LOS JÓVENES ESTÁN LEYENDO, PERO NO LO QUE DEBIERAN... SABINA BERMAN 

Por Miryam Almanza 

La Feria del Libro que organiza año con año el Instituto Cultural de Aguascalientes, se inauguró con la presencia de una de las mujeres más importantes del ámbito teatral y de la dramaturgia mexicana, la señora Sabina Berman. Mujer sencilla, de gran presencia y trato, nos concedió una breve entrevista antes de comenzar con la conferencia que impartió, la que por cierto tuvo mucho éxito. Éstas fueron sus palabras… 

Maestra Sabina, nos da mucho gusto que esté de nuevo en Aguascalientes… 

Para mí también es un gusto, estuve hace año y medio porque hicieron un concurso de dramaturgia y me hicieron el honor de ponerle mi nombre. Crearon un poster tan bueno de ese evento que todo mundo se lo llevó (risas). 

¿Qué es para usted el formar parte de esta Feria del Libro? 

Ahorita que estamos en una guerra en México, que sentimos que la guerra está invadiendo los lugares de civilidad, más que nunca es importante leer y de eso voy a hablar en unos momentos. 

Maestra, ¿cómo ve a los jóvenes de hoy en día respecto al hábito de la lectura? 

Yo no soy pesimista, a los jóvenes les tengo una envidia retroactiva a los instrumentos de conocimiento que tienen, el internet es un instrumento tan importante, tan revolucionario como lo fue la imprenta, nos da acceso a una biblioteca universal aunque por supuesto ellos ya nacen sabiendo usarla. Yo más bien creo que no están leyendo lo que queremos que lean, están leyendo otras cosas, ellos están haciendo su propia elección y sí creo que tarde o temprano va a desaparecer el libro impreso porque una revolución del conocimiento implica que muchas cosas se pierdan y algunas muy buenas se irán. En general se queda lo útil. Yo creo que nunca han leído tanto los jóvenes como ahora, la pregunta es qué están leyendo, porque no es el libro tradicional, y el internet te da esa posibilidad. Es un medio fabuloso. 

Maestra, por último, ¿cómo ve el papel de la mujer en el teatro? Tanto como actriz como productora, dramaturga, directora… 

Las actrices siempre fueron las primeras mujeres independientes en todas las culturas, creo que en México hay una nueva generación de teatristas donde las mujeres tienen más presencia, ya no es la generación en la que Elena Garro era la única, ya no digamos la generación de Sor Juana, incluso en mi generación éramos dos o tres, ahora abundan las mujeres en el teatro, incluso ya deberían estar en los puestos de poder de la burocracia cultura que eso es lo que no se habla, mientras no estén en esos puestos y en las productoras privadas va a haber un problema de poder con las mujeres. 

SE LE DIO UN TOQUE MODERNO CON UN ESPÍRITU ANTIGUO… ROMÁN REVUELTAS 

Por Julieta Orduña y Miryam Almanza 

Uno de los eventos más anunciado en el mes de septiembre fue el espectáculo de Carmina Burana, con el bailarín argentino Iñaki Urlezaga acompañado del Coro de Xalapa y la Orquesta Sinfónica de Aguascalientes. En entrevista con A Escena tanto el director Román Revueltas como el bailarín Iñaki Urlezaga comentaron sobre el espectáculo a unos instantes de haber finalizado. 

Maestro Román, cuáles son sus comentarios sobre la presentación de hoy… 

Tuvimos un ensayo a las 6:30 pm y el concierto era a las 8:30 pm, no alcanzamos a estar puntuales en la función y terminamos tocando a las nueve como en todos nuestros conciertos. 

¿Y la coordinación que hubo entre la OSA, el ballet y el coro? 

La coreógrafa del grupo me dio algunas indicaciones de los tiempos que tenía que tomar en ciertas partes. Tampoco habíamos tocado con el coro, que por cierto viene de Xalapa. Ni con el coro ni con el cuerpo de ballet habíamos estado. 

Ya se había presentado Carmina Buran en Aguascalientes ¿verdad? 

Sí, es una de las obras de repertorio, aunque no la habíamos presentado con ballet y me pareció una propuesta muy interesante, ya que le añade elementos a la música. Es una propuesta diferente. 

¿Es una mezcla entre lo clásico y lo contemporáneo? 

Así es, hay varias coreografías que se le han hecho a la Carmina y ésta es una de ellas y es muy interesante la propuesta. 

Maestro, ¿ha convivido con Iñaki? ¿lo conocía ya? 

Nos conocimos este día de la función y quizá hasta la próxima vez que venga a Aguascalientes. 

¿y qué le pareció el espectáculo? 

Muy bien, dinámico, coordinado, estético, muy plástico. 

Y para terminar, háblenos acerca de la temporada de la OSA, ¿ya empezó? 

Sí, comenzamos con la Consagración de la primavera , justamente es otro ballet que fue escrito a comienzos del siglo XX. Es nuestra temporada Bicentenario y en cada programa tenemos una obra mexicana, vamos a tocar cuatro obras de compositores de Aguascalientes. 

Por otra parte Iñaki Urlezaga, quien fue ovacionado por el público en la ejecución nos comentó: 

Iñaki, vienes de una gira… 

Sí, estuvimos en el Distrito Federal y en Puebla. 

¿qué te pareció la respuesta del público mexicano? 

Es un público muy afectuoso. De dónde venimos nosotros es muy parecido. 

¿En el 2008 iniciaron las presentaciones de Carmina Burana? 

Si, fue la primera vez. Después se cambió. 

Por el tiempo tan breve del ensayo entre ustedes y la OSA, ¿qué percepción tuviste? 

Tienen una excelente orquesta en Aguascalientes, una calidad divina, el director es muy bueno. Creo que presentamos un muy buen espectáculo. 

Carmina Burana, clásico y a la vez contemporáneo… 

Sí, una Carmina Burana 2010. Se le dio un toque moderno con un espíritu antiguo. 

¿Hacia dónde continúa la gira? 

A Querétaro, Guadalajara, León, Nueva York y de vuelta a Buenos Aires. 

¿Siguen con Carmina Burana? 

No, cambiamos el programa. 

ME SORPRENDIÓ ENORMEMENTE QUE NO HUBIERA GENTE… MARIA LUISA MEDINA

Por Miryam Almanza 

Fotografía de Leticia Romo 

Hace algunas semanas se anunciaba la obra de teatro Íntimas confesiones , de la maestra María Luisa Medina, en el Foro Cultural Tercera Llamada. La intención era presentarla durante varios fines de semana pero lamentablemente la temporada se canceló por falta de público y sólo se hizo una presentación. Tuvimos la oportunidad de platicar brevemente con ella, sobre su visita y los proyectos que tiene en puerta, ya que se mantiene en constante actividad. Recordemos que ya estuvo aquí en Aguascalientes cuando se presentó Tren nocturno a Georgia, pues ella es la autora de ese texto.

En realidad es mi segunda visita a esta ciudad, vine por “Tren nocturno a Georgia” donde tuve el gusto de conocerlas, y ahora vinimos invitados por Jaime Muñoz para montar esta obra mía: Íntimas confesiones. 

En una visita relámpago y en la que nos quedamos con las ganas de verla actuar… 

Pues sí, no quisiera abundar mucho en este tema pero sí me sorprendió enormemente que no hubiera gente. Suspender una función es muy lamentable. Me sorprendió mucho. Jaime nos invitó a venir tres fines de semana y creí que habría un poco más de seguridad en que esos días se llenaría el espacio en donde nos presentaríamos pero no sé qué pasó. Fue algo desagradable tener que suspender la temporada. 

Entonces en definitiva se cancelan los siguientes dos fines de semana… 

Pues sí, imagínate, venimos desde la ciudad de México y damos una función que no se llenó y la segunda de plano se suspendió, entonces no tiene sentido venir los otros dos fines de semana. 

Qué lamentable… 

Así es, creo que faltó más difusión. 

