4 de septiembre

“La forma que se despliega”

La muerte de un hijo es el dolor más grande que puede enfrentar una pareja y es a partir del cual la obra de teatro  La forma que se despliega, experimenta. Reflexiona acerca del teatro y la representación del dolor ¿es posible mostrar y transmitir el dolor en una puesta en escena donde el espectador, por ende, sabe que el actor está mintiendo? 

La obra, llevada a escena por Teatro Línea de Sombra bajo la dirección de Jorge Vargas, retoma la propuesta del argentino Daniel Veronese para que el dramaturgo Noé Morales y los actores Rosa María Bianchi (en alternancia con Nuria Bages), Roberto Ríos “Raki”, Zuadd Atala e Ismena Romero, hagan una versión libre. El pasado   22 de agosto reiniciaron temporada en el Teatro el Galeón y se presentarán durante el mes de septiembre en un espacio acotado para generar la cercanía que exige el montaje entre actores y  público.

La propuesta conceptual es interesante pero sus resultados no logran tener el alcance que se pretende. La razón, siguiendo la búsqueda escénica, podría ser la demostración de que es imposible transmitir el dolor teatralmente hablando, pero  el manejo de dolor en otras obras con temáticas filiales que ahora están en cartelera, por ejemplo, tienen otro efecto entre el público: derraman lágrimas inconteniblemente.   Claro, transmitir el  dolor a través del melodrama es una forma más sencilla que cuando se pretende trabajarlo en una pieza o en una propuesta contenida, interna y casi inexpresiva, como lo hacen en La forma que se despliega.

Rosa María Bianchi y Roberto Ríos “Raki”, los protagonistas, son excelentes actores y desempeñan muy bien su papel, pero aún siendo de lágrima fácil, la conexión con el espectador no se da y el público permanece incólumne sin haber sido tocado; con una  sensación de cansancio y desconcierto. Seguramente, dado el carácter de la propuesta, la experiencia ha de ser distinta en cada función. 

La situación de la que parte La forma que se despliega es un buen gancho dramático, pues en principio no se comprenden las implicaciones del reclamo entre la pareja por no haberle tomado fotos al hijo en los últimos tiempos. Un hecho tan concreto y trivial va cobrando volumen a medida que adquiere significados. A la exposición de la problemática la acompañan dos personajes aleatorios que comparten un par de anécdotas personales -que no llevan a ningún lado- y comentarios respecto a la situación de los protagonistas. Insisten en la gravedad, cuestionan si mienten, y le hablan al público una y otra vez. Pareciera que reflejan las inquietudes de la obra de teatro en sí, sus cuestionamientos conceptuales, un espejo convexo de los otros, pero la sensación es demasiado difusa y su intervención se convierte en una fuga de la tensión dramática. 

La forma narrativa a la que se recurre en esta propuesta es una combinación de pocos diálogos y largas explicaciones al público de lo que le pasa a cada personaje. El público es usado por la pareja como un intermediario a través del cual buscan descifrar sus sentimientos,  exponer al otro, lanzar al mar un mensaje de auxilio. El formato termina siendo una sesión terapéutica; una terapia de pareja donde el público es el sicoanalista lacaniano, que sólo escucha y nada aporta. La propuesta teatral pierde entonces  cualquier intento de novedad. 

Llama la atención la limpieza y el minimalismo del espacio y el trazo escénico. La blanquísima caja gigante en la que los personajes deambulan: sólo un sillón, dos sillas y una mesa sobre la que se encuentra una caja de zapatos donde guardan su secreto. A lo largo de la obra se enriquece con la aparición de una rama de árbol seca y la caída de cientos de clavos negros. Metáforas de este paisaje desolador que esta pareja crea y en el  cual vive. 

La forma que se despliega, el dolor puesto fríamente en el escenario. 

