7 de noviembre

De lo mejor del Cervantino (I)

Un molino de agua ocupando todo el escenario para jugar con diferentes planos. Personajes arriba, personajes abajo, historias que se las lleva el movimiento con el giro del molino; personajes que se cuelan de uno a otro espacio, que saltan o se mecen en un columpio. Historias inconexas, con una lógica propia, incomprensibles, a veces. Historias que se van tejiendo unas con otras, lentamente, con el hilo invisible de la casualidad y la caudalidad. 

Ladrones, de la dramaturga alemana Dea Loher, fue la obra de teatro que en esta ocasión presentó la Compañía Deutsches Theater Berlin en el Festival Cervantino: unos días en el Teatro Principal en Guanajuato y otros en el Julio Castillo del INBA. Sobresaliente su calidad artística, su estética, su actoralidad y complejidad dramatúrgica. 


Las situaciones que plantea la autora pertenecen al mundo de la cotidianidad; cotidianidad intervenida por la imaginación: una mujer se obsesiona al haber visto a un lobo; un matrimonio con binoculares busca al animal que los espía; una mujer pregunta por su marido que salió a dar un paseo hace ya cuarenta y tres años; una joven es producto de un concepción in vitro; un hombre en la depresión absoluta se ha comido unas monedas: lo último que le quedaba. 

La dirección y  diseño escenográfico es de Andreas Kriegenburg, el cual se inclinó por enfatizar el tono fársico de las situaciones planteadas; a veces de  manera innecesaria y otras veces hasta llevarlas a un extraño ridículo. 

Ladrones camina sin prisa durante dos actos: En el primero se plantean los universos y termina con el detonador de un suicidio; para que en el segundo acto las historias se entrelacen, caigan y concluyan emotivamente. 

Los textos de Dea Loher están cargados de un humor ácido contenido, de una naturalidad con aroma poético que solamente pudimos olfatear pues la traducción en pantalla fue tan fatal que muchos textos se volvieron  incomprensibles, se omitieron parlamentos y estaban desincronizados con el acontecer.  

Otra obra que resaltó durante el Festival fue la Compañía colombiana  Teatro Malandro sobre Simón Bolívar: Fragmentos de un sueño. A pesar de que al principio es demasiado discursiva y didáctica,  la propuesta toma vuelo y nos lleva por realidades  que mezcla el pasado con el presente, la música con la historia, la imagen con la metáfora y el contenido está lleno de un anhelo de libertad. 

Omar Porras, director colombiano radicado en Suiza, parte del texto del poeta William Ospina para construir la obra; incluye diversos discursos de Simón Bolívar y declaraciones de sus allegados; nos alegra con canciones y bailes --voces, arpas, percusiones y guitarras--, con las que nos sigue contando historias o de alguno que otro vicio del libertador. 

La puesta en escena es  atractiva musical y visualmente: en un escenario de tierra y huacales, llueve, los personajes se pintan, transitan en la selva, se esconden de las balas, sufren la prisión. Principalmente son ocho músicos y dos actores. El director, que juega los papeles de narrador y protagonista y un actor, versátil y demasiado estridente,  que se convierte en un sinfín de personajes. 

La escenografía, diseñada por Amelie Kiritzé-Topor, nos transporta a Latinoamérica, los huacales del fondo como barricadas o simplemente cercas; la puerta que al cerrarla o abrirla suelta brillos y que a través de ella se transita por el tiempo o se cambia de lugar geográfico. Con un mínimo de recursos  construyen mundos a los que fácilmente nos transportamos

Simón Bolívar: fragmentos de un sueño está llena de imágenes sugerentes, espíritu de lucha, inconformidad ante la injusticia y un impulso creativo reconfortante. 

14 de noviembre De lo mejor del Cervantino(II)

Meno Fortas Theatre de Lituania y Los 7 dedos de la mano de Quebec, fueron dos compañías que se presentaron en el Cervantino y de cuyos montajes  se habló mucho. Dos grupos que ya han visitado anteriormente nuestro país y cuyas propuestas son diametralmente opuestas. Meno Fortas trajo su montaje de Fausto, después de haber visto en años anteriores su versión de Hamlet y de La Orestiada. 

El director Eimuntas Nekrosius retoma la profundidad de Goethe para reflexionar sobre los anhelos en la vida, los sentidos del hacer y el saber y el amor como una respuesta vuelta pregunta. Las metáforas visuales y de acción se convierten en una de las principales aportaciones de esta  propuesta ya que su variedad, riqueza y amplitud asociativa, nos permiten que la imaginación vuele lejos, que se multipliquen las posibilidades de interpretación y que el disfrute sea al máximo en forma y contenido. 