Pero aún así, nos gustaría saber de este trabajo… 

No quisiera hablar de él, me gusta conversar con los periodistas una vez que ya vieron la obra para que sea más enriquecedor. Les agradezco enormemente el interés, me encanta que estés aquí, me gusta mucho su revista, quizá haya otra ocasión. 

Qué le parece si nos cuenta algo de sus planes, ¿qué tiene en puerta? 

Es curioso porque en un fin de semana se presentaron tres obras mías en diferentes lugares de la República Mexicana, al mismo tiempo. Estuvo “Tren nocturno a Georgia” en Querétaro, para variar, porque tengo muchas otras pero ésta les encanta; “Tríptico pasional” se presentó en el foro Contigo América de la ciudad de México, un foro muy prestigiado porque está formado por exiliados uruguayos, que vienen de la guerra sucia, son perseguidos políticos por hacer un teatro de denuncia. Y por último, “Íntimas confesiones” aquí en Aguascalientes. También estoy más metida en lo que es la narrativa, llevo dos novelas publicadas y voy por la tercera. 

¿Algo más que quiera agregar? 

A pesar de todo me llevo una buena impresión, sólo sí quisiera decir que hace falta reforzar la parte de la difusión. Vale la pena venir a Aguascalientes, vale la pena que los que hacemos teatro en la capital también salgamos a provincia donde hay cantidad de grupos y gusto por ir al teatro. Esa parte del marketing falló. 

¿Cuándo cree volver a Aguascalientes? 

No lo sé, no tengo ninguna invitación por lo pronto. Ojalá que sea pronto. 

NUESTRA MISIÓN DENTRO DE LA ESCUELA ES QUE LOS ALUMNOS SE ENTEREN DE LOS TEXTOS CLÁSICOS… OMAR PACHECO

Por Julieta Orduña 

La Escuela de Teatro, Música y Danza Fernando Wagner tiene en su foro la obra de teatro titulada Pequeña historia de horror (y de amor desenfrenado), de la maestra Maruxa Villalta. Después de la función tuvimos la oportunidad de platicar con su director, Omar Pacheco: 

¿Por qué elegiste el texto de Maruxa Vilalta, la conoces? 

Personalmente no, sí sabemos de su trayectoria, veíamos un programa de ella en la televisión y se nos quedó muy grabado un texto de ella, “Una mujer, un hombre y un balazo” y coincidió que encontramos los textos de ella y me gustaron mucho. 

¿Qué fascinación encuentras en su dramaturgia? 

Es su manera franca de desenmascarar a los personajes y de exponer a la sociedad tan desquiciada, tan falta de moral, por eso nos lleva a la risa e incluso reflexionas cuando estas escuchando los textos. 

Háblanos sobre la respuesta del montaje por parte de los alumnos de la escuela Wagner… 

Teníamos un poco de temor, a uno le puede gustar la obra y a otro le puede parecer fuera de tono y fuera de lugar y bueno, parece ser que les gustó mucho, de hecho al texto de Maruxa no se le cambió nada y eso es lo importante, que el público le entienda y que la historia sea contada. 

Ustedes se han dado a la tarea de rescatar textos ya clásicos, hace poco el de Hugo Argüelles, Los cuervos están de luto, o la de Ugo Betti, Pecado en la isla de las cabras … 

Sí, es nuestra misión dentro de la escuela que los alumnos y los jóvenes se enteren de los textos clásicos. Estamos trabajando un Diplomado de Artes Escénicas con una preparatoria de Aguascalientes (El Colegio Casa Blanca), ellos vienen todo un día a clases y toman actuación, ballet, canto, teoría musical, montaje y con respecto a este curso presentaron el semestre pasado Edipo rey y en este año van a preparar La Celestina . Pensamos que hay que enseñar el teatro como la literatura universal, lo cito por etapas, por épocas. 

¿Sería también una forma de captar público joven? 

Sí, en realidad el objetivo del diplomado es ofrecer cultura, un oficio que puedes ocupar no necesariamente frente al escenario, sino detrás de una cámara, saber cómo se edita un audio, cómo se instalan las luces o simplemente instalar una empresa. 

Volviendo a la obra, ¿cuántas funciones va a tener la temporada? 

Siempre está la cosquillita de ver hasta qué punto nos sigue el público pero la idea es que ahorita vamos a estar dando funciones hasta noviembre y después vamos a cortar por la temporada navideña para presentar una pastorela y un montaje musical y regresamos en enero para cumplir las cincuenta representaciones de Pequeña historia… y al mismo tiempo recomenzar la tercera temporada de La isla de las cabras . 

Octubre-Noviembre 

Pequeña historia de horror (y de amor desenfrenado) 

De Maruxa Vilalta 

Dirección de Omar Pacheco 

Escuela de teatro Fernando Wagner 

Av. Ags. Sur No. 1137, Vistas del Sol 

Viernes, 19:00 horas 

Localidades: $50.00 

Adolescentes y adultos

Dramaturga a nivel internacional. Sus piezas de teatro han sido traducidas, publicadas y representadas en diversos países. Ha ganado diez veces el premio de los críticos a la mejor obra del año. 

TENEMOS QUE ENFOCARNOS MUCHO AL PÚBLICO INFANTIL PARA QUE DENTRO DE 20 AÑOS TENGAMOS OCUPADAS LAS BUTACAS DE LOS TEATROS… JOSÉ DOMÍNGUEZ 

Por Julieta Orduña 

Es un orgullo saber que grupos de Aguascalientes son invitados o ganadores en festivales internacionales, es el caso del grupo Tranvía Teatro, dirigido por José Guadalupe Domínguez, que con su obra Escribiendo Don Quijote de la Mancha fue seleccionado para participar en el Festival Internacional de Teatro de la UNESCO en Colombia en septiembre. En entrevista con A Escena y en una de las funciones previas al viaje, el autor, director y actor de esta obra nos comenta su participación: 

¿Ustedes van a representar a México en Colombia? 

Somos tres grupos los que iremos, dos del Distrito Federal y uno de Aguascalientes. En Sudamérica a México lo consideran un hermano, por la fuerza cultural que tiene el mismo país. Nos han tratado muy bien, lo que aquí se me critica mucho por dirigir, escribir y actuar, allá lo ven distinto. 

¿Cuántas funciones darán en el festival? 

Primero vamos a hacer nuestra presentación en el Teatro Santa Martha, que es el teatro sede de la ciudad y después nos mandan a lugares donde hay niños, vamos a tener una función al final en un auditorio donde hay una mina para hijos de mineros. 

Acerca de la selección de las obras ¿El programa contempla todos los géneros y categorías? 

Parce que es una de las pocas ofertas infantiles. Cuando son proyectos internacionales los países mandan sus proyectos más locos y pocas personas los entienden. Esta es una propuesta muy sencilla, dirigida a tres públicos distintos al mismo tiempo. Los niños son muy visuales, ellos van al pastelazo y lo que les dice la historia, a través de la acción los adultos van más al análisis y el sentimiento. El personaje de Rosina, la criada de Miguel de Cervantes se conecta con la gente y en la Muestra Nacional de Teatro Campesino en San Luis Potosí, cada vez que hablaba Rosina el público paraba su actuación con un aplauso. Hicimos una función aquí en el Teatro del Seguro Social para público especial, niños y adultos con capacidades diferentes, eran 65 personas, al momento de hacer la escena “Vamos a Murcia”, invitamos a la gente a participar con nosotros, 50 de estas personas estaban con nosotros arriba del escenario, normalmente buscamos 3 o 4 niños y con eso resolvemos pero en esa función se levantaron casi todos. 

¿Cuántas funciones lleva esta obra? 

Esta es la 46, vamos a cumplir las 50 allá en Colombia, la develación de la placa será aquí en Aguascalientes. 

¿Qué recursos utilizas para tener la atención de los niños? 

