6 de febrero

“El Ángel de la culpa”

En la escena del crimen, un detective interroga al joven sospechoso de haberlo cometido. El cuerpo del cadáver marcado con gis blanco, es el tercero ausente, el que atormenta la psique de los que están presentes. 

El Ángel de la culpa de Marco Antonio de la Parra, dirigida por Ana Karina Guevara en el Foro la Gruta del Centro Cultural Helénico,  abre múltiples interrogantes frente a un hecho. Las culpas ocupan sus subconscientes y van emergiendo como veredas hacia el infierno. Uno se expresa mediante palabras, al otro el silencio lo invade. El único acceso frente al anonimato del joven, son las deducciones del detective respecto a los acontecimientos. Sólo son suposiciones, interpretaciones de lo que ve, ideas a partir de lo que reconstruye su experiencia personal y como policía. 

El misterio está plantado en el lugar de los hechos desde el inicio de la obra. ¿Quién es ese joven?, ¿qué relación tiene con el muerto?, ¿quién lo mató?, ¿por qué lo mató?, ¿cómo lo hizo? El policía se pregunta y el público lo hace a través de sus preguntas. Nos convertimos en detectives intentando detectar pistas y sobre todo, pistas emocionales, porque la obra va indagando en el interior de los personajes a medida que avanza. El protagonista habla con el inculpado pero también con él mismo, con su pasado, con sus culpas y tormentos, sus resentimientos y venganzas. Se dan algunas respuestas, pero se mantienen muchas interrogantes, que aún terminada la obra, no se responden. El planteamiento gira hábilmente y el dedo acusador se vuelve contra el que acusa. Marco Antonio de la Parra sabe escarbar, como buen psiquiatra y dramaturgo en las motivaciones internas del personaje. Va colocando discretamente migas de pan para que no perdamos el camino y después resignifiquemos y relacionemos datos, pensamientos y muchos secretos. 

Sólo un personaje tiene voz, el detective, interpretado por Emilio Guerrero y el joven al que se incrimina, apenas pronuncia un par de palabras en el último momento; palabras que vuelven a girar la historia. El tercer personaje está ausente y sólo se muestra la silueta de su cuerpo marcada en el suelo. Entre ellos se entabla el diálogo y se evita el monólogo, porque en la historia están en juego tres personajes y las relaciones entre ellos. Emilio Guerrero tiene muy buenos momentos emotivos, pero en otras ocasiones es  grandilocuente y sus registros actorales se vuelven extremos. El romper la cuarta pared, marcada por la dirección diluye  la intimidad y el duelo entre los personajes; a esta bomba de tiempo se le abre una fuga: el público es sólo testigo, un voyeur, no un interlocutor. El interlocutor es el joven, que el detective supone, amante del muerto. Al joven lo interpreta Antonio Peña que frente al acontecimiento está en estado de shok, pero no es inmune al dialogar del protagonista. Sus reacciones son corporales, su expresión es contenida, dentro de él bullen un sinfín de emociones. Antonio Peña lo intenta, pero le falta profundidad y una mayor proyección de lo que está pasando en su interior. Es un acierto que tanto el actor como la directora hayan optado por no otorgarle al personaje una gran movilidad, un andar y accionar paralelo al discurso del otro. El joven se mantiene quieto impresionado y sus movimientos son suficientes. La tercera presencia es la del cadáver, del que sólo queda su huella y con él que también se relacionan. Pero al haberla sobredimensionado, pierde realismo, corporeidad y no nos imaginamos el cuerpo de la víctima. Difícilmente entramos en la convención, aunque visualmente sea muy atractivo e invite a la metáfora. Se pierde un elemento dramático; un tercer personaje, alguien que estuvo allí, hace apenas un instante. 

Ana Karina Guevara sabe llevar a buen ritmo a los personajes y su trazo es fluido. La propuesta escénica es minimalista. La escenógrafa e iluminadora es Vanessa Farfán. No hay sangre, ni nada que nos muestre que el departamento donde sucedió el crimen es de gente acomodada. Pero eso no importa, la síntesis de elementos nos ayuda a concentrarnos en el drama y el contexto lo va marcando el detective al describir el lugar.  

El Ángel de la culpa es un thriller psicológico donde subyace una crítica social a un sistema corrupto y violento que ronda y permea a los personajes. El misterio es el material con el que está hecho el drama y el espectador puede sentirlo todos los lunes hasta el 18 de abril. 

