1 de mayo 

“Lizzie Borden”

A partir de un hecho real sucedido en Massachusetts a finales del siglo XIX, Lucía Enríquez recrea la historia de una mujer acusada de haber matado a su padre y a su esposa. Salió libre después del juicio -era de familia acaudalada- pero el pueblo la condenó por siempre. El acontecimiento se convirtió en leyenda y se extendió a través de los decires de los habitantes de Fall River y del estribillo que los niños todavía cantan en sus juegos: “Lizzie Borden un hacha tomó / cuarenta golpes a su madre le dio/ Y cuando lo que había echó miró… / cuarenta y un hachazos a su padre asestó”.


La puesta en escena que escribe y dirige Lucía Enríquez, contiene esta sensación perversa donde se mezcla el candor infantil y la gravedad de un asesinato doble. La joven Lizzie tenía sus razones para matar a su madrastra primero y luego a su padre: una herencia de por medio; la hija menor, la consentida, desplazada por la esposa; los privilegios económicos y afectivos hacia la nueva mujer... Pero su apariencia era de una joven devota, maestra de catecismo, recatada y “de buenas maneras”. Moral impuesta que termina siempre por explotar ante la represión de los sentimientos. 

La puesta en escena no es una disertación documental acerca del caso, sino que a través de una propuesta coreográfica y coral se nos muestran diferentes perspectivas de la situación. Elodia de las Casas, Paola Herrera y la propia Lucía dan vida a un personaje colectivo, que se disgrega en varias para mostrar a la hermana, al jurado y a las mujeres del pueblo. Portan un abanico con el que realizan la rutina de abrirlo y cerrarlo, abanicarse, golpear con él… Las acompañan Saremi Moreno, Sebastián Fernández y Víctor Siáñez que con una preparación acrobática completan  la coreografía diseñada por Raúl Zamora. A pesar de que las actuaciones pueden parecer un tanto formales, la interpretación de los actores logra transmitir de una manera ágil, los puntos de vista de la historia y el ir y venir de una comunidad que entre cantos y juegos infantiles, murmuraciones y placer por el malestar ajeno, juzgan, condenan, se defienden y representan las causas y devenires del caso. 

Lizzie Borden se presenta dentro del Tercer ciclo de Opera prima que el Centro Cultural Helénico organiza los miércoles a las 8.30 en el Foro la Gruta. Anteriormente se había presentado como lectura dramatizada, con resultados muy fallidos, en la VI Semana de la Joven Dramaturgia en Querétaro y en el Teatro el Milagro. Frente a un texto publicado en la revista Paso de Gato donde no se especifican  personajes ni acciones dramáticas, con pretensiones literarias más que teatrales, era imposible que los directores lograran comprender la propuesta dramatúrgica de la autora. Ahora, cuando ella misma la dirige, el resultado es una atractiva obra teatral. Llama la atención su construcción fragmentada, el personaje grupal del que se desprenden personajes específicos, la ausencia de la protagonista, de la cual sólo se habla y que por momentos la ubican entre el público. 

Dentro de la fragmentación, la autora ordena sus escenas e implícitamente desarrolla los temas y la progresión dramática. Tiene humor y tragedia, bondad y barbarie.

 
En un principio nos adentramos en el cómo el pueblo se entera del acontecimiento, observamos lo que describen mientras ven una cabeza destrozada y sangre por todas partes. El pueblo habla, el pueblo opina y es así como conocemos al personaje. En un segundo momento el juicio enriquece y confunde nuestra percepción; no hay certezas que nos convenzan o no de su inocencia; sólo contradicciones, móviles sugeridos, debate entre los distintos puntos de vista. La hermana se convierte en un ser entrañable del que no sabemos si dice la verdad, si encubre a su hermana, si la quiere o le guarda rencor. Finalmente preguntamos ¿por qué se quedó Lizzie Borden en Fall River padeciendo el estigma hasta los últimos días de su vida? ¿Cómo siguieron viviendo juntas las hermanas? ¿Qué fue lo que realmente pasó? El acierto de la obra es precisamente eso, el dejarnos confundidos. Con dudas más que con ideas claras. Con una sensación de desasosiego de haber vivido con humor una tragedia, donde la bondad y la barbarie se contemplan.