Utilizamos recursos cinematográficos para tener a la gente activa y las escenas de Matrix (película) la gente lo goza y lo aplaude y la gente sale diciendo “no sé cuanto duró la obra pero fue un tiempo que invertí en mi mismo, en la recreación del espíritu, algo que normalmente nos hace falta. Estamos tan acostumbrados a que la televisión piense por nosotros que cuando llegamos a un momento como éste, te ríes, te relajas, disfrutas, te metes a una historia ficticia que al final la entiendes completamente, porque es una historia tan sencilla que se ha mantenido viva por más de 400 años. La obra sin querer ser didáctica te enseña mucho. 

¿Cuál es tu opinión acerca de hacer teatro para niños? 

Tenemos que enfocarnos mucho en este tipo de público para que dentro de 20 años tengamos ocupadas las licenciaturas de artes escénicas pero sobre todo las butacas de los teatros. Todos los teatreros tenemos que enfocarnos ávidamente en la formación de público y eso se logra solamente con buen resultado, con entrega total y con cosas creativas, hay que romper los paradigmas de miedos que tiene la gente de ver teatro. 

Escribiendo Don Quijote de la Mancha 

De y dir. José Guadalupe Domínguez 

Grupo Tranvía 

Teatro IMSS 

Septiembre 2010. 

EL AMOR TIENE QUE SER MUY DIVERTIDO, EL SUFRIMIENTO SE LO DEJAMOS A LA TELEVISIÓN… URIEL BRAVO 

Por Julieta Orduña 

Muerto el perro , espectáculo fársico grotesco sobre los devenires, las culpas y las omisiones en el amor de la mujer contemporánea, así lo señala el programa de mano, una obra seleccionada por el Fondo Regional Centro Occidente, se presentó el 8 de septiembre en el Teatro Leal y Romero cumpliendo el recorrido de 9 estados con 32 funciones. Fue un gusto tener en cartelera una obra con contenido de humor negro, farsa en un acto, la cual se desarrolla a partir del asesinato del Lic. Ernesto Arreche, notable abogado, quien aparece una mañana flotando en el lago, ¿fue un asesinato? o ¿se suicidó? Mediante investigaciones salen a relucir tres mujeres, la esposa, la amante y la secretaria. Todas ellas vinculadas con este hombre. “Es una obra que nos llega directamente de Argentina, un proyecto que llega a partir de una beca de la cual hicimos una adaptación. Es una propuesta que habla del amor de la mujer contemporánea y sus vicisitudes, una farsa, algo importante en el montaje es el problema de la misión”, señala el director, Uriel Bravo.

La obra trata de tres mujeres, pero solamente hay una actriz en escena, la cual se desdobla en tres personajes, Julieta Márquez, quien hace una gran exploración psicológica de cada una de estas mujeres tan diferentes en personalidad pero con un común: el amor y deseo hacia un hombre. “Yo como director de teatro de momento no supe en que me metí, una obra que en momentos parece feminista y espero que no sea así, espero que sea una obra complementaria para todos. El amor es un asunto de pareja, de continuidad, de vida, tiene que ser profundo y pasional, vivimos en una sociedad con la necesidad de sobrevivir, la opción del teatro y del arte es la continuidad de la pasión, del deseo de seguir adelante”.

La agrupación teatral Los desesperados tienen una trayectoria de ocho años, sus proyectos tienen que ver con lo social, acerca de las adicciones, la cultura e historia de este país. Un proyecto interesante que esta agrupación comparte es la asociación de grupos: “la idea es terminar con los grupos, no queremos seguir con la continuidad y la lucha de las peleas que se dan entre estos, queremos un conjunto de agrupaciones. En Querétaro se ha logrado esto, nosotros somos una agrupación de tres grupos que respetan su propuesta pero en el momento que nosotros podemos incluir a los demás, ellos llegan con nosotros o nosotros vamos con ellos, esa es la idea, será un proyecto a largo plazo”, reafirma Bravo.

Y siguiendo con la obra: “Llevamos 130 funciones, en estos 32 días hemos recorrido nueve estados y hay de todo, las mujeres de repente se salen, los hombres se enojan pero hay mujeres que se divierten muchísimo, son tres mujeres, tres alternativas provocadas por una misma actriz que nos permiten elegir, por otro lado me gusta tocar el lado grotesco pero el lado también de mucho humor, pienso que el amor tiene que ser muy divertido, el sufrimiento se lo dejamos a la televisión, para nosotros el amor tiene que ser muy divertido”.

Qué importante es la música, y en este montaje, fundamental, dio la pauta para cada escena, ritmo y secuencia de una manera limpia y sincronizada con la historia, esta corrió a cargo de Manuel Puentes. Producción y vestuario de Manuel Gómez. Es así como el espectador se halla frente a sí mismo, mujeres que son invitadas a reflexionar, a reírse y disfrutar de esta magnífica obra, como la vida misma. 

Muerto el perro 

Dir. Uriel Bravo 

Grupo Los desesperados 

Teatro Leal y Romero 

Septiembre 2010. 

HICIMOS MUY BUENA MANCUERNA, LA OBRA SE DIO TAL COMO LA QUERÍAMOS… JORGE ARENAS 

Por Miryam Almanza 

Después de ver el montaje de El gato encerado, tuvimos la oportunidad de conversar con su autor, Jorge Arenas, y con Iván Gómez, actor, para conocer su impresión sobre dicho trabajo. Esto fue lo que conversamos con ellos: 

Jorge, cuál fue tu experiencia al ver aquí montada tu obra… 

Fíjate que fue muy interesante porque afortunadamente me tocó vivir el proceso desde que nació la idea en una plática muy informal. Yo normalmente escribo cuentos, historias, algo de novela corta y me animé a entrarle a una obra de teatro para niños. La propuesta me sonó interesante porque mezcla en manejo de títeres con multimedia y personas en vivo. Comencé a escribir y en un día quedó el boceto, y de ahí el proyecto agarró fuerza muy rápido. El texto es mío pero también me ayudaron otras personas en el desarrollo psicológico de los personajes, revisamos, hicimos algunas adecuaciones y al momento de hacer la creación física del montaje todo se fue dando solito. 

Iván, es todo un show estar allá atrás dando vida a los personajes… 

Es algo divertido y a la vez preocupante porque, en mi caso y creo que también el de los muchachos que están conmigo, que apenas empiezan en esto, es difícil darle vida a los personajes. Todo lo que pasa atrás del teatrino está relacionado con la animación de los títeres, con el empate de la multimedia, con las acciones que cada uno de los personajes hace y además, tenemos que hacerlo de manera tal que los niños no noten que hay personas atrás que están haciendo todo eso. También hay que hacer el empate entre el audio y la imagen para no desvirtuar el montaje. Si el público se asomara atrás del teatrino se daría cuenta que estamos haciendo otra obra de teatro para mostrar el montaje que ellos ven. Y con todo lo que sucede detrás también nosotros nos divertimos porque no todo siempre es igual, cada función es diferente, mágica. Y el hecho de que trabajamos con unos alumnos muy jóvenes en el reparto, que están aprendiendo, también es interesante. 

Jorge, ¿qué ha sido para ti trabajar con la gente de Al Trote? 

Es la primera vez que trabajamos juntos, conocí a José Claro a través de uno de sus alumnos a través de unos trabajos que hicieron para Cinemedia, unos anuncios, y cuando empezamos este proyecto tuvimos la suerte de hacer click, hicimos muy buena mancuerna, la obra se dio tal como la queríamos. Eso ha sido muy bueno porque trabajamos con mucha libertad, con una dinámica muy bonita porque nos hemos entendido muy bien, entendimos la función de cada uno y se dio una muy buena conexión. 

Iván: Eso es muy interesante, cada uno de nosotros ha buscado implementar los elementos que vuelvan más el trabajo en uno de títeres, que salga todo bien, que la imagen y el sonido estén perfectos, respetamos el texto porque aunque está grabado, los muchachos se lo saben de memoria, los dicen, los manejan, los disfrutan. Vamos enriqueciendo la obra. 