Por otro lado, la compañía  Los 7 dedos de la mano, es un grupo principalmente de circo que ha dado un giro a las artes circenses tradicionales para llevarlas al campo del teatro. El sentido del humor es con lo que acróbatas, contorsionistas, payasos y músicos ensamblan sus espectáculos. En esta ocasión un presentador ameno entrelaza cada uno de los números interaccionando con el público y siendo también personaje del espectáculo. La obra que trajeron este año es La vida y ubican las acciones supuestamente en el purgatorio “El día del juicio final”: todos estamos muertos, o eso es de lo que trataban de convencernos. Cada números de circo lo convirtieron  en una pequeña historia: “la mujer chicle”, una enferma mental que quiere salir del psiquiátrico,  los contorsionistas y bailarines representan escenas de amor,  pasión y desencuentro, el payaso, aparentemente una persona del público que su inocencia e ignorancia nos hace reír. El escenario pareciera un circo en miniatura: al centro el ruedo, a la derecha el público, a la izquierda el DJ manipulando la música y al fondo el telón rojo por el que entran y salen los personajes como en pasarela. La idea del purgatorio es sólo un pretexto, un punto de partida que no interesa; las metáforas son limitadas y no hay ninguna intención de construir personajes. Las habilidades humorísticas y circenses de Los 7 dedos de la mano son extraordinarias y La vida es gozosa, pero nada más. El público los ovacionó de pie.

Fausto tiene pretensiones diferentes. Sus preguntas nos remiten más al sentido de trascendencia de los hombres. La metáfora es la herramienta básica con la que Nekrosius construye el espectáculo. Se apoya principalmente en las formas visuales; las imágenes hablan por sí mismas y los personajes transitan en ellas construyéndolas o deshaciéndolas. Son metáforas complejas y pocas veces directas: Dios y Mefistófeles, caminan en círculos como en una noria; Fausto anda sonámbulo esperando que sus manos lo protejan; un fuego fatuo en forma de joven vestida de blanco, tintinea en su andar, miles de ruecas identifican a Margarita; espejos que brillan son las almas de los condenados, Fausto golpea una camisa hinchada de aire… Sólo por mencionar algunas. Imágenes que se suceden durante casi cuatro horas con un mínimo de textos.  La selección de textos se enfocó primordialmente a la confrontación de Fausto con su destino y sus insatisfacciones; a esta ansia de totalidad y ese apetito de conocimiento. 

El trabajo actoral es el centro de la propuesta escénica del grupo Meno Fortas y las interpretaciones de Fausto y Mefistófeles son brillantes: llenas de matices, densidades y ritmos. Los movimientos no son estrictamente realistas pues los personajes muchas veces expresan una intención o un movimiento  estilizado y repetitivo que lleva al espíritu del personaje. 

La obra de Fausto termina sin que nos hayamos agotados; más bien, sedientos de más.

21 de noviembre Claudio Obregón
El sábado pasado a las tres de la tarde murió el primerísimo actor Claudio Obregón, por lo que el teatro mexicano pierde a una de sus principales figuras. Su presencia en el escenario hizo vivir a un sinfín de personajes con una calidad inigualable. Su compromiso con el arte teatral fue acompañada por un compromiso social admirable. Hombre de principios, crítico social y activista combinó su vida en las tablas con su militancia en el Partido Comunista y la fundación del PRD. 

Pero su vida estaba en los escenarios y fue ahí donde pudimos vivir los múltiples personajes que él interpretó. Desde personajes de autores clásicos como Shakespeare y Juan Ruiz de Alarcón, hasta autores del siglo XX como Harold Pinter, Jazmina Reza o Samuel Beckett. 


Claudio Obregón fue un actor de vivencia y verdad escénica y gracias a él pudimos desplegar una cantidad amplia y profunda de sentimientos que el nos transmitió. Nos emocionamos y cuestionamos al interpretar a un físico cuántico involucrado con la primera bomba nuclear en la obra Copenhague del autor inglés Michael Frayn dirigida en el 2001 por Mario Espinosa. O lloramos adoloridos al verlo en su interpretación magnánima del periplo del Rey Lear que de la cúspide llega a la soledad y el abandono; obra montada en el 2005 por la Compañía Nacional de Teatro bajo la dirección de José Caballero. O recibimos la sabiduría de un actor que nos descubre secretos del teatro y la actuación en la obra Ser es ser visto dirigida por Luis de Tavira con la Compañía Nacional del 2009, de la cual formaba parte.  

