2 de octubre

Segunda temporada Teatro UNAM

Con Civilización del dramaturgo mexicano Luis Enrique Gutiérrez y El dragón dorado del joven autor alemán Roland Schimmelpfennig, estrenadas en agosto, dio inicio la segunda temporada del 2011 de la Dirección de Teatro de la UNAM que concluirá a fines de noviembre. Completan la programación, el estreno de  La tempestad de William Shakespeare el pasado 24 de septiembre en el Teatro Juan Ruiz de Alarcón; la obra Tartufo que se presenta desde abril en el carro de comedias y el Festival de Teatro Universitario con lo que cerrará el año.


Civilización  es entre todas, la puesta en escena mejor confeccionada, tanto en su dramaturgia como en la dirección de Alberto Lomnitz; a pesar de que el texto de  Schimmelpfennig resalta en originalidad y contemporaneidad.  La tempestad, obra clásica de valor innegable, es dirigida en esta ocasión por Salvador Garcini y protagonizada por Ignacio López Tarso. La puesta en escena consigue el tono de comedia que propone el autor -y que difícilmente se rescata en los múltiples montajes realizados-, pero no logra crear la magia que propician los seres fantásticos de la obra, ni mantener un ritmo para atrapar al espectador. La traducción y adaptación de Alfredo Mitchel peca de minimizar lo poético (sólo en fragmentos de Próspero lo conserva) y priorizar las escenas de personajes secundarios que sólo hacen reír y aderezan la subtrama. 


Civilización, que se presenta en el Foro Sor Juana, utiliza un humor ácido para criticar sin escrúpulos el sistema de corrupción que vivimos en nuestro país. A través de dos personajes de alto rango: un político que pretende ser gobernador y un empresario obsesionado por construir un superedificio en el primer cuadro de la ciudad, expresan sin recato diferentes maneras de que ambos salgan beneficiados del proyecto: distorsionando diagnósticos, ocultando información, comprando personas, haciendo favores siempre a cambio de algo… La ausencia de moral y la naturalidad con que se asumen todos estos arreglos y que dan por sentado que la comunidad, la nación o la ley social es lo de menos, es escandaloso para el espectador pero no para los que lo protagonizan y es, este hecho, el mayor acierto de la obra: por un lado nos reímos del cinismo y del individualismo, de ver cómo el concepto de servidor público ya no existe  en nuestro país, pero en el planteamiento nunca hay una autocrítica,  ni del personaje ni del actor. Héctor Bonilla, el empresario, Juan Carlos Vives su antagonista y Mauricio Isaac, como el ingeniero que camina por la cuerda floja, resaltan en la calidad de sus actuaciones, en su verosimilitud y en su frescura. Son guiados por la mano hábil de Alberto Lomnitz que, con trazo escénico ágil y sencillo y una estética kitch, diseñada por Edyta Rzewuska, consigue una sugerente obra de teatro. 

El dragón dorado, que da funciones en el Teatro Santa Catarina, también maneja el humor pero llevándolo a la farsa. Schimmelpfennig utiliza diferentes recursos dramáticos para mostrar una caótica cocina de un restaurant japonés atendido por migrantes que parecieran ilegales: resuelve en ese espacio las historias de los cocineros y meseros que ocurren en otros lugares; mezcla los tiempos y los espacios; utiliza la narración intercalándola con el diálogo. El hilo conductor y la situación raya en el absurdo: un chico no aguanta el dolor de muelas y sus compañeros  tratan de ayudarlo mientras trabajan. Daniel Gimenez Cacho, el director, propone un espacio escénico superajustado, donde a los personajes, - como en la obra de Veronese, Mujeres que soñaron caballos – se les dificulta en demasía circular. Desgraciadamente Gimenez Cacho intenta subrayar la farsa y traer otros recursos dramáticos, como le había sucedido hace cuatro años en este mismo teatro, que empobrecen la obra. Su idea de cambiar el sexo a los personajes crea una distancia, ridiculiza a los actores, deforma y hace olvidar lo que los personajes dicen, lo que a los personajes les está pasando. Los personajes masculinos son interpretados débilmente por actrices, y los actores resuelven amaneradamente a los personajes femeninos a pesar de ser actores de primera línea.  La forma parece ser más  importante que el contenido. 