8 de Mayo

“Roma al final de la vía”

En un pueblo cualquiera donde las posibilidades de “ser” se ven tan restringidas, dos mujeres mantienen su amistad desde la infancia hasta la vejez. El dramaturgo sonorense Daniel Serrano nos muestra a estas mujeres en su obra Roma al final de la vía, en seis estaciones de su vida: la niñez, la adolescencia, la juventud, la madurez, la vejez y antes de su muerte. Nos acerca de una manera emotiva a sus vidas, ya sea a partir de momentos cruciales o dentro de la cotidianidad. El anhelo de creer que puede haber un lugar donde realizar sus sueños, es una llama con la que asumen que en donde están, no está la felicidad. Su amistad está fincada en la diferencia y en la complicidad. El autor construye con maestría a cada uno de sus personajes para que puedan ser encarnados, en esta ocasión, por dos actrices, Norma Angélica y Julieta Ortiz capaces de transfigurarse, transitar por las diferentes etapas y transmitir lo que sienten sus personajes con gran verdad. 

Daniel Serrano muestra mujeres capaces de ser amigas, de creer que entre mujeres la envidia y la rivalidad no son los elementos que guían sus vidas y que los logros de una son el aliento de la otra (al contrario de como muchas mujeres lo viven). Así, Emilia impulsiva, rebelde y capaz de saltarse las trancas, comparte sus esperanzas con Evangelina, una mujer con aplomo,  claridad en lo que quiere y  chismosa sin remedio. Se citan cada tanto frente a las vías del tren con la ilusión de poder irse a Roma y salir de su pueblucho; a veces pensando en volver y otras para dejarlo por siempre.  

El dramaturgo encuentra situaciones dramáticas interesantes y camina paso a paso por su construcción, para hacerla girar, sorprendernos y salirse de lo previsible. El director Alberto Lomnitz, recurre a la sencillez del trazo y el diseño del espacio escénico, para mostrarnos en todo su esplendor la problemática de los personajes. Un perchero en cada lado es el lugar donde con naturalidad las actrices cambian su edad y saltan de una etapa a otra: de los 7 a los 13, a los 20, los 40, los 60 y hasta los ochenta. Para cada momento hay elementos que las distinguen. No hay un exceso de caracterización, pero sí una diferenciación importante que haga verosímil, a través de una convención, la edad de los personaje. El dramaturgo y el director consiguen con acciones y diálogos transmitir la historia de estas mujeres. Primero saltan al avión, su pelo está trenzado o recogido y hablan con tal ingenuidad que provoca la risa entre los espectadores. El humor es uno de los elementos que revitalizan la obra y que cosas que parecerían dramáticas, con la ironía del autor y la idiosincrasia del personaje, las vuelven entrañables. 


Frente a ellas siempre están las vías del tren y al final de cada escena, pretenden subirse a él y alejarse de ahí. En los remates, con la ayuda del diseño de movimiento de Isabel Romero y el diseño sonoro de Alejandro López Velarde, ellas corren, gritan, nos hacen creer que el tren aturde, que avanza sin piedad y no deja que nadie más se suba a él. El que la empresa no llegue a su fin, no significa que la esperanza se haya acabado; muy por el contrario, el creer que al final de la vía, se encuentra Roma, es lo que mantiene la ilusión para que sigan encontrándose ahí  creyendo que siempre habrá un mejor destino para ellas. 

Daniel Serrano ya había explorado esta idea en su obra Paris atrás de la puerta, donde los personajes al querer irse y no haberse ido, construyen su propio París. La obra se estrenó con anterioridad en Puebla. Roma al final de la vía, escrita en el 2007, es una nueva y atractiva incursión a partir de esta situación, la cual en años pasados, ha tenido varios montajes que se presentaron en Mazatlán, Culiacán y Guanajuato. 

Roma al final de la vía, que ahora se presenta en el Teatro Casa de la Paz con las actuaciones de Norma Angélica y Julieta Ortiz, en una esperanza que la realidad mezquina en la que vivimos siempre tiene una salida aunque sea solamente una ilusión. 

