del tiempo solloza y sufre su existencia. Utilizan máscaras, efectos visuales, pantallas, cámara negra, rayos láser para crear una atmósfera sobria, fría y estática donde el consciente y el inconsciente se funden.

Hey Girl! tiene mucho de teatro conceptual, pero también tiene algo del teatro del absurdo en esas situaciones beckettianas en las que el ir y venir de un lado a otro muestran la ansiedad existencial en busca de   sentidos. Las imágenes son bellas y la sobriedad con que son expuestas invitan al intelecto a descifrarlas. Se estrenó en París en el 2006 y ha recorrido el mundo provocando a la crítica y al público. Le anteceden obras como El Génesis, estrenada en 1999, Tragedia Endogondina en el 2001 o Infierno donde aborda el tema de la pederastia. 


En Hey Girl!, el espectador se encuentra ante una experiencia llena de metáforas alrededor del mundo femenino. Imágenes sorprendentes que nos remiten a un yo o a un nosotras doloroso y al mismo tiempo de mucha fortaleza. Cada uno  recrea en su imaginario lo que Hey Girl! devela e  inventa su propia historia. 

28 de marzo:

“Quetzalcóatl puddle”
En una playa futurista dos enamorados toman el sol. El horario de sol está programado al igual que lo que sucede ahí. Pero lo que no se puede programar es la llegada sorpresiva del marido que trastoca el “affear” de la pareja. Se inicia una relación entre los tres personajes, que raya en lo absurdo y muestra lo que para ellos es la mentira y la infidelidad, pero siempre manteniendo las apariencias.

Quetzalcóatl puddle escrita por Irela de Villers bajo la dirección de Gabriela Lozano, se  basa en la obra Traición de Harold Pinter protagonizada por Ofelia Medina en 1983 bajo la dirección de Martha Luna. En esta ocasión Irela de Villers la adapta a México, con un lenguaje renovado y una estructura y situaciones distintas. Los personajes son más jóvenes aunque su problemática, el carácter de cada uno y la forma de enfrentarse sean los mismos que los de Traición. En este replanteamiento de un texto de Pinter, extraña el que no se hayan ajustado los caracteres a nuestra realidad, ya que, el estilo mexicano de afrontar las situaciones es diferente al estilo inglés cuyos personajes responden de una manera racional y fría. El acierto de esta propuesta es su contemporaneidad y el sentido del humor tan logrado,  convirtiéndola en una comedia con contenido. 

El título de la obra es un tanto gratuito intentando hablar de la imprudencia del sistema mexicano en el accidente ocurrido al buque petrolero Quetzalcóatl, que por negligencia se incendió. El tercero en discordia desciende de él y llega a la playa a nado en una escena muy lograda.

Irela de Villers principalmente actriz, pero ya con diversas experiencias en la dramaturgia, propone un texto ágil y natural, donde los personajes hablan poco frontalmente y lo que el espectador va sabiendo de ellos es a partir de lo que los otros hablan de los otros. La dosificación de la información es muy buena pues mantiene la tensión dramática y logra sorprendernos en diferentes partes de la obra, como el final. Desgraciadamente el actor Alejandro Morales, el amante, adelanta con su actitud lo que posteriormente nos van a develar. El estilo de actuación se mantiene en el realismo, como lo logra Claudia Trejo, aunque es irregular, ya que Ricardo White parece estar más en la farsa que el resto del reparto.  

La joven directora Gabriela Lozano, que hace tiempo dirigió excelentemente la obra El Anticristo de Mario Cantú, desarrolla nuevamente una historia en un espacio único que aprovecha eficazmente y logra un trazo escénico armónico. Diseñado por Morgana Ludlow y Sofía Arredondo, el espacio es sintético: consta de una sombrilla, dos camastros, un bar y una tienda de campaña. 

Quetzalcóatl puddle es una comedia contemporánea para jóvenes y adultos, que surge a partir de la propuesta de un grupo de actores profesionales, egresados del Centro Universitario de Teatro de la UNAM, cuyo resultado es una obra de buena factura que se presenta los martes en el Teatro la Gruta del Centro Cultural Helénico hasta el 13 de abril. 
