11 de diciembre

La Orestiada entre narcos

Las tragedias griegas conservan una impresionante actualidad. Los sentimientos, las emociones y el comportamiento de los personajes se constatan tan universales, más allá de la anécdota. El contexto es diferente, pero las pasiones las mismas. Aún cuando la tragedia exacerbe y condense las situaciones, las pasiones son identificables: la venganza, la traición y la lucha de poder, entre muchas otras. La trilogía La Orestiada de Esquilo es un caso verificable de esta similitud de realidades y Emmanuel Morales, adaptador y director, encuentra el mundo del narcotráfico como el ideal para desarrollar la historia. 


El espectáculo que se presenta en los exteriores de la Casa del Lago es atractivo por su propuesta escénica y espacial. Sucede en cuatro lugares distintos y la acompaña un grupo musical que da color y la aterriza en nuestro México con música original de Hernán romo y Mario Castelló.  Esperamos frente a unas rejas tras las que transitan hombres armados y encapuchados; son los zetas que reciben la noticia del regreso triunfal de su jefe: el capo mayor: Agamenón. El ambiente es tenso, intimidatorio; algunos del público son cateados, otros increpados verbalmente y otros más seducidos por las mujeres despampanantes que los acompañan. Todos estamos dentro; involucrados. 

En la parte posterior de la Casa del Lago se celebra la fiesta que recibe a Agamenón después de haber derrotado al cártel de Troya. Es dinámico el movimiento y la acción de la primera obra de esta Tetralogía (la cuarta se perdió), aunque imprecisa la muerte del poderoso, el detonador del drama. Los espectadores participamos del acontecimiento donde, frente al lago, los músicos amenizan con música norteña y actores y público bailan en la pista. Durante el festejo, en las escaleras y pasillos superiores, sucede la tragedia: Clitemnestra, en complicidad con Egisto, asesinan a Agamenón y a Casandra, botín  de guerra. Desgraciadamente, tanto en este fragmento de la narco Orestiada, como en los subsiguientes, las actuaciones dejan mucho que desear. Los gritos y las exageraciones opacan la emoción, las intenciones, los matices; la proyección de voz en espacios exteriores requiere de entrenamiento. Los actores enronquecen y poco transmiten, pero los espectadores pueden seguir la historia cargando su silla y disfrutando el hecho escénico. 


Las Coéforas, segunda obra de La Orestiada, sucede en otro costado de la Casa. En el entierro de Agamenón se llora sobre su féretro y en los alrededores Orestes observa. Elektra clama venganza y su hermano Orestes se debate en su cumplimiento. Las escaleras fueron lugares muy eficaces donde los hermanos compartieran su dolor, discutieran y se indignaran; el interior de la casa iluminada por un precioso cancel de cristal, embellecía el momento.  

Las Euménides  de Esquilo sucede en el Templo de Apolo, en Delfos y Emmanuel Morales aprovecha aquí la insólita construcción griega para ubicar la defensa de Apolo para proteger a Orestes de ser castigado por haber cumplido su mandato. La obra  aprovecha el debate “filosófico” entre las Erinias que exigen el castigo a Orestes por haber matado a su madre y la protección de Apolo, para poner a Atenea como la principal negociadora que con su poder político beneficia a los narcos a cambio del perdón de Orestes.

La Orestiada confirma su contemporaneidad en esta adaptación dentro de la enriquecedora Sexta Muestra de las Artes Escénicas que organiza la Secretaría de Cultura del Gobierno del DF y nos invita a participar en un hecho escénico en espacios sugerentes como es La Casa del Lago y sus alrededores. 

18 de diciembre: Afectos colaterales

Con un título sugerente, se estrenó esta semana la obra de Carlos Nóhpal en el Trolebús escénico del Parque México, donde mezcla la poesía, el diálogo y las narraciones de los personajes sobre sí mismos y el otro. Afectos colaterales es la relación de una pareja durante un trayecto en tren; su encuentro no es frontal, ni el tipo de amor que entablan, si puede llamarse de alguna manera. Ella viaja con su esposo habitando un compartimento privado y él acepta las visitas de ella en el suyo propio. Somos espías de la privacidad de esta pareja clandestina; de su extraña relación; del pasado que se confiesan; de las dudas que los inundan. El espectador comparte el trayecto y cada uno de nosotros viajamos al lugar que imaginamos. Pero el tiempo no es lineal y el presente no sólo es el viaje. La pareja está en el antes y el después con el punto de partida en movimiento. 

Al igual que en la película de Luna amarga de Polanski ella es incitada por su marido para que busque a un alguien más durante el viaje y es así como ella toca la puerta de un desconocido para iniciar una relación que se antoja complicada. El espacio es explorado desde variadas perspectivas y con buenos resultados, por los actores Paula Comadurán y Luis Maya y los directores Carlos Nóhpal y Marcela Barbarán. En el interior utilizan los extremos para dialogar: uno frente al otro con nosotros en el tránsito por donde circula voz; o están al centro y de espaldas hablándose pero lanzando las palabras a ese espacio habitado por los que los observan. Pintan en el piso y marcan sus cuerpos acurrucados apenas y tocándose la cabeza. Se acuestan viendo al techo. Se cubren  los ojos intentando buscarse. A veces nos dan la espalda y son los otros los que los observan; a veces nos miran a los ojos; a veces intentamos adivinar sus intenciones. Luis Maya con naturalidad y relajación y Paula Comadurán un tanto rígida pero convincente. 