15 de mayo

Nueva Licenciatura en Actuación

A la memoria de Juan  Francisco Sicilia

En Cuernavaca está por abrirse una de las pocas escuelas a nivel Licenciatura para el estudio y el perfeccionamiento actoral. La Escuela Laboratorio de Teatro "La Rueca" que desde el 2003 es fundada y dirigida por Susana Frank, ha conseguido el registro para iniciar, en el nuevo ciclo escolar, la gestación de la primera generación de actores 2011-2015. 

Una buena noticia es bien recibida ante la ola de violencia e impunidad que se vive en el país y que desde Cuernavaca Javier Sicilia, con la muerte de su hijo clavada en el corazón, ha levantado la voz y convocado a la sociedad civil a manifestarse. La respuesta ha sido insólita y a su testimonio se han unido cientos de testimonios para poner en cuestión la política militar del presidente, la corrupción de los altos mandos y la barbarie del narcotráfico y del crimen organizado. 

Si Cuernavaca es muestra del miedo que se vive en tantas ciudades, también hoy abre la posibilidad de que el teatro pueda ser una alternativa creativa a esta realidad. La Escuela Laboratorio de Teatro "La Rueca"  ofrece la alternativa de realizar posgrados o estudios en el extranjero y es de las primeras escuelas donde se incluye la metodología del taller, del laboratorio, como una forma de aprendizaje. Partir de la investigación permanente tanto de los maestros como de los alumnos para articular todas las materias. 

Al igual que muchas escuelas, la etapa final consiste en el proceso completo de una puesta en escena. La carrera, que dura cinco años tiene cuatro etapas formativas: la etapa pre-expresiva, la dramaturgia del actor, la etapa constructiva y la etapa de composición.

Susana Frank junto con Aline Menassé, fundaron Teatro La Rueca hace más de treinta años y fueron de las primeras en abrir la puerta al conocimiento de otras maneras de hacer teatro en México. No solamente se enfocaron a crear puestas en escena; también han sido grandes impulsoras del Teatro Antropológico y de investigación desarrollado en el último tercio del siglo XX. Organizaron encuentros y trajeron espectáculos del Odin Teatret dirigido por Eugenio Barba, llevaron a cabo el V Coloquio de Teatro de Grupo en Zacatecas y otros más, donde incluyeron metodologías poco difundidas en Latinoamérica: Cuatrotablas del Perú, o directores como Stanieski de Polonia y Richard Armstrong del Roy Hart Theatret. 

Arte Laboratorio La Rueca dirigida por Susana Frank y la asesoría de Alinne Menassé y Manuel Lavaniegos abrió sus puertas en el 2003, en el local de El Dragón de Jade de Cuernavaca y dio a luz su primera generación en el 2007 culminando con el Festival/Taller  Internacional Teatro y Memoria.

La nueva Escuela Laboratorio de Teatro "La Rueca" con nivel licenciatura, tiene entre su planta de maestros a Manuel Lavaniegos, maestro de historia, filosofía y estética del arte, Anatoli Lokachtchouk de Artes circenses, Indira Pensado de Expresión vocal, Nora Alvarado de Eutonía , Armando Ramírez de Voz teatral y Claudio Romannini de Tai Chi, entre otros.  Complementan su formación con un proyecto de expedición en el que se incluyan becarios provenientes de diferentes municipios o etnias del estado o el país, para que al concluir su formación vuelvan a su lugar de origen y transmitan sus conocimientos a su comunidad. La idea de trueque, desarrollada ya desde Arte Laboratorio La Rueca es una idea que ha vinculado constantemente a la escuela con su comunidad y que ahora cobra una forma más dirigida. 

Esta nueva licenciatura, que inicia su proceso de selección en junio y julio, también incluye la conformación de una Compañía y, como señalan en su página www.larueca.edu.mx o  http://74.52.134.177/~laruecae,   la idea de conformarse en una Casa Teatral: “un lugar al cual pertenecer; un punto de origen al que siempre se retorna; un hogar donde autoevaluarse, probarse, reflexionar y continuar creando una familia teatral.”
22 de mayo
“Nairobi”

Tres parejas viven en Nairobi a causa de sus actividades diplomáticas. Sumergidos en su frivolidad, se  aburren -seguramente porque no les interesan ni los libros ni cualquier actividad que haya por esos rumbos y menos aún romper su conformación endogámica y racista. Creen que la solución está en tener nuevas satisfacciones sexuales, por lo que proponen al grupo intercambiar parejas con base en un sorteo. 


