12 de junio

Festival de Otoño en Primavera I

Madrid.-  Ahora es en primavera el Festival de Otoño que año con año se presentaba en la ciudad de Madrid y sus alrededores durante cuatro semanas. Aun cuando predomina la música, veinte obras de teatro de diferentes partes del mundo son las que trae el Festival, aunque solamente Argentina y Uruguay representen a Latinoamérica. El grupo teatral Timbre 4 de Argentina trajo dos obras de teatro que dieron una temporada más larga y que son coproducciones con instituciones españolas: El viento en un violín, escrita y dirigida por el director del grupo Claudio Tolcachir  y Algo de ruido hace escrita por la joven dramaturga argentina Romina Paula y dirigida por Lautaro Perotti actor de Timbre 4. 


Claudio Tolcachir y su Compañía se han colocado en los primeros lugares de la escena madrileña y han sorprendido, sobre todo, por su técnica de actuación naturalista y emotiva que en los ámbitos españoles es tan poco usual. De La omisión de la familia Coleman, Tercer cuerpo y ahora El viento en un violín, la primera es la que se ha quedado en la memoria colectiva donde el personaje de Marito, interpretado por Lautaro Perotti, vuelve a revivir, por su gestualidad casi idéntica, en el personaje desdoblado de los hermanos en Algo de ruido hace, dirigida por el mismo.


Algo de ruido hace es una obra realista contruida a partir del cotidiano de dos hermanos, con problemas sicológicos severos, que son visitados por una prima tiempo después de muerta su madre. La relación hermética de ellos, en una actitud derrotista y casi endogámica impiden la inclusión de la prima aunque se generan una serie de relaciones que jalonean el vínculo fraterno. Algo de misterio se cuela del pasado, sólo unos cuantos elementos, y es el contraste de la presencia femenina lo que hace reflexionar respecto a lo enfermo de esa hermandad. 

Las actuaciones de Eloy Azorín y Santiago Martín empiezan disonantes pero intempestivamente se vuelven miméticas como si la dirección hubiera cambiado de opinión y optado por reproducir la gestualidad del personaje de Marito. Los actores españoles hacen bien su papel y resalta la interpretación de la argentina Fernanda Orazi,  que ya antes la habíamos visto en otros trabajos de argentinos radicados en Madrid como La muda y  Ahora.

El espacio escénico es único: una sala con un sillón, un par de catres desdoblables y un tocadiscos antiguo acotados por dos persianas de madera; el tiempo se da a saltos con base en oscuros, de la misma manera que en las obras de Claudio Tolcachir. En El viento en un violín  el espacio es múltiple y cada uno de ellos está representado por un par de muebles que permanecen a la vista durante toda la función facilitando las transiciones de espacio y tiempo: la sala y la habitación de la casa de una madre y su hijo, el consultorio de un psicoanalista y la casa de la sirvienta de la madre: la cocina, el comedor y la habitación de la hija y su novia. La relación amorosa de estas jovencitas contrasta con las relaciones conflictivas entabladas entre la madre el hijo y el hijo con su psicoanalista. El planteamiento de Tolcachir aborda mentalidades al límite de la razón: la histeria, la locura y lo patológico es la materia prima con la que este autor director, trabaja. Con esta conformación mental de los personajes, la obra se vuelve estridente, desesperante y agotadora. Fluctúa entre el realismo y la farsa pero con un ingrediente emotivo que cautiva a la concurrencia. El autor sabe tocar las fibras sensibles de la concurrencia y volver empático a un personaje insoportable, como era en el transcurso de la obra. La madre, castrante y el psicoanalista un inepto. La sirvienta bonachona, elemental pero solidaria y su  hija con una enfermedad incurable.  


Uno de los hallazgos del autor es encontrar anécdotas muy particulares. En este caso es la historia de una pareja de jovencitas deseosas de tener un hijo, por lo cual recurren a un joven del que, por la fuerza, una de ellas se embaraza. Los conflictos son constantes en el desarrollo de las relaciones, pero el que une todas las historias es que el hijo y su madre quieren quedarse con el hijo y las amenazan con la cárcel. 


