3: Beckett Circus

La semana pasada se estrenó la obra teatral Beckett Circus del joven dramaturgo Carlos Nóhpal, el cual recibió el Premio Nacional de Poesía "Efraín Huerta", el año pasado, por su libro de poemas En el árido ramaje. 

En Beckett Circus descubrimos el mundo del trapecio, los payasos y la magia a través de los ojos del autor que le imprime misterio, poesía y un toque de absurdo para  involucrarnos poco a poco en esa realidad. Cuando ya estamos dentro, queremos saber qué pasó con ese circo, por qué llegó a su fin, quién muere de amor y quien se aparece para rescatar a su amada. 

La estructura de la obra es fragmentaria y juega con el tiempo. A partir de los números clásicos del circo, se va entretejiendo su historia. Los personajes que la habitan y la habitaron; el presente se va volviendo subjetivo y el pasado parece cobrar vida y volverse presente. El entreveramiento de los sucesos nos conduce a un rompecabezas que lentamente se arma. La base son los números y los más sobresalientes son los de los payasos. 

En la actualidad el circo ha venido a la baja y apenas subsisten unos cuantos como El Circo Atayde y Los Hermanos Vázquez; el resto, son espectáculos con música grabada del momento donde se imitan artistas y se traen personajes de Disney. Lo más deplorable son los payasos pues en vez de hacer reír, hacen llorar a los niños y obligan a que las familias participen como en la escuela. Por eso, los payasos de Beckett Circus, interpretados por Zahin Serrano y Miguel Soto (que alterna con Erick Murias) son agua fresca que nos divierten con las rutinas típicas, el humor simple y los gags de acción. 

Carlos Nóphal se inspiró en el Circo de los Hermanos Orrín surgido en  1881 y retoma algunas anécdotas y leyendas como la del famoso Ricardo Bell (empresario del Circo de 1907 a 1911) que desapareció en un truco de magia. Añade fantasías como la del trapecista, interpretado por José Ramón Berganza, que nunca ha tocado el piso, o la mujer gorda que perdió la razón por la desaparición de su amado. La mujer gorda, está bien caracterizada en un principio por Mayari Acosta aunque después confunde la pérdida de la razón con el retraso mental. Mónica Cappalletti, hace un buen papel de la Mujer tatuada al igual que Nuria Blanco. El niño, interpretado por José Antonio Lavalle, es un personaje que el autor involucra para convertirlo en la línea del tiempo, en el testigo de este circo en decadencia. Desgraciadamente, el trabajo actoral todavía se encuentra en un estado embrionario porque falta verosimilitud y técnica actoral en el desempeño de la compañía.

Los 12 actores en escena fueron entrenados en las artes circenses por el director de la obra, Raúl Zamora, y la asesoría actoral de Isaac Pérez Calzada. Es una obra difícil en su realización y logra sostenerse como propuesta. El vestuario y la iluminación estuvieron a cargo de Luis Conde, que si bien en el primero acierta, la iluminación se convierte en el talón de Aquiles de la puesta en escena. Con la pretensión de utilizar oscuros breves o largos ininterrumpidamente para indicar paso de tiempo, cambio de actitud, momentos detenidos, el resultado es un árbol de Navidad donde sin ton ni son nos quitan o nos ponen  la luz.

Carlos Nóphal escribió la obra a partir de escenas sueltas donde cada una de ellas representaba un número: la tragaespadas, el ventrílocuo, las pulgas que saltan y los actos de magia, entre muchos otros. Las tejió con breves anécdotas que relacionan a los personajes y van jugando con el tiempo individual y colectivo: un triángulo amoroso, un accidente que deja ciega a una niña, una historia de amor truncada, un deseo inacabado. 

Beckett Circus es una obra de teatro, publicada por la Revista Paso de Gato,  que se presenta los miércoles en el Teatro la Capilla y que uno puede disfrutar.
10: “Casi un pueblo”
Nueve historias románticas en una misma noche. Historias de amor y desencuentro pero con un toque de optimismo. Personajes que viven en un pequeño pueblo: son amigos, desconocidos, examantes o proyectos de pareja. 