En La tempestad,  Salvador Garcini resuelve con cuerdas y diversos elementos de  barco, un espacio multifuncional, diseñado por Eloise Kazan y con el vestuario de Edyta Rzewuska. Visualmente es atractivo, pero el trazo escénico es un tanto torpe y básico. Ignacio López Tarso mantiene su presencia escénica, aunque sus antagonistas caen en la grandilocuencia -Gerardo Taracena en el papel de Calibán-, o la opacidad de Luis Couturier como el bondadoso Gonzalo. Resalta el trabajo vivaz de Violeta Sarmiento interpretando un espíritu del aire: Ariel.

Tartufo, farsa clásica de Moliere, alegra cada sábado, única en horario matutino, la esplanada de Cultisur. El público reunido, suelta las carcajadas por las situaciones cómicas que plantea la obra y que dirigida por Carlos Corona, cumplen su función de divertir y criticar.

9 de octubre: Segundo Festival por la Justicia Social
Toda mujer tiene derecho a una vida libre de violencia es el subtítulo y el contenido de este Segundo Festival por la Justicia Social organizado por  la compañía Teatro en la piel de los otros y la Coordinación de Difusión y Promoción cultural de la Delegación de Iztapalapa del 2 al 16 de octubre. 


Diez obras de teatro de diferente formato pero con una misma inquietud: La injusticia en el trato social hacia las mujeres. 

La obra de teatro ¡Corre!, proveniente de Ecuador, que se presentó el día de la inauguración  del Festival, en la Sala Quetzalcóatl en Iztapalapa, muestra el testimonio –vuelto teatro- de una mujer migrante que, después de una violación multitudinaria, busca huir, correr, encontrar una salida… pero nunca olvidar. Su cuestionamiento está inmerso en la contradicción de sentimientos generada por el germen que yace en sus entrañas. Maternidad potencial impregnada de dolor. (Frente a esta situación, sólo los panistas pueden creer que el aborto es un crimen y merece la cárcel). Charo Francés, cofundadora del grupo Malayerba es la autora y directora de esta puesta en escena interpretada por Alexandra Almeida, a la que le contaron la historia.  Con movimientos y frases reiterativas vamos adivinando la realidad que está viviendo Matilde. Gestos de resistencia, preguntas interiores y  testigos vivos se combinan con el desdoblamiento que hace la actriz en otra mujer que la describe, habla de ella en tercera persona, nos da pistas y competa acontecimientos. 

El hogar o el lugar donde los secretos están muy bien guardados es otra propuesta escénica dirigida por David Psalmon, que se presentará el 12 y el 15 de octubre en El Casetón (18 hs.) y la Sala Quetzalcóatl (19 hs.), respectivamente. La Compañía Teatro sin paredes ha llevado esta obra a varios espacios con muy buenos resultados pues es una obra que no sólo presenta una problemática de violencia de género sino que de manera interactiva con los espectadores, busca posibles soluciones.  El Teatro Forum, como lo plantea Augusto Boal, es una herramienta poderosa de liberación y sirve como detonador de acción y de conducta en los que participan. En El hogar o el lugar donde los secretos están muy bien guardados, los actores -Felipe Madrigal, Beatriz Luna y Víctor Maraña,  entre otros-, presentan una problemática y posteriormente la repiten pero, en esta segunda ocasión, el público puede interrumpir, comentar, participar en la escena y proponer formas de resolución. David Psalmon, quien trabajó varios años cerca de Boal, lleva desde el 2000, junto con su Compañía realizando eficazmente el proyecto Teatro Forum como una manera de ligar el teatro con el compromiso social y colocarlo en el centro de la acción política. 

El Segundo Festival por la Justicia Social se clausura en la Sala Quetzalcóatl el domingo 16 a las 6, con la obra Juana’s Soul o la insignificancia de llamarse Juana, con la actuación de Vanessa Bauche y la dirección de Abraham Tari. Teatro cabaret, surgido hace un par de años en el Teatro Bar el Vicio, donde la autora y actriz cuenta y canta la historia de una mujer que llega, tras una recaída, a una tribuna de la AAA  -Apasionados Aferrados Anónimos-, a contar cómo siempre ha sido una” incontinente pasional”. Habla de las Juanas célebres como Juana La Loca, Juana de Asbaje, Juana de Arco y Juana Gallo, entre otras; y a través del humor testificamos la búsqueda de identidad histórica de la mujer.

