20: Habitar bajo vidrio

El Trolebús escénico, ubicado en el Parque México, cumple dos años de existencia y ahora presenta la obra Habitar bajo vidrio dirigida por Marco Vieyra también responsable de este espacio teatral. Espacio donde el contacto entre el público y los actores en sus personajes, es tan cercana, que hace más palpable el carácter ritual del teatro. 


En Habitar bajo vidrio somos partícipes de la reunión de despedida que organiza Jenny antes de casarse donde invita a dos amigos que en la adolescencia fueron inseparables. Nosotros también bebemos vino y conversamos con ella. Hasta creemos que es Fernanda Castillo, la actriz, la que se va a casar y comentamos, opinamos y reímos. ¿Y vas a seguir trabajando en la obra?, le preguntan. ¿Y qué hago si no llega él?, nos pregunta; pues lo cortas, decimos, pero no es mi novio, sino mi amigo, nos corrige. 

La relación se da de inmediato y la llegada de los amigos continúa siendo tan natural, que todo fluye espontáneamente. El trabajo vivencial de Fernanda Castillo y de los dos actores, Paulina Treviño y Francisco Rubio, que interpretan a los amigos, es tan vívida, que nos sorprendemos, tanto de su calidad actoral, como de la profundidad con la que abordaron sus personajes. El texto del joven autor austriaco Ewald Palmetshofer es minimalista. El encuentro entre amigos lo muestra con un mínimo de palabras. No hay discurso. Las palabras son solamente la punta de un iceberg de emociones. Los amigos, al igual que el autor, rondan los treinta años, y han llegado a la cúspide de la juventud y desde ahí se preguntan: ¿He llegado a donde quería llegar? Pero no hay ideas que desarrollen esta pregunta, sólo enunciados que el espectador completa con su propia historia. Palabras con múltiples contenidos; palabras cargadas de subjetividad; palabras que hacen el milagro de multiplicarse en nuestro interior emotivo. Un sí, un no, una mirada, un decir ¿tienes sueño? o ¿estás contenta?; o la ironía de un “me alegro mucho por ti”, nos sumergen en el imaginario oculto del personaje y nos sugiere contenidos con el cual vamos armando los sentimientos del personaje, su historia oculta, sus anhelos, los verdaderos sentimientos que tienen entre ellos.  
Y esta riqueza de interpretaciones, se da gracias a que también el actor ha volcado su experiencia en el personaje. No sólo es Jenny, Bapsi y Max; también está Fernanda, Paulina y Francisco y, más aún, está lo que el espectador quiera poner en cada uno de ellos. 


El encuentro/desencuentro de los amigos resulta doloroso. En el otro se miran ellos mismos. El vacío, la desolación, el sentimiento de derrota y la gran interrogación hacia el futuro, los hace reconocerse sólo en el pasado y sentir que el presente está completamente  deshabitado. Salta al corazón cuando la Baptsi de Paulina Treviño nos cuenta de su depresión y nos vemos unos a otros limpiándonos las lágrimas; o la Jenny de Fernanda que nos cuenta, bajo la lluvia, sus dudas del amor; o el Max de Francisco que asume con coraje, el cenit chato al que ha llegado. 

Ewald Pamketshofer (1978) es un autor poco conocido en nuestro país. Apenas y una de sus obras, Hamlet está muerto. Sin fuerza de gravedad, se presentó el año pasado en un ciclo de lecturas dramatizadas en el Centro Cultural del Bosque dirigida por Alberto Villarreal, la cual trata de cómo el ser humano se empecina en lograr lo que no desea y se estanca en la falta de perspectivas. Tanto en su país como Alemania ha obtenido diversos reconocimientos y ahora podemos conocerlo a través de esta atractiva puesta en escena de Habitar bajo vidrio, dirigida por Marco Vieyra en el Trolebús escénico,  que se presenta viernes y sábado a las nueve de la noche.


Marco Vieyra opta por la sencillez en su propuesta escénica con lo que consigue potenciar las metáforas, las analogías, los subtextos de las situaciones. El actor y la emotividad del personaje es el centro de la apuesta y los vasos son la metáfora elegida: En ellos bebemos, sobre ellos reposan, los acomodan, los estrellan o acarician. Cada uno tiene el suyo y dentro, nada un pez atrapado en su propio océano. El trolebús mismo es una pecera y desde afuera observa Jenny a Bapsi seduciendo a Max con las miradas. Desde fuera y tras la lluvia se confiesa Jenny, ronda, se asoma y  vive la exclusión. El vidrio es un elemento más para expresar la incomunicación. De afuera llegan,  afuera se van; cada uno por su camino, en la oscuridad y nosotros nos quedamos con un pálpito, con un desasosiego que sólo el silencio puede curar. 