11 de septiembre

“Incendios” en “Bosques”

La tetralogía La sangre de las promesas del autor Wajdi Mouawad ha causado gran revuelo en nuestros escenarios. La búsqueda de los orígenes como una necesidad humana, el descubrimiento de  los ancestros para recuperar y  liberarse del pasado; y el  romper la cadena de promesas incumplidas y reconocer el presente, ha tocado los corazones de muchos. En la ciudad de México se han presentado tres obras y dos de ellas están actualmente en cartelera: Incendios en el Foro Shakespeare de viernes a domingo y los martes Bosques en el Teatro Benito Juárez. 

Mouawad, radicado en Montreal desde muy joven, aborda la tragedia lindando con el melodrama y da dimensiones universales a sus problemáticas. En Incendios, la chispa que prende el fuego es, como en Antígona, un muerto reciente que no encuentra descanso: Nawal, en su testamento, deja un mandato a sus hijos gemelos: han de buscar a su padre, que creían muerto y a un hermano cuya existencia ignoraban, para entregarles una carta. La búsqueda se realiza en Líbano, lugar de origen del autor, y los hermanos se transportan al pasado de su madre para descubrir realidades dolorosísimas. Verdades que llevan a temas como el incesto, igual que en la tragedia de Edipo. 
En Bosques también hay incesto, crimen, persecución e historias casi fantásticas. Es el viaje de una joven, llamada Lobo, hacia los antepasados de su madre para romper la cadena de odios y promesas a medias. Un paleontólogo es la que la convence; compañero de viaje el cual también tiene misterios familiares que resolver. 
El árbol genealógico y la estructura dramática de Bosques es la más compleja e Incendios la más emotiva. En Incendios dos hermanos descubren los por qués de su madre desde que tenía quince años hasta su actualidad.  Bosques se desarrolla en el presente, durante las dos guerras mundiales y  la guerra francoprusiana de 1870.

La propuesta de Mouawad, dirigidas ambas obras con excelencia por Hugo Arrevillaga, es rica en recursos dramáticos.  Juega con el tiempo más allá del flash back cinematográfico. Escénicamente se da la simultaneidad, la narración y el diálogo, la lectura de cartas y el cambio inmediato de espacios. Vamos, venimos, nos trasladamos libremente sin el rigor lineal del tiempo y  nos dejamos llevar por esta búsqueda de nuestra esencia. Mouawad encuentra sentidos en un pasado personal capaz de transformar y cambiar la visión del presente; sentimiento  profundo para un migrante que vivió el terror de la guerra y tuvo que desarraigarse de su país y su cultura natal desde niño. Nosotros también somos un país de migrantes. Nawal es la mujer de cualquier país en guerra, humillada, violada e inseminada por el enemigo. Lobo, cualquier joven que carga con su vida la muerte de su madre. 

El espacio escénico y la iluminación, diseñadas por Atenea Chávez y Auda Caraza son sintéticos y, con pocos elementos, dan la ambientación y la ubicación necesaria. La madera es la materia fundamental. En Incendios una pasarela, una mesa o una barca, se  transforman en los múltiples espacios donde sucede la acción. Bosques sucede en un ruedo con un entarimado para ubicar al público y un escenario circular de cuyos límites salen y entran  mesas bancas o sillas. 

Karina Gidi es la actriz que interpreta a la madre en Incendios y lo hace de una manera sorprendente. Su capacidad emotiva y de transmitir el dolor consigue sensibilizar al público presente. No necesita de grandes movimientos  ni marcados gestos; la energía que genera es suficiente para compartir su realidad a los demás.  Concepción Márquez y Pedro Mira la acompañan en esta travesía y también participan en la obra de Bosques junto con Úrsula Pruneda, Rebeca Trejo y Alejandro Reza, entre otros, cuyo trabajo es eficaz.
La Secretaría del Cultura del DF, La Compañía Tapioca Inn, el Fonca y Mueca Presenta, son los productores de estas dos obras y el año que entra Hugo Arrevillaga concluirá la tetralogía con la puesta en escena de Cielos.