13 de febrero: Malinche,  Malinches

Malinche no tiene tiempo, el pasado y el presente corren simultáneos en nuestra historia. La Malinche de ayer está en las mujeres de hoy, pero no como el estigma de traidora, sino como una metáfora de la multiplicidad de la mujer mexicana. Bajo esta premisa Juliana Faesler, en colaboración con la compañía La Máquina de Teatro, construye el divertimento escénico Malinche, Malinches.


El año pasado se entrenó como parte de la programación del Festival de México y ahora se está presentando los miércoles de febrero, con entrada gratuita, en el Teatro Juan Ruiz de Alarcón de la UNAM, junto con otras dos obras que forman La Trilogía mexicana que Juliana Faesler viene realizando desde el 2007. 

El espectáculo Malinche, Malinches fue producido  por el Festival, el INBA y la compañía, y es con el que la directora cierra el primer círculo de su exploración sobre el mundo prehispánico y su imbrincación con nuestra realidad de hoy. 

Netzahualcóyotl, la primera de esta tríada, nos remite al príncipe, poeta y rey de Texcoco y al mismo  tiempo a Ciudad Neza. Netzahualcóyotl, la mejor lograda, tiene un poder visual y de acción escénica, impresionante. 

En Moctezuma II, Juliana Faesler experimentó con la ópera y con elementos de multimedia, pero quedó un pastiche endeble. Moctezuma II es el protagonista de la historia pero se mezcla con la guerra sucia de los setenta; con el rebelde que lanzó la primera piedra para oponerse a los conquistadores y a cualquier alianza con ellos. 

Malinche, Malinches tiene el acierto de su desparpajo, de sus asociaciones libres, de sus referencias identificables, del manejo de la idiosincrasia de los mexicanos, de lo histórico vuelto cotidianidad. El hilo conductor son los testimonios de muchas mujeres que hablan brevemente sobre ellas, sobre sus ideas, anhelos y pensamientos. La directora convocó por correo electrónico a mujeres de diversas clases sociales, profesiones y conformación familiar, para que escribieran algo sobre ellas. Estos testimonios, breves y múltiples, fueron llevados al escenario a través de la voz de cuatro actrices y un actor que vestidos con traje, chaleco y camisa, hablan al público. Es una imagen sugerente con la que inician, donde ellos bordan mientras se mecen, permanecen sentados o de pie. Mezclan historias del presente con los testimonios de Malintzin, logrando un buen efecto de rebasar el tiempo. Esta situación se prolonga y a lo largo de la obra el recurso llega a agotarse, pero con este hilo conductor tejen un interesante collage de ingeniosos o dramáticos momentos.  Malinche, o a la que llamarán Marina, pasa de mano en mano, de propietario en propietario. Ofrecen unos a otros lo que tienen a la mano, y ella va aprendiendo y sugiriéndoles pedir más, la mesa, las sillas, la hornilla, siempre un poco más. Y Malinche se vuelve mercancía y después en traductora, o en la pareja de Hernán Cortés que excusa a una y otra persona que llama por teléfono insistentemente buscándolo. Esta escena, muy bien lograda, crea un ritmo trepidante y repetitivo que lleva a la risa y a la identificación de situaciones tan cotidianas como la mujer que aspira la casa mientras contesta el teléfono, que sale de la ducha con el auricular en la mano, que mueve a su marido para que deje de estar dormido, flojeando y atienda las llamadas. La presencia del machismo y no del malinchismo, va creciendo y el cuestionamiento se vuelve cada vez más frontal y devastador. Lo aderezan con humor y situaciones divertidas con las que el público ríe complacido. 

Son buenos los actores que participan en Maliche Malinches: Clarissa Malheiros, aunque hay momentos que su acento impide entender qué dice, Diana Fidelia, Roldán Ramírez, Natyeli Flores y la presencia silenciosa de Juliana Faesler. 

Son audaces las aseveraciones y el cuestionamiento final a otras mujeres que la historia no ha querido recordar, como a Isabel Moctezuma, hija del emperador que se casó y fue siempre fiel a su conquistador. A manera de final, se entrelaza esta crítica con la imagen en movimiento de las plantas del maíz que van poblando el escenario. Tras ellas,  figuras humanas en posiciones geométricas, como un friso antiguo, donde asoman brazos o piernas casi danzando.