13: 2010: Ni Independencia ni Revolución

A partir del libro del caricaturista Eduardo del Río, Rius donde hace un recorrido crítico de nuestra historia desde la conquista hasta nuestros días, Sandra Félix directora y adaptadora, lo lleva al escenario en el Foro de la Biblioteca de México en la Plaza de la Ciudadela, conservando la estructura de viñetas del cómic y su carácter didáctico.

2010: Ni Independencia ni Revolución es un libro, y ahora una obra de teatro, que nos ilumina con el punto de vista de los indígenas  a lo largo de la historia. ¿Qué pasó con ellos?, ¿cómo fueron conquistados?, ¿cómo fueron tratados?, ¿con quién lucharon?, ¿cómo terminaron?, ¿ganaron? 

La visión es completamente diferente a la historia oficial, a lo que nos han hecho creer los que están en el poder y están seguros que puede existir una revolución institucionalizada o que el pan azul es capaz de alimentar a la mayoría de los habitantes de nuestro país. Los adultos sonreímos con la ironía, la burla y la forma de plantear las cosas. Los niños y jóvenes se sorprenden. “Eso no es lo que nos enseñan en la escuela. ¿Siguen explotados los indígenas?”

La propuesta visual es en blanco y negro, como los cartones de Rius, y la directora maneja dos dimensiones: una pantalla al fondo donde aparece el paisaje, la ilustración o el signo,  dibujado con líneas. En el escenario los personajes, con su ropa rayada con tinta negra y pelucas o postizos para acentuar el carácter fársico de la obra. “El pueblo” va de blanco, los del poder en negro. Los aditamentos son planos, como los rifles y la carroza. 

La estética divierte a los espectadores, nos sentimos dentro de las caricaturas donde cuadro por cuadro nos van contando la historia. La imaginación brota de una viñeta a otra; hay imágenes que impactan, como el esclavo cuyo dueño lo lleva de mascota (recuerda el cuadro “El mexicanito” de Fanny Rabel”) o nos hacen reír como el águila y la serpiente en la llegada a Tenochtitlán. El final remata con la demanda y la denuncia de los indígenas por las condiciones de explotación que aún viven y por la exigencia de que se cumplan los acuerdos de San Andrés.

La adaptación del cómic de Rius, realizada por la directora y Sare Moreno, es  simplista. La dramaturgia se basa en trasladar tal cual una selección de viñetas del libro al escenario y ponerlas en movimiento. Las entrelazan con diferentes narradores, a veces personajes, que es cuando se vuelven más asertivos, y en otras ocasiones, narradores omnipresentes. El formato se agota y el reto de contar en dos horas más de cinco siglos, apaisa demasiado la obra: con muchos picos y pocos valles que converjan en una cima poderosa. Aún así, la obra es eficaz, llamativa e interesante la propuesta.

El narrador principal es Calzonzin, personaje que Rius utiliza para mostrar, criticar y hacer conciencia de los acontecimientos. También están las comadres chismosas, el maquillista de Porfirio Díaz o el intelectual. Los narradores están ubicados principalmente en dos espacios laterales del escenario y el escenario está acotadísimo, como los recuadros de los cómics. 

El Foro de la Biblioteca de México es pequeño y acogedor y es utilizado principalmente por el taller de actuación que Sandra Félix imparte desde hace ya veinte años. Los actores de esta obra son amateurs y provienen de este taller. Hay de variedad de  edades y entre ellos se encuentran: Salvador Velázquez, Estela Ruiz Milán, Omar Reyes, Karla Huerta, Carmen Rangel y Ricardo Chávez. La música y el primer impulso para realizar esta obra fue del grupo El Gabinete; la escenografía, la iluminación y el diseño visual, estuvo a cargo de Philippe Amand, compañero creativo y de vida de la directora Sandra Félix.

Es un gusto ver nuestra historia contada en tono fársico y de manera muy crítica. Nos recuerda al teatro de carpa y a la posibilidad de burlarse sin tenerle respeto a nuestra historia y sus personajes. 

