7 de agosto: La tiendita de los horrores
Después de la temporada en el Teatro Arlequín de El show de terror de Rocky, el espectáculo La tiendita de los horrores cumplirá esta semana 400 representaciones. La obra de teatro está basada en la película de Roger Corman y guión de Charles Griffith y el argumento es tan simple que difícilmente causa miedo. El horror se basa, más bien, en la idea que provoca el tener que alimentar a una planta con seres humanos. 


La situación parte del momento crítico en que vive una florería en un suburbio de Nueva York en los años cincuenta. Un huérfano, tratado como esclavo por el dueño de la florería exhibe en el aparador una extraña planta que le regaló un chino un día de eclipse solar y causa sensación en los transeúntes. La tienda se ve beneficiada por este interés y mágicamente empieza a obtener grandes ganancias. El problema surge cuando Seymour descubre que su planta es carnívora y no basta con las gotas de sangre que él le da cuando se lastima.


La tiendita de los horrores es una comedia musical que se mantuvo en cartelera con mucho éxito durante cinco años en off-Brodway y tres años más en importantes teatros de Brodway. A pesar de eso el libreto, las letras y la música original de Howard Ashman y Alan Menken son completamente anodinas y en la puesta en escena realizada en México la coreografía es tan elemental que llega al aburrimiento ya que son veinte números musicales a través de los cuales se nos cuenta la historia. Tal vez lo que más llama la atención en este ámbito el grupo coral constituido por tres chicas, interpretadas por Lorena Olguín, Naidelyn Navarrete y Gloria Tova que con llamativo vestuario, resaltan por su voz. 


La escenografía es práctica con estilo realista donde se representa la florería y el exterior a ella. Una pared se mueve para dar paso a uno u otro espacio dependiendo de las necesidades de la acción. En el exterior y el interior vemos transitar a cuatro personajes anodinos, a reserva del cubículo de dentista donde ocurre el primer previsible crimen. Seymour se ha enamorado de la tonta e ingenua empleada de la florería, cuya interpretación de Anabel Dueñas la hace aún más desagradable. Su novio, el dentista, lo lleva a cabo el actor Antonio Escobar cuya falsedad y protagonismo hacen insostenible su intervención. Tal vez la actuación de David Tort en el personaje de Seymour es de las más rescatables, pues a pesar de la dificultad de comprender la letra de algunas de las canciones que interpreta, su veracidad y la generosidad de su personaje lo salvan. 

Tal vez, una de las dificultades de la realización de  La tiendita de los horrores sea lo estrechez del espacio que impide realizar con holgura la coreografía y dejar que, por ejemplo, la planta crezca y crezca sin invadir el lugar en su totalidad. 

La puesta en escena bajo la dirección de Alejandro Medida, resuelve los problemas que enfrenta el llevar a cabo esta producción de Brodway, pero no hay en su propuesta un trazo dinámico en el movimiento escénico ni un trabajo más a conciencia con los actores en cuanto a la comprensión, y no ridiculización de su personaje. La comedia, con personajes en tono de farsa, se vuelve irregular en su interpretación y aleja al espectador de lo que ocurre en la historia. La dependienta de la florería es tan tonta o intenta utilizar gags humorísticos tan obvios que no logra la risa franca del público. 

A pesar de todo La tiendita de los horrores se  ha mantenido en cartelera una larga temporada y con beneplácito, no con grandes aplausos, de los espectadores.  

14 de agosto

Peter Pan

El miércoles pasado se estrenó el musical Peter Pan en los teatros Telmex, bajo la producción de Ocesa. Un montaje vistoso, con video, voladoras, bailes y canciones que impresiona. Una historia aparentemente llena de aventuras pero  aburrida; con escenas larguísimas y poca intriga. 

Concebida, coreografiada y dirigida originalmente en Brodway por Jerome Robbins, Peter Pan fue ideado para teatro por el escocés James Barrie a principios del siglo veinte y  posteriormente la trasladó a la literatura. El personaje se conoce principalmente por la versión cinematográfica de Walt Disney, el cual  ha dado pie a considerarlo como un símbolo del hombre que no quiere dejar de ser niño: el complejo de Peter Pan, lo llamaron en los ochenta las feministas. 

 
Inmerso en este planteamiento Wendy es visitada por Peter Pan y la lleva, junto a sus hermanos, a la isla de Nunca jamás. Allí los niños perdidos quieren que Wendy sea su mamá, la ama de casa, y Wendy adopta el rol tradicional de madre de familia y nombra e Peter Pan el padre. Parecería entonces que a Wendy, más que vivir las aventuras, lo que a ella le gusta es organizar la casa y a los niños y al final del día contarles cuentos. Entonces pensamos que Wendy es la que debería rebelarse y que como Peter Pan, no querría dejar de ser niño (y no digo niña, porque las niñas son adultas desde pequeñitas). Pero a ella le gusta el papel y es lo que nos hace reflexionar respecto al síndrome de Peter Pan en el que efectivamente, no es ella sino él, junto con el autor, el que quisiera que su amiga, su pareja o cualquier otra acepción, fuera su madre.