Jorge: Ahora que Iván menciona todo eso, quiero hacer un reconocimiento muy especial a la actriz que se aventó a hacer el personaje de Amanda, porque por necesidades de la obra el texto de ella tiene que ser grabado y la actriz, ya en escena, tiene que hacer un playback y eso lo vuelve más difícil todavía, tienen que coincidir los movimientos de la boca con la grabación y eso no es fácil. 

Jorge, ¿seguirás trabajando para los niños? 

Sí, es un público que a mí siempre me ha preocupado, yo llevo un niño adentro, y sí, me interesa mucho seguir trabajando para ellos, de hecho ya estoy trabajando en otro proyecto de teatro con multimedia, del que te soy sincero no recuerdo que alguien más haya trabajando con algo de este tipo. Ojalá que la gente siga viniendo. 

EL ACTOR QUE NO VA A LOS CASTINGS NO LE INTERESA SU CARRERA … RICARDO HERNÁNDEZ 

Por Julieta Orduña 

Hace un mes aproximadamente se impartieron varios talleres y pláticas en el Primer Festival Internacional de Actuación Actuando sin Actuar en el Centro Ecológico Los Cuartos. Una de las clases magistrales fue la del director y empresario Ricardo Hernández de Mx-Castings de México. En entrevista con A Escena comenta el proceso de los castings y con qué frecuencia acuden los actores a ellos.

El festival internacional ha sido todo un acontecimiento, sobre todo por los talleres y la excelencia educativa. En el caso de los castings, ¿el proceso es complejo? ¿cómo se hace la selección del actor o actriz adecuado? 

El proceso de casting es lo más enriquecedor que hay para llegar a ese resultado, a ese fin. Muchas veces nos hemos dado cuenta hasta el final de qué era lo que necesitábamos, en general están escritas en el guión las características físicas de un personaje. Yo busco en los actores esas características pero al final nos quedamos con otras porque en realidad el casting es el camino para darte cuenta de qué es lo que estás buscando. 

Qué pasa si el personaje tiene como características que debe ser rubia, alta, de ojos azules, y resulta que la chica que realmente tiene talento para la interpretación es morena, chaparrita… 

Bueno, hay niveles, cuando definitivamente estás buscando a una güera de ojos azules no se puede cambiar por otras características físicas, tienes un rango y el guión te está pidiendo ese tipo de personaje. Yo me refiero a características menos marcadas, que llegas a un fin gracias al casting como, a la toma de escenas o a la repetición. 

¿Los actores están acostumbrados a ir a los castings y están en contacto con aquellos que se dedican a esta actividad? O se alejan y se promueven solos… 

Todos los actores hacen casting, hasta el actor más famoso va a un casting, a una entrevista, a una lectura. El actor que no va a los castings es porque no le interesa su carrera, porque en realidad necesita hacerlo. El casting también es muy buena práctica para el actor, para desenvolverse. 

Los actores con trayectoria, reconocidos internacionalmente, ¿son considerados en el mismo plano que sus demás compañeros en el momento del casting? 

Generalmente sí, yo creo que hay actrices y actores que ya están en un punto donde llegan a hacer casting pero no de igual forma que los demás, ya es una entrevista con el director o una lectura de guión pero sigue siendo un casting. Ya no es tanto que repita una escena sino que como ya conocemos su trabajo, ya sabemos que es bueno y no es necesario que actúe la escena sino que simplemente nos dé una lectura con alguna intención. 

¿Algún actor de Aguascalientes les ha enviado alguna carpeta o currículum para que lo tomen en cuenta en algún casting? 

No, yo creo que después de esta plática, a los alumnos de Actuando sin actuar les voy a dejar mis datos para que puedan contactarme. 

AGUASCALIENTES FUE DE LOS ESTADOS QUE MÁS PROPUESTAS MANDÓ A LA MUESTRA NACIONAL DE TEATRO… JUAN MANUEL BÁRCENAS 

Por Julieta Orduña 

En una breve entrevista Juan Manuel Bárcenas, director, dramaturgo y promotor teatral, comentó a A Escena su participación en el V Festival de la Diversidad Sexual que se llevó a cabo en días pasados en Zacatecas y en el que participó con la obra Tren nocturno a Georgia . Nos habló además del registro de obras locales para la próxima XXXI Muestra Nacional de Teatro que se realizará en Guadalajara, Jalisco.

Nos tocó abrir el Festival de la Diversidad Sexual en Zacatecas, es la quinta edición, ya antes habían estado algunos de los compañeros como Rafael Paniagua con “Harvey galleta de chocolate” y Marcela Morán con el monólogo de “La huída del girasol”, y ahora en esta edición con “Tren nocturno a Georgia”. Me pareció muy interesante porque había muchas propuestas, tanto de teatro como de pintura, danza, etc. El festival está conformado por grupos artísticos, también se hacen mesas de debate para ir aprobando legalmente propuestas acerca de la discriminación de personas con tendencia sexual distinta. 

¿De quién fue la iniciativa de realizar este festival? 

Fueron dos diputadas quienes hicieron las gestiones para obtener recursos, y quien organiza es un colectivo que se llama Las Hijas de la Luna, con actores, músicos, pintores, etc., todos de Zacatecas. 

¿Cuánto tiempo dura el festival? 

Una semana en el mes de agosto, ésta es la quinta edición que se hace. 

A partir de tu experiencia en este festival, ¿pretenderían iniciar uno similar aquí en Aguascalientes? 

Han existido algunos intentos de hacerlo con obras de teatro como La confesión por ejemplo, o La llaga después de las heridas, se han dado muchas propuestas pero no de una manera formal como para hacer un festival. Lo interesante en Zacatecas es que a través del arte se trata de sensibilizar a la gente porque en algunas ciudades lo hacen de distinta manera como la marcha que se hace en la ciudad de México que es todo luz, color y en Zacatecas es por medio del arte. 

¿Y la respuesta del público? 

Sí responde, nosotros con Tren nocturno tuvimos lleno el espacio, le gustó mucho a la gente, hubo comentarios muy positivos, hubo gente que hasta lloró. Fue una experiencia bonita porque el público se paró a aplaudir, entonces fue buena respuesta. 

Y comparando el espacio del teatro La Puga (Arquitos) con un espacio abierto como en Zacatecas, ¿cómo se adaptó el montaje? 

Teníamos algo de temor por el espacio porque estábamos en un patio muy grande, debíamos tener las condiciones técnicas y la luz adecuada para iniciar. Se había programado el inicio para las ocho de la noche pero a esa hora está todavía muy claro y esa obra depende mucho de las luces y esperamos un poco más a que oscureciera para empezar la función. 

¿Se va a programar otra temporada de Tren nocturno a Georgia ? 

Sí, tenemos planeado otra, aparte la gente la ha pedido y sólo hay que esperar a que algunos de los actores cumplan con compromisos que ya habían establecido para luego realizar otra temporada, quizá para principios del año que entra. 

Sobre la Muestra Nacional de Teatro sabemos que varios grupos de Aguascalientes registraron sus obras a concurso, entre ellos La Secta Minúscula de los Viajeros Frecuentes… 

Sí, las cinco propuestas que se mandaron de Aguascalientes ya están aceptadas: La voz del viento y Tren nocturno a Georgia forman parte de mi grupo, también mandaron los de Vagón Teatro el video de Equivalientes y de El ombligo Teatro La excepción y la regla y La huída del girasol. Lo interesante es que Aguascalientes fue de los estados que más propuestas mandó, a excepción de Baja California Norte y por supuesto el Distrito Federal, pero los demás mandaron uno o dos proyectos. 

¿Hay límite en el número de propuestas a enviar? 

No hay límite, por ejemplo, el DF mando 66 propuestas y hubo estados como Chiapas y Tabasco que no inscribieron ni una sola obra de teatro. 

