PROCESO ABRIL
24 de abril “La inauguración”

Una crítica feroz  al “yo estoy bien, tú no estás bien”, es lo que Václav Havel nos presenta en su obra La inauguración, escrita dentro del régimen dictatorial comunista de los setenta en Checoslovaquia y de reciente estreno en el Teatro Sor Juana Inés de la Cruz de la UNAM. 
Václav Havel nos abre las puertas del hogar de una pareja, con la intención de cuestionar la falsa felicidad creada en torno a lo material y a las convenciones sociales. Lo ostentoso del hogar es llevado al extremo con ironía, al plantear el choque entre dos mundos opuestos: Por un lado, el mundo de quienes luchan por salir adelante y buscan formas para expresarse creativamente sin dejar de tener problemas: tal es el caso del escritor que poco habla en la obra y al que la pareja ha invitado para inaugurar su casa. Y por el otro lado, el mundo de quienes se afanan por exhibir y proclamar a los cuatro vientos, de una manera casi obscena, su vida, sus costumbres y “su aparente felicidad” burguesa.

En esa exhibición material y bochornosa, los protagonistas se afanan en querer convencer acerca de un modelo de vida que es calificada por ellos mismos como “la buena”, “la correcta”, la vida que deben y tienen que llevar los demás. Aunque finalmente quede demostrado que su vida no tiene ningún sentido sin la presencia de aquellos espectadores o testigos que lo puedan corroborar.

En ese mundo de las apariencias, podemos ver el reflejo de una sociedad que está cada vez más acostumbrada a querer ser portavoz y actor de su vida, con la inestimable presencia de público. La obra, escrita por Václav Havel, que fue presidente de Checoslovaquia y la República Checa, desmonta con eficacia el artificio y el simple mecanismo sobre el que se sustenta el mundo de las apariencias. 

Havel fue un importantísimo líder y pensador opositor al régimen comunista, pero no por eso a favor del capitalismo. Havel, en La inauguración critica la mentalidad de los ciudadanos checos anhelantes de un consumismo voraz y la ideología neoliberal de los países capitalistas fundamentada en la filosofía mercantilista y la cosificación de las personas. 

El autor, influenciado en gran medida por el teatro del absurdo de Beckett y la narrativa de Kafka, utiliza el realismo para plantear una situación donde los personajes se desbordan en sus objetivos. Desgraciadamente, la puesta en escena dirigida por David Psalmon, vuelve redundante el discurso y corre en dirección opuesta a la del autor para el cual la realidad es suficientemente absurda para provocar la risa. El director subraya con elementos metafóricos el mensaje del autor en vez de profundizar en los subtextos y la riqueza interna de los personajes. Con la intención de ser muy creativo, inserta anuncios comerciales televisivos sobre pantallas múltiples, en los espacios que el autor apunta como pausas; incluye una silla de tortura para redundar en el estado del escritor acosado por las preguntas y las propuestas de los anfitriones; diseña con objetos colgando, el mal gusto del departamento; coloca un modernísimo confesionario que usa para aderezar la situación con un baile de la mujer; e ilustra con un carrito de supermercado y  bolsas de plástico colgadas por ahí el afán de compra. Como si el espectador necesitara que le explicaran e ilustraran lo que el autor sugiere.

Junto a esta decorativa y pretensiosa escenografía de Aura Gómez Arreola se añade el tono actoral que el director impuso a la propuesta. Hernán Mendoza, un brillante actor en la verosimilitud de los personajes que crea y Nailea Norvind que logró la más sobresaliente actuación en la película Se busca familia dirigida por José Loza, están, en esta obra de teatro, completamente sobreactuados. Se desperdicia, además, la posibilidad del invitado, interpretado por Sergio Ramos, para trabajar un sin fin de intenciones a través del silencio y las palabras entrecortadas. Redundar en la falsedad, insistir en el grito e iniciar la obra con un tono altísimo, perjudican sobremanera esta puesta en escena. El humor está presente y se agradece, pero a pesar de su brevedad, el espectador se va cansando y las risas disminuyendo. Influye, también, que en la última parte de la obra,  para la mitad del público, los personajes se vuelven inaccesibles visualmente pues el director los coloca en un lateral. 

