4 de julio

“Otro mar”

Un mar donde flotan los muertos, una guerra que no acaba, cuatro personajes enfrentados, cuatro puntos de vista sobre grava roja  con el oráculo al centro. Verdades  no hay una y menos cuando está en juego la vida y la muerte. Otro mar es escrita y dirigida por Fernando Bonilla a partir de un trabajo colectivo donde los actores asumieron sus personajes para hacer una versión libre del Canto VI de la Ilíada de Homero. En esta obra, que se presenta los lunes en el Foro Shakespeare, tampoco hay dioses, como en la Ilíada de Alejandro Barico, sino hombres y mujeres que viven, sufren o se regocijan de una guerra que bien podría ser cualquier revolución. Están los principios, el ser social o individual, la libertad de acción o el destino que la Historia impone. Son los troyanos en el último respiro antes de dar la batalla final: son Héctor, Paris, Helena y Andrómaca, coloreados por la guerra civil española, por la guerra que cada espectador tenga en mente. No son cuatro desconocidos que se oponen; son familia, son hermanos que discuten, son mujeres que quieren a sus hombres junto a ellas; son reflexiones en donde se les va, literalmente, la vida. Pero el destino ya está dicho y por eso no es un pozo con el agua de la vida, sino el oráculo donde Gea se manifiesta a través de la pitonisa.


Paris, interpretado por Bernardo Gamboa, busca refugio en los brazos de Helena. Él no cree en la guerra. Le sublevan los muertos de un lado y del otro; él quiere ejercer su libertad, independizarse de Héctor, su hermano mayor y vivir el placer. Pero Héctor, en cuerpo y alma de José Carriedo, lo viene a buscar y le increpa su huída; él representa al héroe, al que es capaz de sacrificarse por su pueblo, es su deber, su misión; la guerra le da sentido a su existencia: vale más el bien colectivo que su individualidad. Pero Andrómaca no quiere un esposo muerto, porque ahora él es su padre, su madre y sus hermanos que los aqueos le han quitado. Micaela Gramajo le da vida a esta mujer que hace girar la  obra al decirle a Héctor la buena nueva, licencia autoral hábilmente utilizada en el drama, pues para Homero, el hijo pequeño de Héctor está allí viéndolo atemorizado. Y Helena en Otro mar es también Casandra, la que predice las catástrofes; y el personaje, interpretado a distancia por Daniela Arroio, se vuelve ambiguo y contamina el sentido de las relaciones. 


Fernando Bonilla elige con acierto la segunda parte del Canto VI, donde están realmente los afectos en juego; y condensa los sucesos en un sólo espacio, y el espacio se vuelve el  universo emotivo y de reflexión de los personajes. Y aún cuando la obra se extiende después de cada momento climático, la noticia y la profecía; y no está claro el pivote para el retorno, Otro mar nos mantiene atentos, involucrados; con la mente y los sentimientos girando. El director observa la obra, principalmente desde un frente y la esquina que él sugiere, crea un espacio estético y atrayente. En las paredes negras se apoyan los personajes, buscan protección o les corta el camino. Sólo hay una puerta de salida.


En Otro mar los actores se vuelcan y proyectan la  emoción y los conflictos de cada uno de los personajes. Hablan y viven  una guerra, cualquier guerra; la nuestra, la de hace cien años, o la que puede estar a la vuelta de la esquina.  

11 de julio

“Natán el sabio”

El espíritu religioso que habita en el ser humano es más verdad que los nombres y el uso que se le ha querido adjudicar a la presencia divina a lo largo de la historia. El poder de una religión sobre otra irguiéndose como verdad absoluta ha llevado a la guerra, a la superficialidad  y al ocultamiento de lo que es realmente importante para el hombre y que lo vincula con los otros y el universo.


Natán el sabio es un poema dramático escrito por Gotthold Ephraim Lessing en 1779 inspirado en una parábola del Decamerón de Bocaccio. La obra es además, otra parábola para reflexionar sobre la libertad religiosa. Teatro dentro del teatro, cuentos dentro de otro cuento, para hacer una crítica hacia la intolerancia. 