La dramaturgia argentina ha encontrado en el realismo formas atractivas para hablar de las relaciones humanas y las posibilidades de su desarrollo en el escenario. Abordadas desde el naturalismo actoral y  la dirección escénica, Daniel Veronesse, Claudio Tolcachir y Lautaro Perotti, han irrumpido con sus propuestas en los escenarios españoles, a partir de su participación en diferentes Festivales Internacionales, con éxito rotundo 
Festival de Otoño en Primavera II

Madrid.- Dentro del Festival llegó a España por primera vez el Teatro Vakhtangov de Lituania, Rusia, con su espectáculo Baile de máscaras del autor del siglo XIX Mijail Lermotov  y la obra  Kaspar, obra emblemática de Peter Handke, de la compañía alemana Theater an der Ruhr, la cual ya ha venido a México en un par de ocasiones. Es significativo que gran parte de las propuestas teatrales en el Festival llevaron a escena la dramaturgia de su propio país, ya sean autores  contemporáneos o de siglos pasados, dándoles una atractiva solidez de identidad. 


Kaspar es una obra difícil, conceptual y abierta en su propuesta escénica que pone en cuestión  el uso mismo del lenguaje. Handke retoma un caso para investigar cómo la ausencia, presencia y construcción del lenguaje, están estrechamente vinculadas más al control social que al desarrollo y plenitud del individuo. Theater an der Ruhr es una compañía con una posición política contestataria y esta puesta en escena de Roberto Ciulli, director italiano radicado en Alemania desde 1965, lo confirman. 

El enfoque de la obra está en el lenguaje y la forma en que Handke lo desarticula, lo vuelve a armar, cambiar significados y hacer asociaciones insólitas, resalta el drama escénico. La palabra está disociada de la acción y es en ese campo donde radica la  experimentación hecha por Handke y Roberto Ciulli. La obra está dividida en dos actos y en la primera el director propone a Gaspar como un andrógino, una mujer que apenas y pronuncia un par de palabras y la cual es manipulada por tres individuos que la observan y le ordenan. Inicia con una frase poderosísima que repite una y otra vez y transforma al final de la obra: “Quisiera ser como aquel, que otro ha sido una vez”. El segundo acto es una propuesta del director donde no hay palabra alguna; sólo rutinas de actos, personajes “expresionistas” con un universo propio y un grupo de individuos guiados y torturados por un hombre que emite esporádicamente sonidos de foca. Gaspar se ha convertido en una estatua arrodillada sobre un tambo de basura; de ella sólo escuchamos su respiración rasposa; de sobreviviente. El sonido de la escena se completa con los pasos repetitivos de un joven sirviente que recoge todo lo que los demás tiran. 

El juego del director respecto a la presencia y ausencia de lenguaje (primer y segundo acto) resignifica contenidos y orienta la búsqueda lingüística del autor. El resultado es una obra llena de significados, de juegos escénicos mínimos y poderosos que el público aplaudió después de un breve desconcierto. 

La obra de Lituania, Baile de máscaras, no llegó a tener gran relevancia escénica, a pesar de la euforia de sus receptores (los españoles también tienen el síndrome de alabar desmedidamente lo ajeno). Era espectacular el trabajo de los actores, las imágenes creadas y diversos elementos escénicos (como la nieve inundándolo todo; su caer y caer como una bola de cristal que se da vuelta y salpica el paisaje). A pesar de su grandilocuencia, el texto era insulso y la dirección estaba preocupada por las ocurrencias y el efecto visual por lo que ambas propuestas corrían en sentidos distintos. 

El autor, Mijail Lermontov retoma elementos de la tragedia de Otelo, pero ninguno de sus personajes adquiere la fuerza de un Yago, un Otelo o una Desdémona. El movimiento es principalmente colectivo y uno que otro personaje se desprende del grupo. Resalta el bufón que cuenta y guía la historia y cuyo estilo era clownesco; el protagonista, marcado por los celos, emotivamente realista y la pobre chica, etérea, que sin deberla ni temerla, la asesinan. Muy buenas las actuaciones de la compañía  donde mezclan verdad, con exaltación y naturalismo con surrealismo, pero donde no hay una preocupación por cerrar historias, tramas, personajes y dejarnos algo más que un simple recuerdo del Otelo de Shakespeare. Rimas Tuminas (1954), quiso volver a llevar al escenario Baile de máscaras, dirigida por él y premiada hace más de diez años. ¿Un remake a estas alturas? 