Incendios y Bosques son de gran calidad que pueden ser vistas no por mucho tiempo más. Tanto la emotividad a flote (a veces en exceso) como la audacia dramatúrgica y de dirección, son aspectos que permiten tener una experiencia teatral muy recomendable. 
18: Zen

El espíritu de la acción y el estatismo, el silencio y la palabra, lo lleno y lo vacío, nos impregna de un especial estado anímico en la obra de teatro Zen que se presenta en el Foro de la Compañía Cartaphilus Teatro, Tenis 88. 


A partir del movimiento, el grupo de teatro, crea y maneja su energía. El director Luis Ibar y su compañía, que dirige junto con Alma Bernal, parten del entrenamiento físico y la capacidad del cuerpo para expresar emociones. Las palabras lo atraviesan y se integran en un discurso visual y musical. El trabajo actoral es preciso y en armonía con el resto de los elementos. 


La filosofía Zen es la base de la puesta en escena y utilizan el movimiento corporal para desarrollarla. Sus conceptos tienen que ver con la naturalidad, la sinceridad, el obstáculo del ego para “estar” y el deseo de recobrar la visión positiva ante la vida.  El Tai chi como concentrador y manipulador de la energía o el movimiento ritual de las manos como medio de expresión, nos van llevando a través de este cosmos más allá del pensamiento. 

Aciertan en la forma de trabajo donde la narrativa no es anecdótica sino situacional, o como fotografías en movimiento. Pero la simplicidad de esta filosofía a veces se confunde con lo básico de la propuesta en su sentido estructural y de contenidos.  El exceso de los números  coreográficos -muy bien diseñados por Alma Bernal-, tal vez influyan en eso, y también la estructura dramatúrgica basada en bloques que vuelve un tanto rígido el desarrollo. En un bloque muy largo, por ejemplo, conjuntaron las historias dolorosas de cada uno de los siete actores; aunque sorprendía su espontaneidad y su capacidad para transmitir su emoción. En otro bloque, la expresividad de un rostro oculto tras una gasa; aunque era interesante el misterio que encerraban aquellos gestos apenas insinuados.  Y otro bloque más para manifestar, alegría, salto y baile. La selección musical, tan importante en esta obra, fue de lo menos afortunado por estar llena de lugares comunes,  predominantemente en inglés y muy comercial.

En la obra de teatro Zen, se visualiza el principio de la contemplación desde diferentes ángulos. Los actores/personajes interrogan o se dirigen directamente al público. Se convierten en observadores de los que realizan algún número, manteniendo una actitud activa, en paz y volcada en el otro.  El director propone al conejo como el observador mayor y aprovecha el espacio escénico lateral, que forma y no forma parte de la escena, para que ahí esté el otro, mirando, testificando, identificándose con el espectador que también observa. Es ese otro espacio desde donde hay que saltar para atravesar el espejo y seguir a Alicia, interpretada con belleza por Carmen Baqué, para arribar a ese mundo más allá de nuestra realidad tangible.

El escenario principal está rodeado de una pintura en blanco y negro a la manera oriental, diseñada por el artista plástico Héctor Falcón. El foro es pequeño y la cercanía con el espectador brutal. Marcada aún más con esos ojos fijos clavados en cada uno de nosotros. Los actores se relacionan con el público directamente o crean una cuarta pared para concentrarse en su universo.

De los números que más nos maravilló fue el baile con abanicos de Mariana Boido  estremeciéndonos en silencio, la ceremonia del té en aquel fantástico paisaje otoñal o el estático final de aquellos todos convertidos en conejos detrás de una Alicia dormida, de regreso del espejo. Las siete  máscaras de conejo fueron diseñadas con ingenio por el también artista plástico  Fabián Garcilita. 
La Compañía Cartaphilus Teatro es una compañía independiente con más de quince años de historia que, junto con su escuela de actuación, incursionan por caminos teatrales contemporáneos y propositivos. Su espectáculo Zen de reciente estreno, es una propuesta arriesgada con  recursos surrealistas y momentos mágicos que nos llenan de alegría. 