Si bien la parábola de Bocaccio se ubica en el siglo XVI con Solimán el Magnífico, Lessing prefiere a Saladino como interlocutor, tres siglos antes, en época de Las Cruzadas, momento emblemático donde judíos, cristianos y musulmanes, convivían en Palestina. La historia parte del regreso de Natán, un judío comerciante, de un viaje y se entera que su hija ha sido salvada de un incendio por un templario, el cual está vinculado a Saladino al perdonarle la vida por el gran parecido con su hermano muerto. Ahí se inicia la trama de la obra para ir desarrollando un sinfín de revelaciones, giros dramáticos y enfrentamientos entre los representantes de las tres religiones y plantear un teatro de ideas. 

La profundidad del planteamiento y la agilidad en la anécdota, llevan a una reflexión con múltiples ramificaciones. En este debate, la crítica más fuerte es hacia la religión cristiana donde el poder está lleno de violencia, autoritarismo y castigo. El punto de vista está puesto en el pensamiento judío y musulmán y son tratados con más benevolencia, en el texto y en el montaje. Tanto la versión castellana realizada por Stefanie Weiss y Luis de Tavira y la dirección escénica de Enrique Singer, que logran contemporaneizar la obra, enfatizan los elementos de humor tanto en el lenguaje como en las acciones y benefician en mucho a la obra. La versión incluye además fragmentos de poemas de Pedro Salinas, entre otros.  

La belleza de la puesta en escena de Natán el sabio, nos permite fluir suavemente en un mar de ideas y acontecimientos a lo largo de tres horas. Pero el epílogo agregado como un chocante rompimiento teatral contemporáneo, se convierte en un balde de agua fría aleccionador que nos hace despertar antes de tiempo y hacer nuestras propias reflexiones. 

Tanto la dirección de Enrique Singer como la escenografía de Philippe Amand están llenas de creatividad. Los recursos teatrales son múltiples: máscaras y muñecos para escenificar la parábola de Los tres anillos, entradas y salidas ágiles, espacios escénicos simbólicos o íntimos dentro del espacio realista, ambigüedad en las relaciones, como la que se da entre Saladino y su hermana,   contrapunto entre lo que se dice hacia el espectador y lo que el personaje piensa o comunica al otro, distancia o cercanía de la escena para transmitir diferentes sensaciones. El vestuario de Mario Marín nos sumerge en la época, tatuajes de gena en el cuerpo, ropas maltratadas o sedas preciosas. Ricardo Blume, soberbio, natural, humilde frente a Saladino, altivo frente al templario, sabio ante su hija; Luis Rábago exactamente como un malicioso Saladino y Adriana Roel, entre otros, como aquella mujer intrigosa, doble y víctima. 

Natán el sabio, es una obra de teatro más del repertorio de la Compañía Nacional de Teatro, que nos hace vivir en otro tiempo, disfrutar una historia y dejar al pájaro del alma que revolotee en nosotros. 
18 de julio

El Gesticulador

Rodolfo Usigli escribió El gesticulador en 1938 y fue nueve años después que se llevó a escena siendo inmediatamente censurada a través de Salvador Novo, el entonces Director de Teatro del Instituto Nacional de Bellas Artes. Molesta ver reflejados a nuestros políticos mexicanos, ver la corrupción, la mentira y el asesinato que ellos practican para conservar y aumentar su poder. Pero la censura fue desde antes, cuando Usigli, como lo comenta en su epílogo a la obra, propuso durante varios años su montaje y fue rechazada pese a su gran calidad. Él mismo señalaba que “la verdad puede fascinar, y no existe un vértigo comparable a la que ella produce… deseo y miedo a la vez de dejarse caer”. La verdad no es fácil de ver en teatro pues la idea del teatro como un mero divertimento ha permeado nuestra cultura.

El gesticulador es la obra más representada de Rodolfo Usigli y ahora  podemos verla en escena bajo la dirección de Antonio Crestani. Con ella se inauguró el Foro Cultural Chapultepec, comprometido a llevar obras de teatro de autores mexicanos.  

El gesticulador atenta contra los principios que rigen las esferas del poder y a pesar de que muestra el fingimiento posrevolucionario de los políticos, es de total actualidad. César Rubio, el protagonista, inicia con una mentira individual, ser aquel caudillo desaparecido de la Revolución, para después convertirla en una verdad colectiva que él mismo asume. El contexto de César Rubio, un maestro universitario, es su ámbito familiar, donde su mujer es pasiva frente a los acontecimientos y su hijo lo cuestiona hasta el final pues cree sinceramente en el imperio de la verdad. Se rodea de políticos que siguen la farsa y se enfrenta a su antagonista, el candidato a presidente municipal, que conoce mejor que él las reglas corruptas del juego. 