Quisiéramos encontrar en la vida real a estos personajes que el actor y autor norteamericano John Cariani plantea. Con defectos y virtudes son seres humanos amables y de buen corazón que  enternecen al espectador.  
A pesar de que el autor  es más conocido en su faceta como actor por series como La ley y el orden y múltiples trabajos en Broadway, su incursión en el teatro es sorprendente. Las nueve escenas que plantea están plenas de recursos dramatúrgicos, de misterio, de sorpresas y giros narrativos. Son escenas que tienen mucho en común en su elaboración pues el autor lleva a la realidad las metáforas, y las formas figuradas en el hablar, las concreta en situaciones dramáticas. Son nueve escenas unidas por un corazón roto  queriéndose reconstruir.

Las escenas de Casi un pueblo son breves e ilustran a la perfección la estructura  clásica de una obra, pero con guiños mágicos y graciosos. Y a pesar de su brevedad, hay sorpresas y giros dramáticos. Está por ejemplo la escena donde una mujer va a casa de su novio para pedirle de vuelta todo el amor que ella le dio y le deja  costales de diferentes tamaños donde está el amor que ella le dio a él y del que necesita liberarse. La metáfora del corazón roto es también utilizada por John Cariani no sólo en sentido figurado sino que lo pone dentro de la bolsa que una joven carga pues por un mal de amores le han puesto uno nuevo, el cual, ha dejado de querer a su marido. 

Las situaciones que el autor plantea manejan un delicioso universo de poesía  donde el teatro es el único que puede volver cuerpo y vida lo intangible. Existe una bota perdida, o una pregunta que se responde treinta años después; un tatuaje mal hecho que presagia un amor o una bola de nieve que expresa lo contrario a lo que se quiere decir. No son metáforas, sino dramas y conflictos verificables. Cada personaje es diferente y está bien caracterizado en el modo de hablar, en la forma de comprotarse, en las obsesiones y miedos. 

Pareciera que el tema y la forma de abordaje es el hilo conductor de Casi un pueblo, pero el autor encuentra otros elementos que fortalecen el entramado. Las historias suceden al mismo tiempo, la misma noche: cuando es posible vislumbrar la aurora boreal. Los personajes coinciden incidentalmente o comparten un acontecimiento o una mujer chismosa que va de historia en historia. Tres escenas hacen el engarce final y expresan la metáfora que el autor plantea del amor: Una pareja se declara su amor en una banca, pero cuando uno trata de explicar sus sentimientos, provoca el distanciamiento de la otra: para estar cerca, hay que estar lejos. En la escena del primer acto, él está solo, pero al final, ella ha dado la vuelta a la bola de nieve (al globo terráqueo) y regresado con él. 
Casi un pueblo se presenta en el Teatro Virginia Fábregas con actores de cine,  televisión y teatro. A pesar de tener problemas de volúmenes, las historias llegan a los espectadores y los dejan esperanzados y felices. 

Úrsula Pruneda, que alterna con Mónica Huarte, Bernando Gamboa, Gabriela de la Garza y Moisés Arizmendi, son solventes actores que interpretan con naturalidad diferentes personajes. José Manuel López Velarde, el director, maneja con mínimos elementos y movimientos el espacio escénico aunque no es tan versado en la dirección de actores. 
Casi un pueblo, es una obra de teatro familiar que le recuerda al espíritu que tal vez, la humanidad no es tan destructiva como parece. 
17: Magdalena Project en Guanajuato

Durante diez días mujeres de diferentes partes del mundo presentaron espectáculos, dieron talleres e intercambiaron proyectos en el Festival abierto para todo el público que por más de 20 años viene realizando la organización Magdalena Project en diferentes países. En esta ocasión México fue la sede y Amaranta Osorio la directora. El Festival también forma parte de la Tercera emisión de 7 Caminos Teatrales que convoca Jeito Producciones, la Fundación Cervantista  y el Conaculta. 