Teatro en la piel de los otros, encabezado por Adriana Bautista y Adolfo Matías, ofrece con este Festival la oportunidad de convertir al teatro  en un accionador de conciencias. Trae a la vida a las mujeres asesinadas; invita a reflexionar, a reír, a jugar y reconocer a tantos casos anónimos para darles nombre. Permite constatar que la violencia física y moral, es brutal hacia las mujeres. Pero también, no estaría de más, observar cómo en pleno siglo XXI, las mujeres en todos los ámbitos, -en particular el cultural- viven en un sistema misógino que mantiene esa desigualdad de género ancestral del  que aparenta haberse librado. 
16 de octubre: La expulsión

Un grupo de humanistas como la Compañía de Jesús, son desterrados de la Nueva España en 1767 por órdenes del rey Carlos III, con lo que la monarquía absolutista española se impone sobre el universalismo de Roma. 

La expulsión, obra de teatro escrita por José Ramón Enríquez y dirigida por Luis de Tavira, aborda este hecho histórico y lo enriquece con la vivencia escénica. El ejercicio de poder, el racismo, la violencia y la represión, son problemáticas que acontecieron a los jesuitas en ese periodo histórico. Muestran nítidamente la mentalidad del siglo XVIII, pero que nos remite inmediatamente a nuestro presente. 

En la primera parte de La expulsión,  la corte española discute, expone y decide la expulsión de los jesuitas no sólo de la Nueva España sino también de todas sus colonias. El autor ubica el eje de la historia de la Compañía de Jesús en un joven que hace sus votos en Tepoztlán, recorre varias regiones del país y vive el destierro. Junto con dos pensadores y educadores fundamentales de este grupo religioso, Francisco Javier Clavijero y Francisco Javier Alegre, José Ignacio se traslada a Europa. Estos humanistas contribuyen a modificar la visión que se tenía de los indígenas y visualizan un nuevo concepto de mexicanidad.  El periplo de José Ignacio continúa en Rusia -cuando el Papa  decide suprimir a la Compañía de Jesús del orden católico-  y cierra nuevamente en México en 1828 cuando muere. Este periodo de medio siglo que contiene la obra, es acompañado por la vida de las monjas en el Convento de Santa Catarina de Puebla y un coro que, a la manera de coro griego, representa el decir de los jesuitas.


Luis de Tavira y José Ramón Enríquez, convocados por Enrique González Torres, S.J. vuelven los ojos a sus orígenes y recrean el viaje exterior e interior de la Compañía de Jesús para reflejar una época, una ideología y un sistema político que vive el tránsito de ser colonia a ser un país “independiente”. A lo largo de la obra los personajes van cobrando importancia y nos adentramos poco a poco en sus inquietudes, preocupaciones y sus  conflictos en la toma decisiones. Los vemos como grupo pero, en el recorrido se nos descubren como seres humanos. Emilio Echeverría, Miguel Flores, Blanca Guerra, José María de Tavira y Antonio Rojas son algunos de los actores que participan en esta puesta en escena junto con el tenor Evanivaldo Correa y el Ensamble coral. 


La escenografía, diseñada por Jesús Hernández, consiste en un gran espacio gris aluminio que, con un mínimo de objetos representativos de la época, nos ubican en los trece lugares  donde sucede la historia. Desde España, hasta Italia; desde Tepotztlán hasta Veracruz. Algún mueble, un aditamento y hasta un telón pintado, reflejan la sacristía, el noviciado, la biblioteca, el Paraninfo, entre muchos otros. Philippe Amand dimensiona el espacio a través de la iluminación. 

Con módulos, escaleras, gradas y paneles, la dirección escénica juega con los niveles, la perspectiva y la profundidad. Los personajes, y su relación con el espacio, crean el movimiento visual, proporcionando imágenes que, con un mínimo de acción, impacta a la vista. 