El reparto de la actual puesta en escena, lo encabeza Juan Ferrara, interpretando con aplomo y naturalidad a César Rubio. Su mujer, interpretada por Verónica Langer, la cual también forma parte del elenco de la Compañía Nacional de Teatro, representa con verosimilitud a la esposa sometida, tal vez exagerando el aspecto en su manejo corporal, que no es capaz de mantener sus opiniones y estar a la altura de lo que exige la situación. José María Mantilla es el hijo, y actúa, aunque de manera irregular, el conflicto sentimental y de principios frente a su padre. La hija es Damayati Quintanar, donde reiteradamente expresa su conflicto de no ser bonita, lo cual contradice a la bella actriz. Joaquín Garrido, es un sólido antagonista, al igual que el investigador universitario interpretado por Julián Pastor. De los diputados y políticos que secundan a César Rubio, dirigidos acertadamente en tono fársico, resalta la interpretación de Jorge Ávalos. 

La puesta en escena de Antonio Crestani es un claro reconocimiento a la dramaturgia de Rodolfo Usigli y a pesar de la fallida escenografía que no corresponde en nada con la obra, nos permite apreciar la calidad dramática de El gesticulador y su completa contemporaneidad. 

25 de julio

“La Venida de los Insurgentes”

Con un buen albur como título, se presentó en el Teatro Bar El Vicio dentro del 8’ Festival Internacional de Cabaret dedicado a “pitorrearse del Bicentenario” un espectáculo encabezado por Marisol Gasé y Fernando Rivera Calderón que después dará funciones durante el mes de septiembre. Los héroes patrios dan risa y nos cuestionan acerca de esta celebración. ¿Qué hay que festejar si todos los vicios de nuestros políticos se repiten hasta el infinito? Podemos jugar y divertirnos con nuestra historia, como en esta ocasión, y también reflexionar, aprovechando la coyuntura del bicentenario.


La Venida de los Insurgentes estuvo a punto de vivir un coito interruptus con la amenaza de la Secretaría de Gobernación de multarlos si hacían uso del himno nacional o cualquier emblema patrio, según lo estipulado en la ley. Siempre se ha utilizado este argumento para ejercer la censura en el teatro y tratar de amedrentar a los teatristas. En 1988, por ejemplo, con este mismo argumento cerraron el Teatro el Galeón cuando se presentaba Nadie sabe nada con la compañía del Centro de Investigación Teatral. Posteriormente, gracias al activismo suscitado, se reabrió la temporada. 


El espectáculo del Bar el Vicio, no cantó su versión del himno, porque una multa de más de cincuenta mil pesos quién la aguanta, pero sí pudo burlarse de todo lo habido y por haber ejerciendo su libertad de expresión. El público se entusiasma porque se da voz a las protestas y críticas que deseamos hacer a nuestro sistema. Hidalgo, Morelos, Guerrero, Leona Vicario, Iturbide, la Virgen de Guadalupe y como invitada a la época, Sor Juana Inés de la Cruz, son los personajes de este espectáculo. Iturbide pueden ser los presidentes que nos han estado gobernando y Leona Vicario aparece como la ingobernable, aunque la actriz ignorara completamente quién era este personaje. La virgen, a manera de mopet, ordena y condena y la patria es un bebé que pasa de mano en mano sin que nadie quiera hacerse cargo.  Algunos tienen el privilegio de haber quedado impresos en los billetes, otros apenas se han convertido en una calle o en las estampitas para los trabajos escolares.


El Padre Hidalgo, interpretado por Fernando Rivera Calderón es el líder de un grupo de rock que canta parodias de la Independencia, con su referente actual, intercalando sckeches apenas elaborados. Faltos de estructura, por supuesto la propia a un scketch de cabaret, con improvisación muy pobre, dado el poco manejo del acontecimiento histórico y la política del momento, hicieron suponer que les faltó tiempo para trabajar la propuesta. Los chistes fáciles y conocidos, la reiteración del esnifar, los tiempos muertos y la necesidad de beber, provocaron que el público entrara y saliera de La Venida de los Insurgentes, sin poderse enamorar de ellos.