La Malinche, padece, pero también es poderosa, Malinche se agacha, pero construye su vida como quiere, Malinche acepta el abandono, pero igualmente hace la guerra y exclama en la cúspide: Yo gané esta guerra.

20 de febrero: Rebelión

Hablar de la Revolución mexicana es hablar casi en presente. Las condiciones de vida de la mayoría de la población y el ideario por lo que el pueblo se levantó en armas en aquella época, siguen vigentes.  Mucho se ha festejado la Independencia en este Bicentenario, pero abordar  los acontecimientos de 1910 es más peligroso. Las formas de esclavitud han cambiado, pero los campesinos siguen ahogados en deudas, sin capital para sembrar, sin tierras, engrosando la fila de jornaleros que en condiciones infrahumanas van de propiedad en propiedad para recolectar la cosecha de otros. 

En el libro La rebelión de los colgados, B. Traven nos habla del periodo prerevolucionario donde los campesinos eran “secuestrados” y llevados a la selva a cortar árboles de caoba. Por cualquier incumplimiento los colgaban, y en la noche se oía,  no el  sonido de insectos y alimañas propios de la selva, sino el aterrador gemir de los hombres castigados.

Antonio Zúñiga se inspira en estos acontecimientos y hace una síntesis dramática, muy bien resuelta, de la historia de Traven. Con pocos elementos plantea las situaciones para sumergirnos en un mundo de injusticias. Elipsis, recursos escénicos donde un mismo personaje representa todo un movimiento, donde un par de escenas nos dibujan claramente a los capataces y la relación con los trabajadores y las mujeres que viven en ese campamento. El autor mezcla la historia de estos personajes con la vida y los pensamientos de los seis actores que los interpretan. Es confusa la línea invisible que se va marcando en la metaficción planteada a través de monólogos.  Sus rebeldías y dudas son difusos y no logran amarrar al final de la obra donde los acontecimientos de la Revolución los traen al presente enfrentándose ¿ad libitum?, unos con otros. 

Rebelión de reciente estreno, se presenta en el foro Víctor Hugo Rascón de la Casa del Teatro en la Plaza de la Conchita. Un foro que permite la intimidad, pero que también propicia la elaboración de imágenes en diferentes planos; juegos de luz que en este montaje se logran contraluces y claroscuros certeros, creando atmósferas a través de una iluminación cálida o centrándola en áreas pequeñas. El concepto escenográfico parte de la abstracción. Jesús Hernández, responsable de la escenografía y la iluminación, arma la selva con rampas al fondo y desniveles en el escenario. Ahí, el director Eric Miranda, plantea espacios abiertos y cerrados, recorridos circulares y largas caminatas. Las transiciones de tiempo que propone el autor son resueltas hiperactivamente por la dirección escénica: obliga a los actores a caminar y correr alrededor del escenario repetidas veces: la madera tiembla, las pisadas huecas se escuchan con fuerza y la síntesis se sustituye por un insistente movimiento. Los personajes no dejan de ir de aquí para allá distrayéndonos de lo verdaderamente importante, de lo que los personajes están viviendo. Pareciera que hay una necesidad de ocupar el espacio, de llenarlo con acciones, pero se agradecen los momentos  quietos, suspendidos; buscando la metáfora mas que la descripción de la acción. En este aspecto se devela un director inexperto al igual que los jóvenes actores en el tratamiento de sus personajes. Agotados, sólo a veces encuentran la intimidad de su personaje. 

Eric Miranda consigue crear imágenes fascinantes y transmitirnos, junto con los actores esa desolación de los personajes. Tania  Barrientos, Abraham Jurado, Erique Marín, S. Jair Méndez, Amaru Olguín y Tania Palafox, resaltan cuando, como actores, hablan naturalmente de su situación y se vuelven más acartonados al interpretar a personajes de principios del siglo XX, como en la película de 1954 dirigida por Alfredo B. Crevenna, donde las mujeres ríen sínicamente y los caciques usan su poder sin reparo. Es más emotivo cuando las mujeres susurran un canto tzotzil o en silencio observan a un muerto. Antonio Zúñiga transforma lo literario en soluciones escénicas atractivas, como concentrar en Cándido, el protagonista, la rebelión, repitiendo una y otra vez la extracción de los ojos y la muerte de los dominadores. 