Todas las noches hubo dos funciones de teatro, danza y performance creados por mujeres donde el principal elemento de expresión fue el cuerpo. De México vino Violeta Luna -radicada en San Francisco-, con su performance Apuntes sobre la frontera; Mercedes Hernández con su monólogo Geografía personal, donde mezcla narración y cabaret; de Chihuahua Mejor desnudos, una propuesta impactante para el público asistente; La máscara de Lilith…, con la Compañía de danza Lola Lince de Guadalajara; y la Compañía Nacional de Teatro con Soles en la sombra; por mencionar unos cuantos.  De España Nieves Mateo presentó el monólogo Espejos quebrados; del Odin Teatret de Dinamarca el espectáculo Matando el tiempo creado por Julia Varley, fundadora del Magdalena; y Pasarela de Patricia Ariza de Colombia, en colaboración con México. 


Uno de los espectáculos que causó más conmoción entre el público fue Mejor desnudos, por su capacidad de implicar a los participantes y los significados surgidos a raíz de un par de acciones básicas. En esta acción teatral, cada actriz se fue quitando la ropa hasta quedarse en sus prendas íntimas, mientras narraba alguna experiencia significativa en su vida. Después buscaba con la mirada entre el auditorio e interrogaba a un asistente específico: ¿Serías capaz de quitarte tu ropa para vestirla a ella? Si aceptaba, bajaba al escenario y repetía la acción de la actriz: se quedaba en ropa interior y la vestía a ella. Si la persona no aceptaba le colocaba un listón rojo mientras se leía una noticia de periódico informando de alguna injusticia o violencia contra las mujeres. La acción se repitió siete veces mientras temíamos aterrorizados que fuéramos nosotros al que interrogaran y debiéramos decidir si éramos capaces de quitarnos la ropa para dársela a otro. Las implicaciones personales, políticas y sociales de un acto tan sencillo, movió  a la  concurrencia, la cual terminó conmovida con el acto final del desnudo lento y doloroso de una de las actrices. Danzarena es un grupo de teatro de Chihuahua  con mucha garra y que el año pasado participó en una acción conjunta  con la performancera internacional Laura Riddel en la inauguración del Festival de Aviñón, España. 


Violeta Luna, integrante del colectivo  Secos&Mojados, mezcló un par de videos con secuencia de acciones en el escenario, para hablar, con imágenes, de la vida y las emociones de los inmigrantes. Mientras veíamos en una pantalla un pasaporte que se llena con milagritos, corazones con curitas, una virgen y otros símbolos personales del viajante, y en otra pantalla el rostro de una mujer hablando bajo tierra; ella transitaba con una maleta sobre su cabeza, descubría y cubría su cuerpo con una sábana dándole diversas formas o los espectadores marcaban su cuerpo con un sello de “ilegal”. El sufrimiento del ajeno, del expulsado o del que ha sido despojado de sus raíces, constituían aspectos que los espectadores percibían a través de elementos concretos o metafóricos. 


El lenguaje de Mercedes Hernández en su espectáculo Geografía personal, era directo en el narrar. Remitía a historias de Oaxaca, de sus padres y parientes; recolectaba fragmentos de cuentos de autores mexicanos y nos transportaba con sentido del humor a situaciones o acontecimientos que retrataban entrañablemente la idiosincrasia de nuestro país.


Patricia Ariza, fundadora del grupo colombiano La Candelaria y Carlos Satizabal, por su parte, crearon durante una semana, junto con diferentes participantes de México, una pasarela para mostrar, con acciones contundentes y significativas, la realidad de las mujeres. En la propuesta, ya presentada en otros Festivales, “los personajes” recorrían la pasarela no para modelar su cuerpo externo sino para develar su alma.


Junto con estos espectáculos también pudimos viajar a la comunidad minera de El Cubo donde compartimos la emocionante experiencia teatral de niñas que nos contaron historias de su  comunidad. El taller de teatro, junto con uno de tejido, forman parte del proyecto de Teatro Comunitario del grupo de Teatro Kalipatos de Guanajuato.