25: Gotas de agua sobre piedras calientes
Una mirada feroz sobre el juego del poder en las relaciones humanas, nos hacer reír al ser tratadas de manera fársica por el cineasta Rainer Werner Fassbinder en su primera obra de teatro Gotas de agua sobre piedras calientes (1965), que nunca llevó a la escena ni a la pantalla. En 1999 la dirigió el cineasta François Ozon y varios han sido ya los montajes. 

En México se estrena por primera vez  en el Teatro el Galeón bajo la dirección de Martín Acosta y las actuaciones de Laura Almela, Tomás Rojas, Ricardo Polanco e Inés de Tavira y actualmente están en temporada en el Foro Shakespeare lunes y martes. 

En Gotas de agua sobre piedras calientes las relaciones de pareja son callejones sin salida. Rutas equívocas para encontrar el amor. Fassbinder desarrolla la indiferencia por los sentimientos del otro, el sometimiento, el egoísmo y la confusión de identidad como los ingredientes principales de esta imposibilidad. Su forma es cruda, descarnada, pero el tono es de comedia, deslizándose intempestivamente hacia la farsa y con una gran influencia del expresionismo alemán de la época. 

En un primer momento Leopold lleva a su casa a un joven de veinte años con intenciones de seducirlo. Hablan y beben desenfadadamente. Leopold parece un lobo de mar en el tema y Franz, sin dejar de fumar, apenas le cuenta del compromiso que tiene con su novia Ana. Después de seis meses nos encontramos con una relación sadomasoquista entre Leopold y Franz, donde Franz ha llegado a un nivel altísimo de sumisión y Leopold se ha vuelto en un dictador tal, que invita  a la risa. El último momento  es ya la ridiculización de las relaciones, en donde Leopold domina a Franz, a Ana y a su exesposa que ha traído de vuelta a su casa. El realismo está roto y la explosión de momentos expresionistas,  llenos de absurdos y ridiculizaciones.

Es llamativa esta forma en que Gotas de agua sobre piedras calientes trata las situaciones y cómo se complementan con la propuesta de dirección de Martín Acosta que incluye imágenes oníricas -como el torso desnudo de una joven en el baño, el de una mujer saliendo de una consola o aspirando la casa; o la estética retro de los sesenta en el vestuario de Mario Marín del Río; o  la escenografía de Jorge Ballina –ubicada en los sesenta- que  cual modifica la perspectiva, la proporción y el equilibrio que da la horizontalidad.

Las interpretaciones del espacio son múltiples al igual que el aderezo onírico. El problema radica en la forma en que el director lo resuelve, pues tanto la imagen como el trazo escénico se siente sumamente forzado. Se descubre al director  colocando los momentos, las imágenes; buscando la mejor pose, tal o cual movimiento o tal o cual figura. Se ve el marcaje de las circunstancias donde los personajes han de reír o sentarse con los botas sobre el sillón o emerger de un cuarto a medio hundirse. Una bici está ahí porque simplemente es una bella imagen  y sale porque sí.  
Tomás Rojas, como Leopold y Laura Almela como su exmujer, sobresalen en su trabajo actoral. Difícil el personaje de Leopold, pero el actor logra la verosimilitud en sus cambios anímicos, su furor neurótico y la relajación y contención del movimiento. Ricardo Polanco e Inés de Tavira consiguen la naturalidad, aunque  requieren de mayor organicidad en su abordaje.

La primera obra de teatro de Fassbinder, contiene la fuerza dramática que caracterizó toda su producción. Comparte la derrota existencial que subyace en sus películas y su visión crítica de las relaciones. En su película La ley del más fuerte de  1974, perfeccionó el planteamiento de esta problemática y fue duramente criticado por grupos de homosexuales que pensaban que daba una mala imagen de ellos, sin darse cuenta de los alcances que el autor daba a las relaciones de poder más allá de cualquier definición sexual. 

Gotas de agua sobre piedras calientes es un espejo vibrante de la vida de Fassbinder; un grito angustioso de su realidad. Un texto todavía inmaduro en su resolución (desigual, intempestivo, arrítmico) pero con una fuerza, que junto con el montaje de Martín Acosta, logran transmitir.