La inauguración es una obra propositiva en cuanto a contenidos y estilo. Ridiculiza el mundo de los que creen que su forma de vida es la única forma de vivir; y cuestiona el modelo “socialmente aceptable”. Por inducción, defiende la libertad, la esencia diferenciada del ser humano  y la capacidad de decisión de los individuos para elegir su forma de vida según sus principios y convicciones. 
17 de abril: “Mentiras”

Una divertida comedia musical con baladas románticas de los ochenta es la obra que presenta OCESA desde hace un par de años en el Centro Teatral Manolo Fábregas. El espectador se traslada de época con  la música que se escuchaba en la radio; como si estuviéramos en el programa de Siempre en domingo con las cantantes de moda, las más comerciales, las de las telenovelas del momento como El Maleficio o El camino secreto, las melodías que se escuchaban en “El Patio” o se bailaban en el News. Como si también fuera una obra  patrocinada por el monoplio de Televisa que dio fama a estas cantantes.

El director y autor de Mentiras, José Manuel López Velarde, elige contar la historia de cuatro mujeres, haciendo un surcido musical y tomando prestados sus nombres y su popularidad: Daniela, Dulce, Lupita y Yuri. Las une un hombre compartido: Emanuel. El encuentro se da frente al testamento que ha dejado Emanuel planteándoles  un reto. Sin saber unas de otras, a lo largo de la obra se van descubriendo los vínculos. Tanto el espectador como las demás mujeres, se van enterando de la vida oculta de este hombre. Al inicio la cursilería impera: el matrimonio, el amor, las amigas… Todo es de un color de rosa exasperante; como las típicas canciones románticas que escuchábamos en  el radio en aquella época. Y sí las cantábamos y tras ellas venían acompañadas otras canciones: la de los celos, el despecho, el odio y la revancha. El amor se complicaba y en Mentiras, la necesidad de mantener las apariencias, de cumplir el protocolo y ajustarse a un modelo ideal preestablecido de pareja, hacía que sus historias se fueran llenando de eso; de mentiras. Imposible “ser” dentro de ese ámbito; y en el caso de Emmanuel, las expectativas del macho de creer que su valor aumenta si su colección femenina aumenta, hace que su vida se vuelva complicadísima.

La construcción de la trama de Mentiras está bien hecha. El hilo conductor son las canciones, un popurrí que inspira al autor a hacer los giros necesarios a la historia. De una canción se salta a la otra, canciones simultáneas que plantean diferencias. Las canciones definen al personaje y con ellas dialogan. A veces es difícil la sonoridad que esto provoca, pero finalmente se va dando una integración a partir de la trasposición, el cruce y las secuencias musicales. La música es en vivo y la escenografía ideada por Sergio Villegas nos va develando desde dónde tocan los músicos sus instrumentos. 

El principio convencional de la historia se enreda de tal manera que el público transita de sorpresa en sorpresa. La irreverencia, los chistes picantes, las caras ocultas de estas mujeres y los retos que se les van planteando, hacen que la obra adquiera nuevos tintes y consiga involucrar completamente al espectador. Los caminos se salen de lo esperado lo cual provoca mucha risa. La comicidad es conseguida por el elenco y por la propuesta del director. No solamente son las situaciones que se desarrollan en la historia, sino cómo plantean el carácter de los personajes. Si en un principio parece molestar la ridiculización de todos los personajes: la tonta, la atrevida, la “corriente” y la cursi, la convención va adquiriendo sentido hasta sentir que estamos dentro de un comic donde nadie se salva y que lo que caracteriza a los personajes son sus defectos más que sus cualidades. El personaje masculino es diferente con cada personaje con el que se relaciona y ese juego de carácter también resulta ser un efecto cómico simpático. 

Entre los actores se encuentran Mariana Treviño, Sandra Lan, Jimena Parés, Lolita Cortés, Mauricio Martínez y Georgina Levin. La iluminación está a cargo deNicholas Philips y la dirección musical es responsabilidad de René Abrego. El vestuario, aunque podría ser divertido cae en lo recargado y a veces molesto para el actor. La escenografía es modular y los cambios, ayudados con la plataforma giratoria son ágiles.