Nairobi, escrita y dirigida por Juan Carlos Vives, está planteada a modo de comedia de enredos, donde las situaciones en su generalidad son duales. La divide en dos actos para marcar un paso de tiempo suficiente en el que se puedan mostrar las consecuencias de aquel encuentro. En aquella reunión de “amigos” el espectador se encuentra con la incertidumbre de descubrir quién es pareja de quién. Las relaciones ocultas se nos muestran fragmentadamente y poco a poco nos vamos enterando quién es pareja de quién y quién quiere a quién. La tesis de autor es que en realidad nadie quiere a sus parejas y tampoco a la pareja que resultó de la selección por sorteo. Al final de cuentas, nadie quiere a nadie. El desencuentro es completo. Los matrimonios se comportan con una falsa amabilidad o riñen abiertamente. 

El planteamiento de la obra es ingenioso y en un juego de triple banda nos  adentramos en el universo del cambio de parejas, de los planes secretos, de las personalidades de cada uno de ellos. Los actores Edurne Ferrer, Gastón Yanes, Antonio Rojas, Rodolfo Blanco, Guadalupe Damián y Yolanda Navarrete, mezclan la comedia con la farsa. Tanto Antonio Rojas como Gastón Yanes, tienen momentos brillantes, aunque la dirección de actores tiende a la caricaturización. Se comprende la intención de hacer personajes tipo que se presentan de un modo para descubrir después su comportamiento verdadero o su ser en un momento límite. El cambio es repentino, hay poco desarrollo en esta transformación o develación y se extrañan personajes polimorfos.  Difícil creer que las formas de comportamiento y los modos de hablar de los personajes correspondan a un cuerpo diplomático en el extranjero: se hablan de ministro por aquí y ministro por acá, pero  falta investigación para conocer realmente esas convenciones. 


Tanto en la construcción de personajes como en la elaboración de la estructura dramática, la mano del autor se delata continuamente: no son los personajes que reaccionan frente a la situación sino la forma en que el autor quiere que se comporten. Las escenas son principalmente diálogos entre parejas. Al inicio de la obra, los personajes son presentados con la pareja que anhelan; posteriormente conocemos la pareja oficial y finalmente la pareja que les tocó en el sorteo. Las escenas están intercaladas con un par de momentos  grupales de hombres por un lado y mujeres por el otro. Establecida la situación, las escenas de pareja suceden simultáneas con semioscuros para cambiar de espacio, una y otra vez; van y vienen vertiginosamente; de una pareja a otra, de una situación a otra, de sentimientos encontrados a deseos frustrados. Lo de menos son las parejas, sus problemas y conflictos; lo que importa es el juego. No interesa lo que hablan; el soporte está en lo que hacen, en los cabos que se van atando. 

En el segundo acto los personajes se reúnen en una comida familiar tiempo después: donde aparentemente ha sucedido un embarazo, un proyecto excluyente para algunos y donde la insatisfacción y las mentiras salen a flote. Los personajes, puestos en una situación límite, dejan su cobertura y se muestran tal cual son. La convención escénica consiste en ubicar a los niños fuera del escenario y las madres y los padres dentro. Ellos salen y entran a partir de las necesidades y los problemas que les suceden a sus hijos; hablan  entrecortadamente algo hacia afuera y otro tanto entre ellos. Al final así, sin más, la obra se vuelve un thriller, difícil en su verosimilitud, y no entendemos las razones. 


Resultan atractivos los recursos dramáticos que usa el autor, aunque el problema consista en cómo los utiliza, la forma mecánica en que los conjuga y el mínimo contenido que maneja. 

Nairobi sucede en un espacio semivacío que permite los cambios de tiempo y lugar fácilmente. Un par de taburetes y un sillón, con estampado felino, son integrados al movimiento escénico. El trazo resulta ágil y dinámico, a pesar de la dificultad en lo simultáneo y lo trepidante de las escenas. Una obra ligera que se presenta los miércoles en el Teatro del Centro Cultural Helénico.  

29 de mayo

“Sentido”

Cinco sentidos, cinco escenas, cinco historias de amor entre adolescentes. El juego del amor y del encuentro, la ilusión y el desasosiego, la sorpresa y la intención. 