LOS MEDIOS DE COMUNICACIÓN SON MÁS TESTIFICADORES, NO PRODUCTORES DE ARTE… ANA CECILIA HORNEDO 

Por Miryam Almanza 

Después de ofrecer la conferencia titulada Escepticismo y Revolución Mexicana, Ana Cecilia Hornedo Marín nos concedió unos minutos para platicar con ella, ya que actualmente ella radica en Francia y queríamos que nos compartiera algo de su experiencia por allá. Esto fue lo que nos dijo: 

Ana Cecilia, ¿cómo estás? 

Muy bien, muchas gracias, muy contenta. Espero les haya gustado la reflexión sobre la imagen en el periodo de la Revolución Mexicana. 

En tu conferencia comentabas el momento en que el pueblo se convierte en masa, te pregunto: ¿en qué momento las masas tuvieron acceso al arte? 

Creo que fue después de la Revolución, en los años 30's, y el acceso al arte por parte de las masas comienza con el cine, con la música mexicana, en ese momento el arte estuvo al alcance de todos pero paradójicamente “el todos” se va integrando a esta representación artística como una función dialéctica, el arte llega al pueblo y al mismo tiempo el pueblo es compactado por el arte. 

También mencionabas que en determinado momento el Estado era el que regía las cuestiones artísticas y eran los artistas los que se integraban a él; hoy en día la situación se ha tornado difícil por la falta de apoyos, infraestructura, etc., ¿qué opinas al respecto? 

Creo que el Estado debe ser promotor del arte pero con independencia y aquí con el muralismo lo que sucedió fue que los artistas se sumaron a los propósitos del Estado. Sí, es deber de éste dar apoyos pero dejando ser independientes a los artistas y a la creación. Aquí lo interesante es analizar por qué si en aquellos tiempos los artistas que eran independientes se sumaron al Estado. 

Ahora la relación entre ambos se ha vuelto muy ríspida… 

Creo que actualmente es diferente porque hay otras vías para promover el arte y no es solo el Estado el que puede hacerlo. En los años post-revolucionarios solo era el Estado el que promovía el arte. Ahora es diferente aunque se llega a los extremos, el Estado no apoya el arte, sólo es el mercado el que lo rige; y la creación que va a la vanguardia no va tan ligada a la demanda del mercado. 

Evocando tu trabajo de tesis con el que conseguiste tu licenciatura, en el que hiciste todo un análisis del papel que desempeñó el Instituto Cultural de Aguascalientes hasta 1995, ¿cuál crees que sea la labor no solo de éste sino también de los medios de comunicación en la promoción de lo artístico y cultural? 

Creo que los medios difunden, pero es responsabilidad de nosotros los investigadores hacer nuevas lecturas de lo que es el arte porque el concepto se mueve a través del tiempo, no podemos dar la misma lectura en una época que en otra, y creo que es deber de nosotros que estamos estudiando la manifestación artística el dar a conocer nuestros trabajo, que sería el mismo caso de los artistas. Los medios son más como testificadores, no son productores de arte. 

Para terminar… has vivido en Francia algunos años, en comparación ¿cuál crees que es la situación de México en cuanto a política cultural? 

México por desgracia no tiene un liderazgo en el arte como lo pudiera tener Francia o Europa en general, veo España por ejemplo y ha retomado la enseñanza del español y para ello instaló institutos especiales por todo el mundo. México podría hacer eso pero lamentablemente nuestro país está menos presente en la escena artística internacional. Una cosa que es muy buena es que Francia tiene mucho respeto por el mexicano, no por el régimen en el que vivimos ya que es muy criticado, sino por su gente, los franceses distinguen muy bien entre el régimen, el nivel de corrupción y las personas. 

HA HABIDO VARIAS CABRONAS Y HABRÁ MÁS, PORQUE LA OBRA VA A DURAR MUCHO TIEMPO… RUBÉN LARA 

Por Miryam Almanza 

Por tercera ocasión se presentó en Aguascalientes la obra Por qué los hombres aman a las cabronas, y A Escena tuvo la oportunidad de platicar con su productor, el señor Rubén Lara, sobre el montaje y la nada fácil labor de llevarla a varias ciudades de la República Mexicana. Enseguida sus palabras: 

Señor Rubén, es la tercera ocasión que visita Aguascalientes con esta obra y sigue siendo un éxito… 

Y seguirá con el favor de Dios porque es una obra que revela muchas cosas y es del gusto de la gente. Creo que es una obra muy familiar, veo que llegan los papás con sus hijos, es muy reconfortante para uno ver que viene gente muy joven así como adultos, gente de todos los niveles. Creo que es una obra que a todos les llega. Es una maravilla salir y ver el éxito de la obra, cómo aplauden. 

Del elenco que ha tenido en su obra, ¿con cuál ha disfrutado más trabajar? 

Yo creo que con todos, cada actor y actriz que participa en esta obra le da su personalidad y así será con los que faltan porque ha habido varias cabronas y habrá más porque la obra aún va a durar mucho tiempo. 

¿Tiene otros trabajos en puerta? 

Acabamos de estrenar La ceguera del viento en la ciudad de México, y voy a hacer otra obra llamada No seré feliz pero tengo marido, con Laura Zapata, que esperamos traer aquí en octubre o noviembre. Hay otro montaje llamado Ni santa ni golfa, entre otros proyectos que no aún no hay algo concreto todavía. 

Qué tal su labor como productor, sabemos que no es nada fácil… 

Es como todas las cosas, aprendes a amar lo que te gusta hacer. Yo amo mi carrera de productor porque me encanta comunicar, que la gente venga. Cada vez que hago un proyecto y tiene éxito, es satisfactorio que la gente se divierta independientemente del dinero que puedas ganar. Mi mayor satisfacción es que la gente sale complacida. 

¿Qué piensa usted sobre la competencia en el área de Producción? 

Yo creo que no es competencia, al contrario, qué bueno que hay otros productores porque eso crea diversidad. Yo no podría hacer todo el teatro que se hace en México ni ellos. Cada quien tiene su lugar y cada quien lucha por el tipo de teatro que quieren presentar, en mi caso cuido que sean proyectos que tengan calidad y estén bien hechos, he cuidado mucho mi carrera de productor con proyectos que valen la pena. 

¿Qué le recomendaría a alguien que quiera iniciar en esto? 

Que trabajen mucho, como cualquier cosa en la vida, trabajar mucho y tener mucha paciencia. Los jóvenes se desesperan, creen que en un solo día van a conseguir lo que quieren y no, las metas son a largo plazo. 

¿Cómo ve el teatro en México? 

Pues ahí va, está regular, tenemos algunas mejores temporadas que otras pero ahí estamos luchando todos los productores porque venga la gente al teatro, a pesar de la crisis, de la inseguridad, de todo lo que pasa. El teatro es reconfortante, la gente se pasa dos horas disfrutándolo. Ojalá vengan más al teatro y gracias a Aguascalientes porque hemos venido tres veces y las tres nos ha ido muy bien, esperamos venir muchas más, no sólo con esta obra sino con otras. 

CREO FERVIENTEMENTE QUE EL TEATRO SE ESCRIBE PARA LA INMEDIATEZ… HERNÁN GALINDO 

Por Julieta Orduña 

En los últimos 25 años Hernán Galindo se ha destacado principalmente como director de teatro y dramaturgo , tiene escritas más de 50 obras de teatro y ha dirigido más de 100 puestas en escena en una amplia diversidad de géneros y espectáculos. Ha ganado importantes premios del Instituto Nacional de Bellas Artes y de la UANL y ha sido participante en aperturas de teatros, entidades culturales y educativas, así mismo ha trabajado para importantes firmas en los medios de comunicación y en el ámbito privado. Hoy en día encabeza a una de las más importantes productoras de teatro y espectáculos del país. En el programa radiofónico A Escena lo tuvimos con una entrevista acerca de la dramaturgia nacional: 

Está impartiendo un taller de dramaturgia en el Centro Cultural Los Arquitos… 

Así es, el Instituto de Cultura de Aguascalientes me ha invitado por parte del maestro Juan Manuel Bárcenas a impartir este taller, actualmente soy miembro del Sistema Nacional de Creadores Artísticos y con el apoyo que nos dan se vuelve parte de nuestro compromiso; sin embargo, para mi además es un gusto porque he encontrado gente muy talentosa en los más de 20 integrantes de este taller. 