El Festival del Magdalena Projet y de Siete Caminos Teatrales fueron un encuentro donde participaron más de doscientos talleristas que compartieron veinte espectáculos y una serie de conferencias donde se pudo constatar la significativa presencia de las mujeres en el teatro y que esperamos que cada año siga realizándose.

31: Teatro en Santa Marta Acatitla


Estar fuera o dentro de la cárcel es cuestión de óptica; nos lo hace saber el guía que nos acompañará en el trayecto en microbús hasta la Penitenciaría del Distrito Federal, para presenciar la representación teatral de Ricardo III Versión 0.3. Él es el primer Ricardo III que nos increpa; los otros trece, harán su aparición en el Teatro  Juan Pablo de Tavira cuarenta y cinco minutos después. 

En el trayecto el guía reta a los espectadores potenciales. Oculta su mirada tras los lentes donde nos vemos reflejados y muestra su risa abierta llena de cinismo e ironía. En la cúspide del poder, con celular en mano, ejerce sus influencias para advertirnos, para convencernos de nuestra culpabilidad y demostrar que él es el rey de la prisión.


Entrar al Reclusorio de Santa Marta Acatitla es un largo trámite, y esperar el ingreso al teatro, nos permite compartir con otros reclusos y sus parientes que los visitan, la expectativa de lo que vendrá: una alfombra roja coronada por un trono blanco estilizado, en la que, no transitan luminarias, sino diferentes personajes que halagan a un rey, lo traicionan, llegan al trono y apenas están disfrutando del triunfo, sufren una caída mortal: El ciclo al infinito del absurdo juego del poder.


 Ricardo III Versión 0.3, inspirada en la obra teatral de William Shakespeare, es dirigida por Itari Marta y Luis Sierra del Foro Shakespeare, los cuales retoman algunos fragmentos y parlamentos del original, pero básicamente extraen la dinámica de la obra, para crear otra cosa. No hay una historia propiamente dicha, sino un “lup” (una situación que se repite), encarnado por trece internos, con variantes que imprimen a cada escena su personalidad. La sensación es de desasosiego, de estar en un callejón sin salida en el que nuestra micro y macro sociedad está inmersa.

El objetivo de Itari Marta y Luis Sierra, señalan, es la profesionalización de la actividad teatral de los internos con los que trabajan. En el 2009 estrenaron Cabaret pánico, tomando como pretexto la obra de Alejandro Jodorowski y causó gran impacto. Se presentó en Santa Marta y también en otros Reclusorios.

Para el 2011 prepararon el montaje de Ricardo III Versión 0.3 durante nueve meses.  Leyeron y analizaron el texto de Shakespeare y las once personas que interpretarían Ricardo III, conducidos por los directores, realizaron diversas improvisaciones. El resultado de ahora es alentador pues consiguen una puesta en escena integral, con una estructura sencilla y eficaz. Los actores tienen una fuerza energética que llega al espectador; sus personajes son ellos mismos en una situación específica; se habla de reinos y castillos, pero de lo que trata les compete; desde una visión universal se arraiga en lo más cotidiano de nosotros. 

En Ricardo III Versión 0.3 utilizaron las percusiones para introducir, enfatizar y dar tensión a la obra. Los aditamentos del vestuario fueron hechos por ellos mismos con material reciclado dándole una estética llamativa. 

La compañía de teatro de Santa Marta Acatitla, está en proceso de solidificarse. Con Cabaret pánico primero y Ricardo III Versión 0.3 inician su repertorio. Afortunadamente la obra puede ser vista tanto por gente externa como por los mismos reclusos y sus visitas, lo cual da la posibilidad de que el teatro pueda ser disfrutado por gente que tiene poco acceso a él. 

Al finalizar la función, los actores respondieron preguntas de los asistentes. Y al  preguntarles qué sentían cuando actuaban, respondieron con contundencia: libertad. 