Mentiras es una entretenida comedia musical donde los diálogos entre los personajes están sustentados en fragmentos de canciones con las cuales se va construyendo la historia cuyo último efecto dramático no se espera y se vuelve muy eficaz. 

10 de abril: Teatro para niños en el Helénico

Bidxáa de Claudia Santiago y Se busca familia de Bertha Hiriart son dos obras que llaman la atención dentro de la cartelera infantil y que se presentan en el Centro Cultural Helénico.
Bidxáa cuenta la historia de Natacha, una vieja curandera del pueblo y una niña zapoteca, la cual descubrirá que desciende de los  Bidxáa, seres capaces de cobrar forma humana, animal, vegetal y mineral. 
Se busca familia, por su parte, es una obra que muestra diversas maneras de constituirse en familia y cuestiona el concepto de normalidad en nuestro presente. Melisa, con sus padres recientemente divorciados se muda de barrio y conoce, entre otros, a Jonás, un niño de su edad, a una mujer gruñona que vive sola y a un pastelero y su marido que han adoptado a tres bebés. En su deseo de tener  “una familia normal” Melisa descubre que la felicidad no radica en tener la familia tradicional que ella ha idealizado.


Bidxáa  es una obra rica en recursos escénicos donde se conjuga la lengua del itsmo, sus canciones y modismos; el espíritu de la tradición, con sus creencias y cantos; los seres sobrenaturales rondando por ahí; objetos que nos remiten a formas de vida de una región y los personajes característicos para contar una leyenda: la curandera, el viejo, el niño/lazarillo que no habla bien, el músico y la niña traviesa que descubre sus poderes. Anik Pérez caracteriza al niño además de dar vida al títere de la niña: cada uno tiene su personalidad y el juego de la manipulación es bien llevada. Claudia Santiago interpreta a la curandera y le impregna magia y fuerza a la obra. Con gran versatilidad baila, matiza, se transforma a partir de los estados anímicos y emotivos que vive, nos cuenta la historia y encarna al personaje. La música en vivo de Adrián López, la cual no sólo acompaña al espectáculo sino que crea atmósferas a través del sonido. 

Se busca familia concibe con naturalidad familias peculiares y logra hacer sentir que lo común no es “la familia normal” sino que hay un sinfín de ecuaciones de convivencia en nuestra sociedad actual. La calidad humana y el espíritu de colectividad es lo que hace realmente a una familia, parece decirnos la autora. Berta Hiriart utiliza cajas de diferentes   medidas para construir las casas y mezcla la realidad con los sueños; los personajes son títeres manipulados e interpretados por actores como Aracelia Guerrero, Micaela Gramajo y Juan Carlos Saavedra. Es una obra musical con música de gran calidad, original de Eugenio Toussaint. Los personajes bailan y cantan y la  mezzosoprano Alicia Ayala, da vida a la luna dentro de este mundo de la fantasía.

Bidxáa y Se busca familia son dos obras que ya han tenido un recorrido por diferentes escenarios. Se busca familia se estrenó dentro del Festival Internacional de Música en Escena en el Centro Nacional de las Artes, posteriormente dio una temporada en el Teatro Orientación del INBA y desde el 20 de febrero en el Teatro Helénico.  Bidxáa se presentó en el Foro Antonio López Mancera de la Escuela Nacional de Teatro en el CNA y continuó su recorrido en el Teatro El Granero del INBA. En cada teatro, Claudia Santiago ha trabajado con diferentes elementos. En el primer estreno, Bidxáa incluía la participación de dos espectadores para construir la historia;  en El Granero experimentó con una pantalla traslúcida donde reflejaba colores e intensidades diferentes para expresar estados de ánimo o climax dramáticos. Finalmente, la propuesta de La Gruta es la más sintética y lograda. Tanto Bidxáa como Se busca familia se presentan los domingos a la 1 pm. La primera concluye temporada el 24 de abril y la segunda el primero de mayo. 
Berta Hiriart y Claudia Santiago son dos mujeres, autoras y directoras,  de dos generaciones diferentes y con estéticas particulares, que abren los ojos de los niños para mostrar mundos nuevos con los cuales liberar su mente y su corazón y comprobar que la realidad es más grande de lo que nos tratan de enseñar. 