2010: Ni Independencia ni Revolución, ha tenido gran revuelo entre la concurrencia. El afore del teatro es para pocos espectadores y la entrada es libre. La gente llega un par de horas antes para poder ver la función de los sábados a la una de la tarde y corroborar que la función del teatro también es abrirnos los ojos de los ojos y confirmar que a pesar de una y otra revolución, no se ha alcanzado la justicia social en nuestro país. 
6: El padre pródigo Premio de Dramaturgia
¿Quién no conoce alguna historia donde el marido dice a su mujer voy por cigarros y no vuelve? Pareciera un chiste, un lugar común o un recurso literario, pero los hechos lo confirman. 

Flavio González Mello toma esta situación como punto de partida para contarnos la historia de una familia de clase media universitaria donde los resabios intelectuales de los ochenta se respiran. No hay juicios morales que marquen las actitudes que toman sus personajes, ni un intento de moralizar o aclarar cada acontecimiento. González Mello marca su texto con una ironía y un desparpajo que nos deleita. 

El padre pródigo se presentó en la Feria Internacional del Libro del Palacio de Minería el domingo pasado al haber obtenido el Premio Internacional Letras del Bicentenario “Sor Juana Inés de la Cruz” 2010 y por ser publicada próximamente por el gobierno del Estado de México. 

En Itaca, como antes la tituló el autor,  los lectores o espectadores nos convertimos en unos mirones chismosos que nos asomamos a ver lo que le acontece a esta familia sin que nadie nos explique qué es lo que está pasando y por qué se comportan de tal o cual manera sus habitantes. Todo se vuelve verosímil a pesar de lo absurdo, todo es posible aunque no esté dentro de nuestra lógica del lugar común. Porque la historia que cuenta Flavio no tiene nada de lugar común. Es una familia extraña que ha roto con los formalismos sociales y se atreve a comportarse conforme a sus propios cánones. No hay a quién rendirle cuentas ni preocuparse por el qué dirán. Los personajes son para sí mismos y para una familia endogámica que tiene sus propias reglas. Y endogámica no significa sin movimiento, sino que el que entra asume las consecuencias y participa como un integrante más aceptando las formas de relacionarse. Los conflictos son de esperarse, porque no todos aceptan las situaciones pasivamente. El muégano familiar se reacomoda y el que escapa, es la excepción.

Los personajes están construidos dentro de esta familia absorbente sin que pierdan su personalidad. Son personajes que no explican su comportamiento ni tampoco dejan en claro sus pensamientos. Simplemente actúan y reaccionan conforme a su mundo interior. 


Flavio González Mello trae  a su mesa de trabajo personajes interesantes, que, como el personaje del hijo, moldea de una manera singular. A partir de la ambivalencia y una idea antiheróica de sus personajes, elige trastocar el pasaje bíblico de El hijo pródigo, y con eso, construir su historia. Retoma al padre generoso que recibe a al  hijo que regresa al hogar después de haber gastado su herencia, y lo transforma en una mujer más allá del bien y el mal, que recibe al marido sin preguntas ni odios después de haber desaparecido veinte años. Al “pecador” lo pinta inocente y cínico y a la mujer que lo recibe la dota de una individualidad y fuerza que cuestiona su aparente  situación de desventaja. Aquel pasaje bíblico que muchos conocemos, el autor lo trastoca, lo hace propio y lo vuelve vigente en este siglo XXI.  


El padre pródigo es una obra poderosa por su capacidad de mostrar, a través de situaciones cotidianas, una realidad vital en el comportamiento humano. Refleja con  violencia verbal los conflictos intrafamiliares y con gran sentido del humor invita a reflexionar sobre la apertura del pensamiento y la libertad por la diferencia.  En esta obra Flavio González Mello muestra su talento de dialogar, de hacer personajes de carne y hueso y plantear situaciones que esconden muchas verdades, situaciones misteriosas que, como la vida, nunca llegamos a descifrar. 


El padre pródigo tuvo una breve temporada durante el mes de septiembre del año pasado en el Teatro El Granero bajo la dirección de Martín Erazo Perales y las actuaciones de Rodolfo Arias y Dobrina Cristeva interpretando a los padres y próximamente será reestrenada en el mismo teatro del Centro cultural del Bosque. Su presencia en los escenarios atestiguan cómo el teatro nos permite contactar emocionalmente con la vida de otros, ya sea para identificarnos, deslindarnos o ver otras formas de ser y otras formas de vivir. Reafirmar, como hace maravillosamente El padre pródigo, que lo que tienen en común el teatro y la realidad, es su posibilidad múltiple de expresarse.  