Hace algunos meses realizamos aquí en Aguascalientes un Primer Encuentro de Dramaturgos y a partir de esto, muchos jóvenes se fueron interesando por este tipo de literatura… 

Sí, me enteré. Una de las cosas trascendentes del taller que ahora estoy dando es que los integrantes son de diferentes procedencias, tenemos maestros de literatura, directores de teatro, algunos compositores musicales, todos ellos son seres muy creativos relacionados con la puesta en escena y creo que todo esto es muy fructífero. 

¿Y cuál es su opinión sobre los trabajos realizados por sus alumnos? 

Con la experiencia que he tenido como maestro de talleres, detecto aquellas personas que tienen talento o inquietud y que si no llegan a ser dramaturgos, podrán ser analistas o críticos de teatro. Sin duda, hay materia para que haya más dramaturgos en Aguascalientes, pero también hay materia para que exista gente preparada y que siga trabajando en esta misión de hacer teatro y de llevar a un público al teatro. 

¿Hacen falta más dramaturgos nacionales? 

Hay una gran explosión de dramaturgos jóvenes, últimamente a partir de los últimos diez y quince años, después de estas generaciones tan importantes como la de Víctor Hugo Rascón Banda, Jesús Dávila, el mismo maestro Vicente Leñero o Emilio Carballido. Se ha dado una influencia muy grande de dramaturgia joven. Yo creo que lo que más bien se necesita es tener conciencia de escribir un buen teatro, un teatro con identidad, un teatro que nos hable al menos del México de hoy, un teatro que sea reflejo de nuestra vida diaria para conocernos mejor. 

Y de esta manera los estudiantes harán un teatro que nos identifique, no solo una adaptación de texto… 

Exactamente, que es muy común que los directores enamorados de muchos textos de otros países, es muy válido que pongan por ejemplo teatro alemán pero lo que no hay que olvidar es que esa puesta en escena va por un público mexicano, entonces hay que ver si realmente ese montaje tiene algo que decirnos a nosotros y si puede ser trascendente. Creo fervientemente que el teatro se escribe para la inmediatez y eso incluye al público en el entorno. Mencionaba en el taller que Shakespeare, Moliere, todos estos grandes dramaturgos escribieron antes que nada un teatro para hablarle a la gente que tenían alrededor, a su país, su ciudad, la maravilla como genios que son es que su teatro se volvió universal por las temáticas que manejaron y de tal manera han brillado por todo el mundo pero principalmente ellos escribían para la gente que tenían alrededor. 

Al término del taller, ¿qué va a pasar con los trabajos de estos alumnos? ¿Habrá algún proyecto editorial quizá? 

Probablemente, con eso hay que tener un poco de cuidado, publicar teatro es diferente al resto de la literatura, el teatro casi siempre necesita primero llevarlo a escena para pulirlo, yo siempre divido estas dos facetas, dramaturgia es mientras el texto dramático este escrito, una vez que pase al escenario se convierte en teatro. El teatro es una literatura de transformación, el teatro se escribe para un ejercicio vivo en el escenario y una vez que se experimenta en el escenario podemos saber qué cosas debemos quitar y qué cosas debemos dejar y qué cosas debemos enriquecer y entonces ya merecerá una publicación. Cuando la dramaturgia haya cumplido esta función. Por lo pronto, nuestro proyecto es hacer un texto breve, completo, redondo, de aquí al final del taller y sembrar la semilla para que cada integrante tenga un plan maestro para escribir una obra de más amplitud. 

Platíquenos de la obra que tiene en cartelera en Nuevo León, donde participa la actriz Sylvia Pasquel… 

La obra se llama El búcaro azul , es una comedia de humor negro, son tres actores, dos de Nuevo León y Sylvia Pasquel encabezando el reparto. Me dio mucho gusto que se anotara en las críticas porque es una comedia que atrás de la posible superficialidad sí maneja un contenido importante en las relaciones humanas, en la cuestión de la soledad. Tenemos el compromiso con el público de invitarlos a una reflexión, de ampliar sus horizontes, de irse a casa con algo con qué platicar y con qué discutir y no el contar chistes que nos llevan a la vacuidad o al olvido. Creo en la comedia inteligente. Sylvia Pasquel es una estupenda actriz, tanto cómica como para otros géneros, como el de la pieza e incluso trágico, es realmente una muy buena actriz. 

PARA NOSOTROS, ESTAR EN AGUASCALIENTES, ES APOYAR LA IMPORTANTE LABOR DE LOS GRUPOS INDEPENDIENTES… ROBERTO VÁZQUEZ 

Por Miryam Almanza 

Roberto Vázquez, autor, director y actor de la obra La voz del viento, y Olimpia Zárraga, también actriz de ese montaje, estuvieron en Aguascalientes para presentar la versión que han hecho ellos de dicha obra. Tuvimos la oportunidad de conversar con ellos y esto fue lo que nos dijeron: 

Roberto, nuevamente de visita por Aguascalientes… 

Así es, es un verdadero placer poder compartir nuestro trabajo y que gracias al teatro hemos cosechado bastantes amistades por acá, me he encontrado con amigos de la infancia por acá. Aguascalientes se ha vuelto un territorio bastante amigable con nuestro trabajo y con nuestra persona. 

Ahora van a presentar tu versión de La voz del viento, recordemos que Juan Manuel Bárcenas ya presentó la suya… 

Así es, esta es una obra que escribimos entre Olimpia y yo, ella escribió algunas escenas, yo hice otras, y después hice la dramaturgia final tomando en cuenta ambos trabajos. La escribí hace ya bastantes años, justamente una vez aquí en Aguascalientes la ensayamos y le pedí a Juan Manuel Bárcenas que la viera, ahí conoció él el texto. Nosotros terminamos de montarla y comenzamos a dar funciones. Después fue cuando me enteré que Juan había tomado el texto y lo había llevado a escena y como él no había visto nuestro trabajo ni nosotros el de él fue muy “padre”. Su propuesta nos pareció muy interesante, tanto la lectura que hizo de la obra como la actuación de su reparto. 

Ahora, estamos nosotros aquí por dos razones, una es ser parte de esto que es Tercera Llamada y que mejor que con esta obra que para nosotros representa tanto desde que Juan la tomó. Nosotros vamos a tener la develación de las 100 representaciones, Juan tuvo la de cincuenta, y al sumar todas estas experiencias de alguna u otra forma contribuimos a lo que creemos que es el objetivo principal de La voz del viento, ser un acto de denuncia frente a los feminicidios y contra nuestras compañeras, las mujeres. 

Olimpia, es la primera vez que presentan su versión en Aguascalientes, ¿dónde más han estado con estas funciones? 

No la hemos presentado en otros países pero sí al interior de la República Mexicana, hemos estado en diversos encuentros de teatro, especialmente en el Distrito Federal. 

¿Cuál ha sido la experiencia, la reacción del público? 

Ha sido muy diversa, sobre todo en las primeras ocasiones que la presentamos. Las mujeres nos agradecían mucho la forma en que nosotros llevamos esa temática al escenario, por la simbología y porque no nada más se hablaba de un aspecto de la mujer, sino de la importancia de serlo y lo que significa como dadoras de vida, que protegen y dan cariño a los demás, toda esta violencia que se da y que a veces es muy sutil, cómo la relación de pareja a veces se vuelve muy pesada, como una gran carga o cadena que traen consigo y de qué manera puede una mujer liberarse de ese yugo, y no con la idea de ser la protagonista, ella o el hombre, sino de ser complemento. 

Para que haya violencia se necesitan dos… 

Así es, se necesita una víctima y un represor y la idea es que llevemos una relación de manera cordial, equitativa. En la actualidad, el hecho de ser mujer no debe implicar el nacer con una cruz en la frente, marcada por la violencia que ejerce el varón. 