3 de abril: “Eraritjaritjaka. Museo de las frases”
“Eraritjaritjaka” es una palabra para atraer la curiosidad del espectador, dice Heiner Goebbels, creador del espectáculo que lleva ese título y que es utilizada por los aborígenes australianos para nombrar el estado melancólico provocado por algo que se ha perdido; el deseo de lo ausente, la añoranza. Sensación que se mantiene durante este espectáculo presentado en el 27’ Festival de México la semana pasada en el Teatro Julio Castillo. 
Un hombre solo en un espacio casi vacío. Lo acompaña un cuarteto de cuerdas que da contenidos sonoros a su estado. No está triste, sólo nostálgico. The Mondriaan Quartet  interpreta composiciones de Johann Sebastian Bach y Maurice Ravel, junto a piezas de Gavin Bryars, Vassily Lobanov y Alexeij Molosov, entre otros. Hay un gran vínculo entre los textos y la música, señala el director. Los textos son tomados de los libros de notas de Elias Canetti de 1930 a 1980 y de un par de libros más. Son aforismos inteligentes, emotivos, a veces filosóficos, otras cotidianos; son un Museo de las frases –que es como Goebbels subtitula su obra- que nos hacen sentir y reflexionar. El actor francés André Wilms habla en su idioma y nosotros leemos los subtítulos en español. Desgraciadamente la sonorización volvió fría y ajena la expresión de las palabras. El actor, con mínimos movimientos en su interpretación, se percibía alienado de su expresión verbal, la cual se escuchaba en unas bocinas allá, en lo alto de la bocaescena del foro. 

El juego de imágenes de Eraritjaritjaka es una de las principales propuestas de la obra. El blanco como color principal y algunos elementos negros. Una plantilla de casa donde se proyecta un video y donde, a través de sus ventanas,  se podía espiar a los músicos con su instrumento o al actor realizando actividades rutinarias. 

En el escenario blanco,  una casa pequeña donde Él podía recostar su cabeza o acercarse a un par de artefactos negros como si fueran mascotas. 

El mínimo de objetos utilizados en Museo de las frases (2004) contrasta con trabajos anteriores de Goebbels cuya característica principal era la saturación de artefactos en el espacio escénico, como en Max Black (1998) presentada en el Teatro Nacional de Cataluña hace más de cinco años.

A este espacio vacío monocromático, el director sobrepone  un video en situ cuyo manejo nos sorprende. La historia da un giro a partir de los recursos escénicos y de multimedia que utiliza Goebbles con lo que se abre un abanico de preguntas. La cámara registra al actor en el escenario mientras se prepara para irse. Y sí, efectivamente se va y el espacio queda vacío. No está el personaje que nos contaba la historia. Se puso sombrero y gabardina y nos dejó con la sensación de abandono e incertidumbre. ¿Ahora qué haremos? La cámara sigue al hombre de blanco y la imagen a colores se proyecta en la pantalla del escenario con forma de casa: Sube a un coche, circula por la calles de nuestra ciudad: Parque Lira o Reforma. Se detiene a comprar en una tienda y continúa su camino hasta  llegar a “su departamento”. Arranca del calendario el día anterior y nos muestra el periódico de ese día. A distancia sigue existiendo su vida. En su casa se prepara de cenar y como por arte de magia, de repente está con nosotros. Presencia y ausencia en el escenario. Y finalmente nos sorprende pues lo vemos nuevamente en escena, detrás de las ventanas de la gran casa, escribiendo. Los músicos también están tras las ventanas, pero al mismo tiempo los vemos tocando en la pantalla gigante. El efecto es espléndido y el juego de planos y realidades enriquecen la propuesta teatral. 

La manera en que Heiner Goebbles habita el espacio es muy  diversa. Muestra un espíritu que busca lo diferente, que experimenta con elementos del teatro, del video y de la música para jugar con la relación del hombre y la imagen, del hombre y el artefacto, del hombre y el   sonido, del hombre y las ideas… del hombre consigo mismo. La relación es aleatoria, paralela, superpuesta o excluyente. Las combinaciones y entrecruzamientos los va construyendo el espectador de una manera racional e irracional. La experiencia es lo que cuenta. 