Claudio Obregón inició su carrera a finales de los cincuenta y a los 27 años formó parte del grupo Teatro Contemporáneo Independiente encabezado por Fernando Wagner con el que se dio a conocer en la obra Los incendiarios siendo la primera vez que se montaba a Max Frish. Después se reestrenó en 1969 bajo la dirección de Ignacio Retes donde compartió reparto con Sergio Jiménez. En los setenta fue ovacionado junto con Salvador Sánchez en varias obras de teatro que ellos protagonizaron en el Teatro Milán. El director fue Manuel Montoro y el escenógrafo de cabecera Guillermo Barclay: Los emigrados de Mrozek, Los acreedores de Strinberg y Sacco Vanzetti de Vicenzoni. Muchos fueron los directores con los que trabajó: José Luis  Ibañez, Juan José Gurrola, Nancy Cárdenas, Benjamín Cann, Ludwik Margules, Julio Castillo, entre muchos otros. 

Aunque el teatro fue su principal medio de expresión, sus primeros pasos como actor los dio como locutor e interpretando diversos personajes en los radioteatros que Radio Universidad producía. También hizo televisión y participó en varias películas como El callejón de los milagros, De noche vienes  y La zona. 

La última obra de teatro en la que participó fue Endgame de Samuel Beckett que el tradujo y adaptó y fue dirigida por Abraham Oceransky, como parte del repertorio de la Compañía Nacional de Teatro. Sus restos serán depositados en la sede de la compañía donde le harán un homenaje. 

Claudio Obregón se queda en el corazón de muchos: como persona, con quienes convivió y trabajo. Y como actor, capaz de elevar nuestro espíritu o dejarlo caer hasta el fondo y estremeceros, con quienes compartimos, sólo por un tiempo, su arte de actor.
28 de noviembre: “Arizona”

Cuatro mujeres latinas intentan cruzar el desierto porque quieren cambiar sus condiciones de vida. El viaje implica un enfrentamiento con ellas mismas, con sus anhelos y diferencias, sus pesadillas y su lucha por sobrevivir. 


Arizona, que está por concluir temporada en el Círculo Teatral, es una obra que se estrenó justo cuando estaba por aprobarse la ley antinmigrante y discriminatoria SB1070. La oportunidad de la obra dentro de esta realidad, permite reflexionar y constatar las situaciones extremas a las que mujeres y hombres se tienen que enfrentar al buscar la falacia del sueño americano. Arizona es entonces una denuncia hecha con humor e imaginación que encuentra, en cuatro mujeres latinas representativas, una humanidad conmovedora. 

La obra está hecha a partir de los testimonios de 100 mujeres indocumentadas entrevistadas por la antropóloga norteamericana Anna Ochoa O’Leary. La autora y abogada Karla Hartzler construyó cuatro casos con datos de todas las mujeres, tomando de aquí y de allá: una mujer de más de 40 años, interpretada por Olga Gottwald que funge como guía por haber cruzado la frontera en tres ocasiones; una mujer casada enviada por el marido ante la miseria en que viven y que interpreta Adriana Reséndiz; una joven, interpretada por la actriz Mikaela Lobos, que quiere cruzar para conocer cómo son los Estados Unidos y la cual imprime al recorrido alegría y calidez; y una tímida pero versátil jovencita indígena expulsada de su familia, actuada por Jennifer Moreno, y que recrea cuentos de su comunidad asociándolos con cada una de las mujeres. 

Las actuaciones son sobresalientes. Las actrices, egresadas del Círculo Teatral, recurren a una gama amplia de emociones; matices, transformaciones del personaje, profundidad en sus conflictos, agilidad en sus reacciones. La directora Rocío Belmont sabe guiarlas y logra darle a la obra esa magia y ese juego lúdico en el andar, que la autora propone. Puede repetir movimientos,  usar el caminar realentadamente, o darles acciones simultáneas a las que escuchan una narración.  Con el apoyo de la iluminación de Mónica Kubli crea momentos intimistas o situaciones de tensión. 

La estructura que propone Kara Hartzler es la de un viaje e intercala algunas entrevistas que la investigadora hace a las mujeres después del recorrido. Pareciera que el viaje es en círculo y en el camino la situación se va agudizando lo que permite poner a prueba a cada uno de los personajes. Las estaciones son los cuentos que la mujer indígena asigna a cada una de ellas. Estas narraciones, llenas de símbolos y metáforas, van dando a la obra una tesitura misteriosa y finalmente una fuerza inusitada. 

Arizona se estrenó simultáneamente en Tucson bajo la dirección de Barclay Goldsmith apoyada por el National New Play Network igual que el montaje mexicano. La puesta en escena que se presenta en el Círculo Teatral de la calle de Veracruz  107 es enriquecedora para nuestros escenarios pues combina afortunadamente, forma y contenido.