Mientras sucedía el Festival de Otoño en Primavera, en Madrid también se llevó a cabo el Coloquio Panorama  Mexicano del Teatro Actual organizado por Mano de obra bajo la dirección de Gema Aparicio, grupo de investigadores y teatreros latinoamericanos de la Universidad Complutense, en la nueva sede del Teatro Fronterizo dirigido por José Sanchis Sinisterra. Se hicieron lecturas dramatizadas de un par de obras de teatro y fragmentos de varias más; se abordó el tema del feminicidio en el teatro mexicano y se conversó con investigadores y dramaturgos mexicanos y españoles. 

19 de junio

“¡Soldadera!”

Una mujer indígena, sin mucho conocimiento de causa habita el tren que recorre la Revolución desde sus inicios hasta la alfabetización emprendida por mujeres como Juana Belén y Dolores Jimenez y Muro. 

Miguel Sabido nombra aquel tren “Leyes de indias” en su espectáculo ¡Soldadera!, protagonizado por Martha Zavaleta, el cual se presenta hasta la primera semana de julio en el Foro Sor Juana Inés de la Cruz de la UNAM. 


La soldadera de Miguel Sabido es una mujer sin nombre que vive en el tren de la Revolución durante tres décadas. Viaja colgada o en los vagones de atrás donde, casi como un bulto, es ultrajada, igual que muchas otras de sus compañeras. Forma parte de las tropas villistas y posteriormente de las zapatistas y participa en los enfrentamientos, éxitos y derrotas de los revolucionarios. A pesar de tener la opción de convertirse en soldado y anhelar ser teniente o coronela, ella se mantiene  como soldadera aunque ya no tenga hombre que atender. En un pasaje, por ejemplo, nos cuenta detalladamente las categorías a las que las mujeres podían acceder y cuáles eran sus obligaciones. Por medio de la experiencia de esta mujer conocemos a otras mujeres que la acompañan, cada una de ella con diferente carácter,  y diferentes sentimientos que contrastan o coinciden para así mostrar un amplio abanico femenino: desde las indígenas y las mujeres de hacendados, hasta las intelectuales. 

Miguel Sabido comenta que ¡Soldadera! recoge historias de su familia: “Mi padre habló español hasta los 13 años y muchos de mis primos nunca lo aprendieron. Mi familia materna en cambio fue aristócrata, dueña de una hacienda enorme. Con ambas visiones se formó mi educación”. ¡Soldadera! es una obra llena de anécdotas en las que, precisamente,  saltan a la vista estas dos visiones, estas dos formas de vivir la Revolución. Una de las historias más significativas es precisamente la de la hacienda donde trabajó esta mujer y que posteriormente fue destruida por los villistas. Conocemos primeramente la tienda de raya de la hacienda, la muerte de su hermanita, el abuso del patrón, los lujos de la patrona. Y en la segunda sucede parte sucede el incendio: las tropas entran y matan a todos los que han quedado; ella misma se encarga de dispararle a “la señora” y llevarse el sombrero rojo que tanto admiraba de joven. 

A pesar de que el texto es rico en historias, en lenguaje y en personajes, la puesta en escena es pobre y añeja. Pobre no por falta de escenografía, sino por la forma en que se usa el espacio y los recursos escénicos. Miguel Sabido apuesta porque su protagonista hable con la iconografía montada en carritos: los interlocutores son fotos pintadas, retocadas o con algún elemento más, como un collage. Acierta en el hecho de que la soldadera no le habla al éter o a la historia; el Sabido dramaturgo establece siempre un diálogo entre ella y el otro: le cuenta a Eduviges, a Sabina, a alguna amiga o al mismo espectador; pero el Sabido director esquematiza la propuesta haciendo que le hable a fotos, que se dirija al tren pintado y que se escuche en off su voz o la de otros personajes. 

En el movimiento escénico, la actriz/personaje podría ser la que moviera en su totalidad los elementos del escenario, sin necesidad de la aparición de  tres jóvenes con sombrero y cubiertos con un tul rojo semitransparente, los cuales personajes en apariencia son invisibles, pero resultan estar fuertemente presentes por lo que distraen e incomodan el transcurrir de la obra.

Martha Zavaleta trata de vivir las historias que cuenta, de las que entra y sale, pero en su intento se percibe un gran esfuerzo, un empujar al personaje hacia los sentimientos, un tratar de provocar coraje o tristeza; vida o desesperación. No logramos contactar emotivamente con el personaje, aunque al salir de la función nos sentimos más cerca de aquella mujer que no se quedó en su casa lamentándose sino que se subió a un tren, tomó las armas, pasó hambre y formó parte del movimiento de la Revolución Mexicana. 