Si bien la película está llena de peripecias, aquí se quedan con unas cuantas y la estructura se basa en números musicales y extensas escenas dialogadas.  Los obstáculos que atraviesan los personajes son minimizados, pues el énfasis está en el espectáculo. Las acciones que emprenden los personajes están deslavadas y  los conflictos no están bien resueltos. Difícilmente armonizan la coreografía y el entrenamiento de combate, por ejemplo. Los actores sólo marcan sus acciones y las pelas se ven falsas. Esperan el momento de darse la vuelta o asestar un golpe. El trazo coreográfico parece un corsé que les impide apropiarse de las situaciones conflictivas. Cuando salen de la guarida los niños perdidos y los piratas los apresan, es un ejemplo donde se nota cómo fingen luchar, fingen tratar de liberarse, fingen amenazar con espada en mano unos y en silencio otros, -porque abajo Wendy y Peter se despiden-,  y esperan el “quiu” para salir 

Lolita Cortés es Peter Pan y Adrián Uribe el Capitán Garfio. La actriz con su voz espléndida sostiene su interpretación, aunque su esfuerzo por masculinizarse vuelve al personaje un poco duro y antipático. Adrián Uribe, casi en farsa, su interpretación es exagerada y con demasiada conciencia del espectador. 

La dirección de Jaime Matarredona resuelve el movimiento escénico con solvencia. El marcaje prioriza el proscenio y el área central volviendo la propuesta demasiado convencional. 

Peter Pan, es un musical para toda la familia, aunque son los niños los que lo disfrutan. Llaman la atención los efectos y las voladoras, el teatro iluminado y la interacción de los actores con las proyecciones. Y nosotros nos impresionarnos cuando los niños salen volando por la ventana y se elevan sobre la ciudad, proyectada en la pantalla,  para recorrer grandes distancias: montañas, mares y hasta el universo. Volamos con ellos para llegar el país de nunca jamás y nos quedamos con una mera obra de entretenimiento. 

21 de agosto

“Ensayo para cortar cabezas”
Tres jóvenes, hartos de la violencia que viven en su lugar de origen, deciden irse, buscar otro lugar y librarse de lo que está a punto de alcanzarlos. La tragedia los rebasa y detrás de su inconformidad se nos revela cuán sumergidos están en la oscuridad de la que huyen. No están a salvo, el riesgo es inminente; ellos están involucrados a diferencia de muchos otros que sólo son víctimas. 


Ensayo para cortar cabezas, que se presenta los jueves en el Foro Shakespeare, es una propuesta que aborda la violencia en una ciudad fronteriza y crea dos líneas discursivas. Nos muestra a tres jóvenes buscando… buscándose, y a la vez una realidad expresada a través de tres personajes griegos: Orestes, Paris y Prometeo.


Mauricio Pichardo, el autor, cuenta con material interesante para construir una obra, pero la estructura se convierte en su propia prisión. Las escenas son ricas, como  resultado de improvisaciones, en cuanto a la cotidianidad de los jóvenes; y dramáticas por el paralelismo de la tragedia griega y nuestras tragedias mexicanas. 

Sorprende el lenguaje del inicio de la obra, la trivialidad y realismo de las  conversaciones de estos tres jóvenes; su idiosincrasia y su “filosofía”. Cada escena tiene su función: presentan primero a los personajes y lo que quieren hacer, después el cómo, luego el dónde, y finalmente el hecho. Pero se quedan ahí. No hay una acción dramática interna, conflictos de y entre los personajes; no hay un desarrollo que provoque tensión, transformación, develación de misterios. Los personajes se conocen en las escenas que representan “la tragedia griega a la mexicana”. El retrato del mito es externo, anecdótico. Disociado de su presente en cuanto a proceso emotivo. La analogía de Orestes, Paris y Prometeo es tan básica, tan al pie de la letra del mito, que no asombra, sólo ilustra el traslape de historias. Por eso es que la obra resulta atractiva por un lado, pero cansada y sin profundidad por el otro. 


Resalta la naturalidad de los actores, su fuerza y su versatilidad: Alex Perea, en el papel de Orestes, Emmanuel Orenday en el de Paris y Guillermo Avilán como Prometeo. Actores de telenovelas, principalmente, incursionan en el teatro mostrando  sus capacidades histriónicas. Son guiados por la mano del director escénico Eric Morales, -con más de diez años trabajando en Televisa-, con buenos resultados. Confía en sus actores y permite y orienta su expresión. 


Llama la atención la propuesta escénica donde en un espacio minimalista estéticamente acertivo y con unos cuantos objetos, sucede todo. Blanca la pared del fondo  y blanco el piso, manchado tan de repente por un chorro de sangre o por una planilla con nombres que corren hasta el infinito. Serán los desaparecidos a los que sólo les quedó el nombre o el transitar perpetuo de lo que ya no existe. Espacio diseñado por Félix Arroyo que nos eleva a la abstracción del viaje con una triada de maletas antiguas; espacio  convertido en un mar sin fondo a través de la iluminación y el video de Daniel Primo.  