El transcurso de la obra no anecdótica, Carlos Nóphal la divide en seis diagnósticos y un final a través de los cuales vemos, a manera de rompecabezas, la historia de la relación. El tono es nostálgico y desapasionado por lo que a veces se vuelve monocorde: sin contrapuntos, sin cambios repentinos, giros significativos o acciones imprevistas. La obra requería de más brevedad y menos reiteración para causar un mayor impacto y no cansar a los compañeros de viaje. 

Los textos de Afectos colaterales están llenos de una poesía rica de imágenes, de metáforas y formas lingüísticas. Mezcla de palabras y presencia en un espacio constreñido  donde todo se condensa: los espectadores nos observamos entre sí, los personajes nos observan y observan a los otros, pero ellos apenas y se ven sin lograrse decifrar. Los enigmas no se aclaran y verificamos que los individuos estamos marcados por una interrogante. Al final del viaje Él y Ella desaparecen entre la inmensidad del parque y nosotros nos quedamos solos en el autobús mirándonos a los ojos: ¿a dónde hemos llegado?

La indagación dramatúrgica de Afectos colaterales transita entre el monólogo, la poesía y el intercambio de ideas. Los personajes se hablan desde diferentes sentimientos; se expresan con palabras que el otro escucha o que simplemente son pensadas. Vemos lo que el otro dice y escuchamos lo que el otro no responde. Las formas narrativas enriquecen la puesta en escena y nos llevan a los sentimientos y realidades de dos personajes que se están buscando a sí mismo a través del otro y que lo único que encuentran es la soledad.

   Afectos colaterales, que a principios de año reiniciará el viaje, habla nuevamente de la pareja, pero encuentra formas y particularidades que nos abren caminos y perspectivas desde donde puede ser observada. 

25 de diciembre 2011

Premio Nacional de Dramaturgia a Hugo Salcedo
Hugo Salcedo es de nuestros dramaturgos más premiados, aunque no de los más reconocidos. Sobresale la calidad de su obra y su labor académica universitaria a nivel nacional e internacional. En esta ocasión  su obra  Música de balas recibió el Premio Nacional de Dramaturgia 2011 que otorga la Universidad Autónoma Metropolitana, la Universidad de Guadalajara y el Gobierno del Distrito Federal.


El teatro de Salcedo se caracteriza principalmente por su visión crítica sobre nuestra realidad. La frontera,  los indocumentados, la cultura popular y en este caso, la violencia y  el narcotráfico, son temas en los cuales profundiza y encuentra diversas formas dramáticas para desarrollarlos. No se contenta con una anécdota, una historia de injusticia o una denuncia; busca estructuras diversas para abordarlas. Maneja la tensión, el misterio y la capacidad de transmitirle al espectador indignación, dolor y pocas veces, esperanza. El estado actual de nuestro país no es para menos. 


Música de balas es una obra de 13 escenas en las que el autor expone en cada una de ellas una forma distinta de morir; de ser asesinado,  violentado; de terminar colgado, torturado o en una fosa común. Inicia con el conteo de 29,871 para, uno a uno, superar las treinta mil personas muertas que la Procuraduría General de la República informó en diciembre del 2010 y que hoy sabemos rebasan ya las 50,000. 


La dimensión teatral que sugiere Hugo Salcedo da nombre a los números. Significa con diálogos, pensamientos o descripciones, lo que le sucede a personas que tienen una vida, una circunstancia, una individualidad. El teatro permite entonces ver seres humanos en donde hay estadísticas. Rebasa el teatro periodístico puesto que los acontecimientos no solo se denuncian; el trabajo se enriquece con la ficción, con los juegos dramáticos, con los efectos escénicos. El autor parte de noticias, recortes de periódicos o información de noticieros televisivos y los vuelve teatro. Ya en 1989 su obra de El viaje de los cantores, que obtuvo el Premio Tirso de Molina de España, la escribió a raíz de la noticia en la que se informaba de la muerte de un grupo de hombres mujeres y niños que se quedaron encerrados  en un camión y fueron abandonados en el desierto por el pollero que los iba a cruzar al otro lado. Esta obra, que fue llevada a escena al año siguiente por la Compañía Nacional del INBA, la anteceden otras obras también premiadas a nivel nacional como San Juan de Dios en 1986, Dos a uno y Cumbia en 1987, con temas cotidianos y populares. 


Música de balas, que son habla sin piedad de las muertes violentas relacionadas con el crimen organizado,  investiga también en el formato escrito. Utiliza letras pequeñas o grandes que invaden toda la página; escribe diálogos o largos monólogos; utiliza la letra arial o la courier; incluye fragmentos de corridos o canciones mexicanas; los personajes tienen nombre propio o simplemente son X y Y. A través de estos formatos la lectura se agiliza, se da énfasis y vuelve más dinámico el pasar de las páginas. 


El premio otorgado  este mes en el Teatro Casa de la Paz a la obra de Hugo Salcedo incluye una retribución económica además de la publicación y el montaje de la obra, lo cual hace de los premios el más completo y acorde con el objetivo dramatúrgico: dar vida escénica a las palabras escritas. 

Si bien este año vimos escenificada dentro del Foro Universitario de Puebla el montaje de su obra Noche estrellada sobre el campo de pepinos bajo la dirección de Cristina Flores y que el Centro Cultural Tijuana acaba de publicar; el año entrante, se   publicará en la colección Molinos de viento de la UAM y presenciaremos en el Teatro Casa de la Paz la obra Música de balas de Hugo Salcedo, que seguramente nos emocionará y cuestionará nuestras conciencias. 