Roberto, ¿qué diferencia crees que haya entre tu versión y la de Juan Manuel? 

En ambas versiones la respuesta del público ha sido muy favorable. Nosotros hemos apostado más por la simbología, la abstracción, por el mundo onírico, llevo a los personajes a un plano irreal, y lo que Juan hizo fue aterrizarlo completamente, por ejemplo: en la escena donde el personaje de él la invita a ella a bailar y después la viola, la escena de Juan Manuel es más explícita: un tipo que saca a la chica a bailar, se escucha música norteña, una balada suave; y esa misma escena nosotros la recreamos como si fuera un sueño, o más bien dicho, una pesadilla. Ese es el punto que hace distintas a ambas versiones. Lo curioso es que el texto es el mismo y la respuesta del público siempre ha sido muy favorable. Cuando Juan me invitó a ver su propuesta me gustó muchísimo, también el trabajo de Gal Dorado y de Rodrigo Pérez. Le comentaba a Olimpia que pocas veces había recibido yo tantas buenas opiniones, abrazos y felicitaciones por ser el creador de una obra, y eso me sucedió cuando vine acá a ver este texto con la Secta Minúscula de los Viajeros Frecuentes. Eso siempre es muy agradable.

En el caso de nosotros, la obra ha provocado más que una situación emocional o sentimental en el público, que creo es lo que sucede con la versión de Juan, lo que propiciamos al abstraerla más de la realidad es fomentar la parte reflexiva, que finalmente es lo que nos interesa. Por ejemplo, tenemos otra obra con la que develamos las 50 representaciones con el tema de San Salvador Atenco, donde se expidió un decreto expropiatorio para quitarles sus tierras a los campesinos y construir un aeropuerto, de la que por supuesto los afectados no se dejaron y fue lo que ocasionó la agresión de todos ellos por parte del gobierno del estado. Ese tema lo toca nuestra obra, misma que metimos al proceso de liberación de todos los afectados de Atenco, finalmente se dio la liberación hace dos o tres semanas y se cancelaron las órdenes de aprehensión en contra de los que eran perseguidos; y nosotros, para poder estar con todos ellos y compartir su libertad, metimos esa obra en su campaña para dar nuestro granito de arena para la liberación. Nosotros esperamos que algún día La voz del viento cumpla la misma función y podamos guardarla en un cajón como parte de nuestra historia teatral y de la historia de la sociedad, ojalá que eso suceda para que ya no tengamos que hablar de violencia y de maltrato y de violaciones a los derechos humanos. Finalmente el teatro que nosotros hacemos, más que un divertimento, es para crear un espacio de reflexión que mueva conciencias y de pie a hacer cosas, a protestar, a decir ya basta, a detener tanta violencia que se está gestando en nuestra sociedad. Esa es nuestra trinchera. 

Una tarea nada fácil… 

Para nada, pero si no hiciéramos eso yo no entendería otra razón de existir del teatro, para mí el teatro no tendría otra razón de ser. Hacer teatro sólo para entrener, para decirle a la gente que todo está bien, que tenemos el México que nos merecemos y que por eso debemos celebrar el Bicentenario, sería mentirles, sería decirles que todo es maravilloso. Para eso, que mejor prendan la televisión. 

Olimpia, están en Aguascalientes por la develación de las 100 funciones de su obra, ¿qué sigue de aquí? 

Nosotros mantenemos nuestras obras en repertorio además de que estamos por estrenar otra en el Distrito Federal el próximo sábado, El enano que soñó que también era rey, también de Roberto Vázquez, y también ya estamos organizando el XV Encuentro Teatral con la Muerte, y en septiembre comenzamos con los ensayos de nuestra pastorela. 

Entonces tienen actividad el resto del año afortunadamente… 

Roberto: También estamos viendo con Jaime Muñoz, con Juan Manuel y Martín Layune la posibilidad de venir en diciembre con nuestra pastorela, tal vez del 26 al 31 de diciembre. Estamos buscando la manera de dar funciones en un foro, como última instancia, pero nos encantaría poder llevarla a barrios o comunidades como esta semana, que estuvimos dando varias funciones con La represión infantil en las casas de cultura de los municipios, una obra que va a cumplir las 1,500 representaciones, de la que develamos la placa de las 1,300 aquí en Aguascalientes, en el foro de Al Trote, y nos encantó la respuesta del público. Para nosotros las comunidades siempre han sido la esencia de nuestro trabajo, nosotros hacemos teatro en cualquier lugar, incluso en un teatro. Un teatro es un lugar de cámara negra y luces, pues eso siempre ha sido para nosotros la última instancia, todos los demás lugares son el paso obligado para iniciar una temporada, por eso nuestras obras son hechas con esa dinámica, incluso La voz del viento está pensada para montarla en espacios abiertos.

La obra de El enano que soñó que también era rey fue creada por esto de los festejos del Bicentenario, nosotros decimos: ¿qué es lo que tenemos qué celebrar? ¿Independencia? ¿en qué sentido? ¿cuál Revolución? La obra tiene que ver con quien detenta el poder, los que se revelan y lo que eso representa. Finalmente la Revolución como tal para mí es un concepto, no un hecho histórico en concreto, porque como tal no se dio. El planteamiento en la obra es jugar con el concepto porque está tan vivo como Acteal, Atenco, el levantamiento del EZLN, y tantas historias más en las que el concepto de revolución y los personajes de Villa o Zapata están eminentemente presentes en el arraigo cultural. Esa es nuestra propuesta, hablemos de Revolución pero con otro enfoque, no el oficial, porque nos quieren seguir dorando la píldora. 

Roberto, para ti qué significa que la develación por las 100 representaciones de La voz del viento se haga aquí en Aguascalientes… 

Tiene dos significados, dejar testimonio de que nuestro trabajo se está haciendo, es como hacer historia porque en el futuro, si la placa sigue en este lugar, la gente dirá: mira, aquí anduvo Roberto Vázquez. La otra razón de que se haga acá tiene que ver con un fortalecimiento de la amistad y de la actividad teatral. El hecho de que exista un espacio como Tercera Llamada, como Al Trote y todos los demás que vayan surgiendo por las calles de Aguascalientes, es de mucha importancia. Es un espacio independiente con el que puedes hacer lo que se te pegue la gana, y que mantenerlo vivo y activo es de lo más difícil que hay. Poder contribuir con un pequeño granito de arena a eso es para nosotros valorar y darle un voto de confianza a este tipo de espacios que te permiten, de alguna manera, resistir, sobre todo cuando no se cuenta con los apoyos que los creadores deberían tener. Hay creadores que si no existen becas, si no hay apoyos oficiales, hacen nada o hacen muy poco. Este tipo de espacios es lo que hay que impulsar, por eso nuestra presencia, para que eso motive a otros. Y una tercera razón que no por mencionarla al final es la menos importante: gracias al teatro hemos hecho muchas amistades aquí en Aguascalientes, es el estado que más visitamos como grupo y donde más gente de teatro cercana tenemos. Nosotros no conocíamos Aguascalientes como lugar turístico o de la Feria de San Marcos, lo conocimos como un lugar de cultura para ver obras de teatro. Alguna vez llegó Martín Layune a una de las ediciones del encuentro con la muerte para participar con nosotros, ese fue nuestro primer contacto con este Estado. Así fue creciendo la amistad y el contacto con Aguascalientes y de ahí se han dado varias participaciones. 

EN CINCO O SEIS MESES LES DAREMOS NOTICIAS DEL 2DO TALLER INTERNACIONAL “ACTUANDO SIN ACTUAR”… PRISCILA ALBA 

Por Miryam Almanza 

El fin de semana se realizó la clausura del Primer Taller Internacional Actuando sin Actuar, organizado por jóvenes emprendedores, Priscila Alba y Hugo López, quienes calificaron de exitoso el evento. Platicamos con ellos después de la ceremonia y muy emocionados nos dijeron esto: 

Muchachos, cual es la evaluación que hacen de este primer taller… 

Hugo: Qué les podemos decir, fue excelente. 