Anja Hilling,  autora de la obra de teatro Sentido, plantea un texto abierto, libre en la interpretación y con múltiples formas para ser llevado al escenario. Lo importante es la palabra, porque es a través de la palabra como los personajes se comunican entre sí y con los espectadores. Las palabras van de la cotidianidad a lo poético, de lo simple a lo lírico. Las palabras fluyen como un torrente sanguíneo y escuchamos el latir de los corazones de cada uno de los personajes. 

Los diálogos están construidos a partir de narraciones y pensamientos en voz alta. Pocas veces  hablan los personajes de manera directa; la apuesta está en el elaborado engarzamiento de lo que hacen, dicen, imaginan y cuentan los personajes.  Aunque esta forma de dialogar se satura y se vuelve un tanto repetitiva, el director Hugo Arrevillaga  encuentra soluciones escénicas ágiles y ricas en acciones.

La situación dramática que vincula a los diez  personajes, es una fiesta. El director arranca la obra con ella y la utiliza para hilvanar una escena con otra e ir contando cómo se confabula cada pareja. Anja Hilling, joven dramaturga alemana (1975) salta de una historia a otra a partir de un personaje ausente al que hacen referencia, que se menciona en una escena y se convierte en protagonista en la siguiente. El director navega con la autora por mares calmos y agitados y el resultado es una puesta en escena con islas vitales y plenas de sentimientos.


A Anja Hilling se le conoció en México por la obra Mi joven corazón idiota, llevada a escena por el mismo director en 2006 y fue publicada por la Revista Paso de Gato. El año pasado, su obra Protection bajo la dirección de Braulio Amadís, fue premiada en el Festival de Teatro Universitario. 


En Protection, la autora abordaba la imposibilidad del amor, también entre adolescentes, donde tres parejas intentan amar pero su propia incapacidad los lleva a la soledad. La visión de Sentido, en cambio, es mucho más optimista; hay encuentros afortunados o inacabados, pero prevalecen las buenas intenciones, la sinceridad y la búsqueda incansable de enamorarse. 

Cinco sentidos, cinco parejas; cinco escenas, a saber: Los ojos para contar el conflicto de una joven por los sentimientos que le provoca un DJ ciego y su enamoramiento al sentirse abismada en sus ojos. La historia del olfato sucede en una panadería entre harina y masa donde dos amigos se enamoran de la misma mujer: Julia es la protagonista de la siguiente historia, en la que  ella se enamora de Jazmín, la cual gusta de tatuarse y herirse la piel. Jazmín conoció en el siquiátrico a Natasha, la cual emite ruidos y zumbidos para anular las voces del exterior. En la escena del oído, conoce al nerd de la escuela y entre cita y cita, se enamoran. Finalmente, para el sentido del gusto, la lengua, nos hablan de la obsesión de un joven de origen africano por besar y amar a Bety. Le prepara una cena pero las dudas de ella hacen que pierda la oportunidad. 

En la obra Sentido, el humor es un elemento fundamental de la propuesta dramatúrgica. Las historias son sencillas e ingeniosas, planteadas con sensibilidad, tanto por el texto, la dirección y las actuaciones. Los diez personajes son encarnados desde la esencia de cada actor. Sorprende positivamente la naturalidad e histrionismo de los actores: Nicolás Mendoza, Leny Gruber, Lila Avilés, David Gaitán y Guillermo Villegas, entre otros; aunque el tono actoral sea un tanto irregular.

Hugo Arrevillaga, al igual que en su exitosa obra Incendios, consigue un espacio escénico  sintético y propositivo. Auda Caraza y Atenea Chávez, encargadas del diseño escenográfico, desarrollan la esquina del interior de una casa. Del piso, no solamente vemos la duela superior, sino que el director utiliza,  tanto escénica como metafóricamente, los durmientes, la madera interior, los surcos y desniveles que sostienen ese piso y permite infinidad de acciones.

Frente a la dificultad que plantea dramáticamente Anya Hilling, Hugo Arrevillaga encuentra soluciones que enriquecen el texto dando como resultado una puesta en escénica revitalizadora.   
Sentido, actualmente se presenta en el Teatro El Granero del Centro Cultural del Bosque y está dirigida principalmente para un público joven, aunque puede disfrutarla el público en general.