La expulsión, cuyo estreno se realizó en el Teatro Jiménez Rueda y se presentará en diferentes partes de la República, aborda un fragmento de nuestra historia poco conocido y vuelve evidente un sistema de poder donde predomina el autoritarismo. Un pasado que a través del teatro adquiere una actualidad que nos lleva a la reflexión. 

22 de octubre: Festival Internacional Cervantino (I)

La Flauta mágica, dirigida por Peter Brook y la obra de teatro El tío Vania, interpretada por la Compañía de San Petesburgo Maly Drama Theatre, fueron de las propuestas teatrales más sobresalientes en las primeras semanas del 39 Festival Internacional Cervantino. 

Peter Brook (Londres 1925), con sesenta y cinco años de haber estrenado su primera obra teatral, se despide de los escenarios con esta ópera de Mozart.  La Flauta mágica, en versión de Brook, es una historia de amor que brilla por su sencillez, síntesis y el llamado a la imaginación del espectador a través de la vivencia del actor. Su propuesta escénica, que revolucionó el teatro occidental en la segunda mitad del siglo XX, posibilita el uso del menor número de elementos para expresar el mayor número de espacios, situaciones y emociones. La energía en el escenario mueve montañas.

En la Flauta mágica, con sólo unos juncos, se crean diversos lugares: el bosque, la cueva o el templo de Sarastro. No hay orquesta sino sólo un piano y su intérprete sobre el escenario. El protagonista, Tamino, no necesita tener en su mano un retrato tangible de Pamina para  enamorarse de ella a primera vista; ni Papageno, su compañero de aventuras, cubrirse de plumas como lo indica el libreto.  El actor, en su cuerpo y en su mente experimenta la ficción y  con la magia del teatro la vuelve real.  

La precisión y relajación de los personajes en sus movimientos y en sus formas verbales, quitan a la ópera de todo acartonamiento y la vuelven más teatro. No impostan la voz y se vuelven grandilocuentes; no   manotean o permanecen rígidos al cantar sus áreas. Todo ocurre en un fluir suave y sonoro con chispazos de humor y buen gusto. Como señala Brook en su libro La puerta abierta, “Cada palabra contiene, en sí misma y en los silencios que la preceden y la siguen, todo un entramado tácito de energías entre los personajes”.

La adaptación hecha por Brook, el pianista Franck Krawczyk y Marie-Hélene Estienne, dota al libreto del compositor austriaco de un ritmo ágil y de cierta ingenuidad adolescente. Lo despoja de su oscuridad barroca y lo convierte en una comedia que, a ratos, llega incluso a provocar la carcajada. 

Si Mozart en su tiempo se rebeló contra las rígidas normas musicales que gobernaban el género, Peter Brook con esta versión de La Flauta mágica se salta las reglas escénicas de la tradición operística de nuestros tiempos.

En el caso de El Tío Vania de Antón Chéjov dirigida por Lev Dodin (1944), las convenciones teatrales se mantienen con un virtuosismo actoral sorprendente. La capacidad de la compañía Maly Drama Theatre, de transmitir todos aquellos subtextos que Chéjov maneja al contar una historia en donde no suceden grandes acontecimientos, nos ofrecen una riqueza de dobles intenciones, miedos y anhelos ocultos,   conflictos existenciales que progresivamente se manifiestan y amores que avasallan cuando menos se los esperan. 

El Tío Vania es una obra sin muchos movimientos, con una mesa, unas cuantas sillas y un constante decir sin decir. Sólo con la técnica actoral de Stanislavski -que esta compañía fundada en 1983 maneja con rigor-,  ha sido posible transmitir la fuerza emotiva oculta que tienen las obras de Chéjov, pues en su tiempo El tío Vania bajo  la dirección de Nemirovich-Dánchenko, por ejemplo, no fue bien recibida.   