Rebelión traslapa los tiempos y las verdades. Lo que ocurrió allá por 1910 sigue sucediendo ahora. Nada más hace falta abrir los ojos para darse cuenta y el teatro es un buen empujón. Como dice el autor Antonio Zúñiga: “Disculpe las molestias, esto es una rebelión.”
27 de febrero: "El despertar de las mujeres vampiro"
Indagando en el imaginario mexicano a partir de las películas de enmascarados como El Santo e historias de vampiros, Maribel Carrasco en la dramaturgia  y Luis Martín Solís en la dirección y la idea original, realizan una divertida parodia que mezcla teatro, lucha libre, canto y baile  en una propuesta de teatro para niños y jóvenes. 


El despertar de las mujeres vampiro se presentó el 20 y 21 de febrero en el Teatro de la Ciudad "Esperanza Iris" como parte del Festival Internacional de Teatro para Niños y Jóvenes A trote!, que organiza la Coordinación Nacional de Teatro del INBA y el Sistema de teatros de la Secretaría de Cultura del DF, principalmente.


La anécdota es la clásica de un grupo de mujeres vampiro comandadas por madame Rose, que buscan sangre para conservar su inmortalidad. Temen volver a ser momias y sólo pueden ingerir un tipo de sangre que no cualquier humano tiene. Simultáneamente, se prepara la lucha de Máscara inmortal contra su acérrimo enemigo Camay Morales, los cuales representan el bien y el mal en la Ciudad Monstruo. Las historias se entrelazan en el momento en que descubren que el único que tiene en su sangre el Factor DH es Máscara inmortal.  En el último fragmento de la obra en el escenario hay un ring de lucha libre. Blue Demon es un espectador más al que se reconoce con un aplauso; los luchadores entran por los pasillos de la butaquería y los chiflidos o hurras se instalan en el teatro. Todos forman parte del espectáculo.

El despertar de las mujeres vampiro es una farsa donde se manejan los lugares comunes, se exageran las actuaciones, los personajes son tipos, el locutor es grandilocuente y los enamorados melodramáticos. Los buenos son buenos y los malos malísimos. La risa es de esperarse ante estas situaciones y  la forma de abordarlas. Aunque en un primer momento surge el desconcierto, la convención se va afianzando hasta que los espectadores quedan completamente involucrados. 


La propuesta escénica es audaz y sus resoluciones visuales atractivas. Es ecléctica al mezclar fragmentos operísticos con baladas, mambo y otros ritmos mexicanos. El movimiento corporal incluye danza y malabares propios de la lucha libre que todavía requieren de rigor y entrenamiento. Para resaltar la  presencia de las mujeres vampiro, también  podría enriquecerse la parte coreográfica. Entre los diez actores y cantantes de El despertar de las mujeres vampiro se encuentran Gerardo Taracena, Jéssica Urrutia, Diana Bovio, Eduardo Candás y Erika Dipp. El menage musical fue compuesto por Guillermo Diego y la dirección musical y la interpretación al piano estuvo a cargo de Isaac Bañuelos. 


Luis Martín Solís y Maribel Carrasco han hecho siempre una buena mancuerna. Desde su grupo Teatro Mito con el que se iniciaron en Guanajuato, han trabajado  propuestas escénicas alternativas, ya sea juntos o de manera independiente. Se han especializado en teatro para niños y principalmente jóvenes, utilizado muñecos, títeres, máscaras, multimedia, ópera, baile y ahora la parodia y la lucha libre. Después de haber  buscado por diferentes caminos cada uno, por más de diez años, ahora se reúnen para realizar esta propuesta con buenos resultados.  

También se presentó en este Festival Internacional de teatro para niños y jóvenes, La legión de los enanos, uno de sus últimos y mejores trabajos juntos de los noventa. En este experimento teatral los niños y jóvenes participan junto con los actores, que son personajes y guías al mismo tiempo. En la obra se cuenta la historia del robo de la joya de Mael (el planeta tierra) por el villano Buloch. Los niños recorren los jardines y los espacios arquitectónicos del Centro Nacional de las Artes, formando parte del equipo de uno de los personajes y tienen que adivinar, realizar actividades, imaginar y solucionar lo que se les va planteando en el camino, para recuperar la piedra. Al igual que  en El despertar de las mujeres vampiro, en La legión de los enanos hay música, danza, teatro y además, pintura. Ambas obras son propuestas arriesgadas que invitan al público a participar y a conocer distintas formas de hacer teatro.

El despertar de las mujeres vampiro y La legión de los enanos nos recuerdan que el teatro para niños y jóvenes no es un teatro para bobos.