Miguel Sabido en sus obras históricas y su fundamental participación en el teatro de los sesenta a la fecha, logra su objetivo de dotar al hecho escénico de un carácter social y proporcionar elementos para que el espectador sepa siempre un poco más de la realidad que le rodea. Esperemos que éste no sea su último trabajo porque todavía queda mucho que decir. 

26 de junio

“Volupta”

Tres mujeres en un Table dance bailan, esperan a los clientes, pelean, se cuestionan, se resignan o anhelan un cambio de vida. No hay mucho que hacer en un espacio vital tan restringido donde el futuro es muy corto y su llegada se debe principalmente a situaciones límite. Las actrices de Volupta se lanzan con atrevimiento a interpretar a estos personajes y bailan, hacen streaptease y expresan, al mismo tiempo, su mundo interior. Difícil reto del que salen airosas.


En Volupta de Luis Santillán con las actuaciones de Vicky de Fuentes, Nubia Alfonso e Iliana Muñoz – esta última también directora de la obra- , se muestran tres formas de vida que confluyen alrededor de un objeto base: el tubo para bailar: punto de reunión, objeto que abrazan, escalan, mojan y entregan su vida.
La historia parte de la llegada al Table de Agatha, la nueva bailarina, la cual es rechazada por las otras al temer ser suplantadas por ella. Ninguna le dedica tiempo para enseñarle a bailar y ella tiene que hacerlo por imitación después de haber pasado una desagradable experiencia de selección; Maia, que viene del baile clásico, lo único que quiere es irse de ahí y probar fortuna; trata de convencer a Raica, bailarina brasileña, para que vayan a su país y hacer un negocio, pero Raica es la estrella del Table, con su lugar asegurado… aunque, por poco tiempo; mientras dure su belleza. 

Las líneas dramáticas de Volupta están planteadas, pero no se da un  desarrollo sólido; las historias son mínimas, las problemáticas pobres y sin mucha diversidad. La elaboración de la obra se fue dando en el proceso y tal vez eso provocó que no se pudiera construir una trama progresiva, con misterios que se fueran develando poco a poco. Son más bien escenas salpicadas sin una visión totalizante. Los personajes no llegan a profundizar en sí mismos. Los monólogos que ellas interpretan mientras bailan son sugerentes, pero terminan siendo descriptivos y no ponen un escalón para llegar a más.

Podemos observar la capacidad que tiene el joven dramaturgo Luis Santillán para  tocar personajes femeninos. Ya había tenido un par de notables aciertos en obras anteriores como Autopsia de un copo de nieve y Polvo de hadas, y en Volupta también se aprecia esa capacidad. El problema es la estructura y el desarrollo de la trama y los personajes; pareciera no tener todos los hilos en la mano para poderlos tejer. 

Es muy atractivo el juego de las escenas en el escenario y las escenas en los camerinos. Desgraciadamente a las escenas en camerino se le quita  toda fuerza y dramaticidad al presentaras en cuatro pantallas proyectando un video. Aunque pretende ser un video de circuito cerrado, un ojo espía colocado en la intimidad de los vestidores, las entradas y salidas de las actrices, su estado de ánimo y lo que va sucediendo, no concuerdan con esta intención. Hubiera sido más propositivo el jugar sobre el escenario con el espacio de los camerinos y el lugar del baile; dos espacios simultáneos, dos realidades de calidades completamente distintas. Acciones simultáneas, contrastes, momentos muertos en uno,  mientras la vida está en el otro. El  Foro la Gruta del Centro Cultural Helénico, donde los sábados se presenta la obra, es el lugar ideal para desarrollar estas búsquedas. 

Las escenas que suceden en los camerinos con la Mami y las bailarinas están muy bien logradas dramáticamente. Son diálogos coloridos, a veces tiernos, a veces crueles, que nos expone una realidad a la que podemos acceder sólo como voyeurs. 

La propuesta actoral parece ser la estilización de los movimientos y las intenciones,  lo cual quita verosimilitud a las escenas; muchas poses que dificultan apreciar la verdad de los personajes. Lo admirable es su capacidad de baile, el manejo de su cuerpo en el tubo; los juegos y las coreografías que se dan en este subir y bajar, en este relacionarse “voluptuosamente” con el objeto, que, los que observan, quisieran ser. 