El Tío Vania de Dodin es difícil de asimilar por la importancia que tiene lo implícito en la palabra y la dificultad de la traducción  simultánea en pantalla; pero  la propuesta escenográfica de David Borovsky que maneja dos niveles de un granero para ubicarnos en la finca familiar, colabora con su atractivo visual para acercar a estos personajes que a lo largo de la obra nos van develando su alma.
30 de octubre: Festival Cervantino (II)

Con Noches islámicas, la Compañía Nacional de Teatro y el Festival Cervantino rinden homenaje al autor Héctor Mendoza, imprescindible director y formador de actores, fallecido el pasado mes de diciembre. La obra, parte de un cuento de Las mil y una noches y el autor elige el estilo del teatro de enredos del Siglo de Oro Español. A veces en verso, a  veces cercano al lenguaje actual; pero siempre manteniendo el laberinto de historias simultáneas, de pruebas morales a los personajes, de cambios de personalidad y de historias de amor inconclusas.

Noches islámicas, estrenada en 1982 bajo la dirección del autor, ahora es dirigida por José Caballero, alumno de Mendoza en los setenta, con actores de primera línea de la Compañía Nacional como Roberto Soto, Mariana Gajá, Rodrigo Vázquez, Renata Ramos y Arturo Reyes, entre otros. 

José Caballero es hábil en el movimiento escénico y consigue organizar este difícil entramado jugando con la profundidad del escenario para resolver la simultaneidad. Transitan en primer plano, una situación erótica sucede en las medianías del espacio y en un lateral discuten acaloradamente. La abstracción del espacio, diseñado e iluminado magistralmente por Alejandro Luna, juega con los claroscuros de las paredes, con  proyecciones al fondo para ubicar los espacios exteriores o delimitando un muro con luz para hacernos sentir dentro de una habitación.  


La historia está situada en Bagdad en el año 787 y son Rodrigo Mendoza en la música y  Tolita y María Figueroa en el vestuario los que colorean el ambiente   arabesco requerido.

Noches islámicas es una puesta en escena divertida, ágil, y estéticamente atractiva que nos lleva a múltiples lugares  a través de nuestra imaginación, sin necesidad de grandes aditamentos escénicos.

De igual manera, la obra  La pequeña habitación al final de la escalera de la canadiense Carole Fréchette que se estrenó en el FIC, apuesta por la  recreación de la situación dramática a través de la visualización en el imaginario del espectador. En este caso es el personaje que describe lo que ve, lo que siente y lo que hace el que nos ubica física, anecdótica y emocionalmente, en un espacio igualmente simbólico. Karina Gidi, en el papel de Gracia, la protagonista, nos transporta con profundidad a todos estos estadios y nos hace vibrar junto con ella. Dialoga con su madre, su esposo, la mucama o su hermana, los cuales son interpretados con verdad por Verónica Langer, Carlos Corona, Gabriela Pérez Negrete y Aileen Hurtado. La autora parte del cuento de Barba azul de Perrault trasladándola a una situación contemporánea donde una mujer recién casada va a habitar la casa inmensa de su marido millonario. Pone en juego valores como la libertad, el dolor, la prohibición, el amor filial y la búsqueda de uno mismo. 

La puesta en escena de La pequeña habitación al final de la escalera es un trabajo donde aflora la sensibilidad y belleza en la sencillez. La guitarra sutil de Raúl Zambrano acompaña y cobija cada una de las escenas. La escenografía de Jorge Ballina, apenas una plataforma, crea canales que, iluminados, nos sugieren los espacios. La plataforma mágica  metafóricamente se vuelve un laberinto, una puerta o una habitación. La iluminación de Víctor Zapatero ambienta y acota magníficamente; crea atmósferas; nos centra o nos abre la visión.  

Mauricio García Lozano es el director de esta puesta en escena y el que conjunta con excelencia todos los elementos. La obra está dotada de ritmo, de tensión dramática, de silencio, de tiempo suspendido, de mística… de ilusión. 

Sita,  del Teatro Kalipatos de Guanajuato, es la tercera obra mexicana que se presentó en Guanajuato en el Festival. Una propuesta experimental creada por Eugenia Cano, mexicana y Elizabeth de Roza, de Singapur. Por medio del teatro del cuerpo, del rito y el performance, abordan diferentes modelos de mujer.

Este domingo concluye exitosamente el 39 Festival Internacional Cervantino en el que pudimos ver atractivas propuestas escénicas pero dentro de una raquítica oferta teatral. El Festival opta por una programación donde el 75% es musical y aproximadamente la oferta teatral apenas cubre el 8%.