Acompañan el montaje José Raúl Vallejo y su saxofón, enriqueciendo la imagen, y Mireya González con el acordeón que, a pesar de su encantadora presencia, requería de un mayor apoyo en cuanto a su participación musical y su efecto vocal. 

Ensayo para cortar cabezas es una puesta en escena con atractivos visuales y actorales que nos sumergen en nuestra violencia nacional. Quisiéramos huir, como estos tres jóvenes; compartimos el impulso en un país en el que ya no hay a donde moverse sin ver muerte, tortura y desapariciones. Lo que queda es, entonces, tomar cartas en el asunto y manifestarse. 

28: Rojo

Rojo es una obra de teatro que se estreno hace un par de días en el Teatro del Centro Cultural Helénico y que nos coloca en medio del arte, la creación y el egocentrismo de un pintor cuya necesidad de reconocimiento lo destruye. Escrita por John Logan y Víctor Trujillo en el papel de Rothko, nos abre un mundo donde se confronta el arte con la complejidad humana. La obra ubica a Mark Rothko en la cúspide del éxito, pero, paradójicamente, ocupando su mente en competencias triviales con sus contemporáneos o con los nuevos jóvenes de la pintura que teme lo expulsen de la cima. 

Mark Rothko, de origen lituano y radicado desde niño en Nueva York, es el gran pintor del expresionismo abstracto. Poderosa y mística su pintura. Con una propuesta transgresora cuya fuerza marcó al arte pictórico moderno. Rompió con lo establecido como los cubistas habían hecho con la pintura académica. Pintor con un estilo personal que inició su búsqueda inquieto por la frágil línea divisoria entre el arte y la ética. Pretendía que el espectador tuviera, a través de sus cuadros, una experiencia mística total. Se desesperó al no poder obligar al lienzo y a la pintura a que abrazaran la totalidad de la vida. Rothko no fue vencido por su ambición sino por las limitaciones físicas de la pintura y el pincel, escribe su galerista y amiga Katherine Kuh en su libro Mis historias de amor con el arte moderno.

Rojo es una obra de teatro escrita con inteligencia, que muestra dos años de la vida del pintor, mientras elaboraba tres series de cuadros para inaugurar el restaurante Four Seasons. Entabla una relación multifacética con su joven asistente, egresado de la escuela de arte. La relación de jefe, amo y dios sobre su alumno se va complejizando cuando el pintor se llena de dudas, pierde el rumbo y está porque lo derrote el negro sobre el rojo. 

Alfonso Dosal, interpretando al discípulo, se mueve con naturalidad y relajamiento; logra momentos emotivos, pero requiere potencia interior al momento de tomar las riendas sobre el asunto. 

Víctor Trujillo consigue un salto cualitativo de su trabajo anterior en la obra teatral Lobos. En Rojo muestra una gama diversa de sentimientos. Con aplomo, sinceridad y  semejanza del personaje histórico que interpreta. Si bien en un principio se excede en intensidad al sostener sus ideas, el proceso interior de desasosiego lo va minando hasta transmitirnos la experiencia de un hombre con complejas motivaciones. Mucha gestualidad facial, todavía, pero a través de él llegamos a comprender, compadecer, admirar y a dolernos del proceso personal y pictórico de un hombre cuyas armas contra el vacío fueron el lienzo y el pincel.

Lorena Maza, la directora, conduce con tino el trabajo actoral y guía a los actores por su mundo interior para que exploren y encuentren a su personaje. Sus capacidades de composición permiten que el espacio escénico ideado por Jorge Ballina y los cuadros de Mark Rothko, jueguen visualmente y puedan disfrutarse. Los paneles con cuadros gigantes son movidos por los personajes, como lo haría un pintor en su estudio, y van apareciendo uno tras otro hasta deslumbrarnos con la imagen final. 

En la puesta en escena de Rojo, los personajes no pintan y pintan por el simple hecho de estar en un estudio. Rothko habla y habla, deambula, piensa, repite frases, discute con su asistente y sólo en un momento, preparan el lienzo con fondo rojo. Porque como dice el maestro, el estado natural del pintor, del escritor, del compositor, no es tecleando o lanzando pinceladas, sino un estatismo donde observa, piensa o mira a la nada esperando ser habitado. 

Los productores Guillermo Wiechers y Juan Torres consiguieron, después de doce años, los derechos de Rojo de John Logan -autor de las películas El último Samurai y El gladiador. Y valió la pena porque, a través de esta obra de teatro, podemos apreciar a través de la experiencia escénica, el trabajo de un innovador pictórico y su proceso creativo y personal. Conocer a un Rothko atormentado por sus fantasmas y finalmente, vencido por el negro.  