¿Cumplieron sus expectativas? 

Priscila: Sí, hubo gente que se inscribió sin saber a qué venía y se fue muy contenta de conocer el proceso que un actor lleva para hacer una buena interpretación. 

¿Qué fue lo más pesado, lo más difícil? 

Hugo: Poner todas las ideas en algo tangible, el llevar a cabo todo lo que habíamos pensado fue lo más difícil de este proyecto y creo que de cualquiera. 

¿Y ahora qué viene? 

Priscila: El 2do. Taller Internacional Actuando sin Actuar. 

¿Ya tienen pensado dónde va a ser, qué maestros vienen? 

Priscila: Es una sorpresa, tenemos contempladas algunas de las técnicas que se presentaron en éste y otras diferentes, pero todo es sorpresa. En unos cinco o seis meses les estaremos informando. 

Y los muchachos qué tal, ¿cómo los vieron? 

Hugo: Pocas veces ves grupos tan unidos y tan contentos como ellos, los tres grupos que tuvimos se acoplaron muy bien, míralos, se están despidiendo, están llorando, no se quieren ir. 

¿Habrá oportunidad para ellos en los siguientes talleres? 

Priscila: Por supuesto, ellos tendrán prioridad. Podrán completar sus conocimientos y conocer otras técnicas.

EL MERCADO DE “ACTUANDO SIN ACTUAR” ES GENTE QUE YA TIENE EXPERIENCIA ASÍ COMO LA GENTE QUE ESTÁ COMENZANDO… PRISCILA ALBA Y HUGO LÓPEZ 

Entrevista realizada por Julieta Orduña y Miryam Almanza 

En la primera semana de Agosto se llevará a cabo en Aguascalientes el Primer Festival Internacional de Actuación Actuando sin actuar, que presentará las técnicas de actuación utilizadas por los actores más reconocidos del medio nacional e internacional. A Escena tuvo la oportunidad de conversar con sus organizadores y esto fue lo que nos dijeron: 

Chicos, platíquennos de este magno evento que iniciará el próximo mes… Es una semana intensiva de talleres, vienen profesores de todo el mundo, un profesor de Rusia, Aleksey Burago con la técnica de Michael Chekhov; Jason Hale de Nueva York, con la técnica de Viola Spolin; Sarah Mann con la técnica de Shakespeare in the Open Air; y un maestro de México, Rabindranath Espinosa Alarcón con la técnica de Héctor Azar. Va ser del 1 al 8 de agosto en la Hacienda Los Cuartos, la idea es que se queden hospedados toda la semana pues aparte vamos a tener actividades todas las tardes, actividades extras ya que viene un productor de Televisa México, Miguel Ángel Fox, para hablarnos sobre las series de televisión aquí en México; viene un casting de Ricardo Hernández (Mx Castings de México) en el que los alumnos realizarán un monólogo, aparte el maestro Francisco Cabrera, de aquí de Aguascalientes, estará también para darnos algo de baile. La maestra Adriana Portillo, del CEA Televisa México, también estará para darnos la clase de expresión verbal. Todo esto tiene un costo de $4,500.00 e incluye todo, hospedaje, comidas y todas las clases de la técnica elegida. 

¿A quién están enfocados dichos talleres? ¿A alumnos con experiencia en actuación o a público en general? 

De hecho, el mercado de “Actuando sin Actuar” es tanto la gente que ya tiene experiencia como la gente que está comenzando. Las clases están diseñadas para ambos y ahora sí que dependerá de cada participante qué tanto jugo le saque a cada profesor. En cuanto a los profesores extras que vienen en la tarde, dependerá del estudiante el acercamiento que tenga con ellos, viene un casting y es una buena oportunidad para alguien que estudia teatro el tener un acercamiento con este tipo de personas que manejan el medio en México, desde dejarles sus currículum hasta entrevistarse con ellos para que tengan un buen contacto ya dentro del medio nacional. El requisito es ser mayores de 18 años. 

Cuando finalice el taller internacional, ¿habrá alguna función especial para mostrar lo aprendido? 

Sí, nos vamos a ir al Teatro Víctor Sandoval, va a estar el gobernador del Estado, el director del Instituto Cultural de Aguascalientes, y cada grupo nos va a presentar algo, ya sea una obra o una clase muestra. Todo esto será el sábado 7 de agosto y estará abierto a todo público. 

¿Por qué elegir Aguascalientes para traer este proyecto internacional? Nosotros somos originarios de aquí de Aguascalientes y qué mejor que empezar el Primer Festival Internacional en este estado. La idea es cambiar de sede cada año. Ya tenemos algunas buenas ideas para el segundo festival, quisimos traer a Aguascalientes algo de talla internacional y después llevarlo a varios estados de la República. 

¿Hay algún plan de pago para los interesados? 

Sí, los participantes pueden reservar su lugar pagando $1,000 y lo demás lo pueden pagar hasta el 15 de julio que es cuando cerramos inscripciones, incluso va depender de la demanda que tengamos si se amplía el plazo. Una vez apartando su lugar, el participante tiene la oportunidad de ir pagando como pueda. Hay quienes cada semana nos depositan desde $200 o $300 hasta que liquidan el taller. Tenemos incluso dentro del presupuesto algunas becas del 50% para aquellas personas que demuestren que las necesitan. Lo único que tienen que hacer es mandar su currículum a nuestro correo, contacto@actuandosinactuar.com, junto con una carta en la que explique el porqué necesita una beca, y se les evalúa y entrega una respuesta. 

¿Van a obtener algún documento con valor curricular? 

Por supuesto, se les otorgará un reconocimiento que podrán validar como una materia de su carrera. Los invitamos a visitar nuestra página, www.actuandosinactuar.com , ahí podrán encontrar más información de los profesores, las descripciones de las técnicas que van a dar, y encontrarán también el correo y teléfonos de contacto para cualquier duda o aclaración. 

Muchachos, ¿cómo le hicieron para poder contar con estos maestros? 

Nosotros estudiamos actuación en Londres y Nueva York, y fue a través de nuestra escuela que se dieron los contactos. 

Muchas felicidades por este proyecto. 

TENEMOS LA ENCOMIENDA Y LA NECESIDAD DE QUE “EL DESEO” SEA MUCHO MÁS VIVO... GERARDO DANIEL 

Por Julieta Orduña 

Por tercero ocasión vuelve El deseo , original de Víctor Hugo Rascón Banda, dirección de Marcela Morán y producción de Om Dam Producciones, a cargo de Gerardo Daniel quien, en entrevista con A Escena, comenta el proceso de este montaje que ahora estará en el Foro Tercera Llamada: 

¿Inicias con la tercera temporada? 

Sí, vamos estar en el Foro Tercera Llamada del 15 de julio al 22 de agosto, de jueves a sábados, en el foro “Háblame con los ojos”. 

Se adaptó la obra a un espacio más pequeño después de estar en el Teatro Morelos… 

Sí, aquí lo bueno es que la energía se comprime muchísimo y eso hace más delicado el trabajo porque al tener un espacio más pequeño, la energía debe ser mucho más moderada y a la vez lo convierte en algo muy fuerte, es como una olla de presión. 

¿Y por qué le apuestas tú, como productor, a reponer El Deseo ? 

Me sorprende cómo la gente se conmueve y me llama la atención cómo en las dos temporadas anteriores, de cuatro días cada temporada y con poca difusión, fue el boca a boca lo que hizo que la gente acudiera y las funciones estuvieran casi llenas. Uno como actor siente la conexión con el público. Cuando me plantee montar “El Deseo” desde la producción, me gustó la idea porque habla sobre el miedo que nos da una pérdida y todo lo que provoca al perder a alguien a quien amas. En el caso del personaje de Susana, es una postura muy vulnerable, porque es una etapa complicada de la mujer. Ella tiene 55 años y siente que está perdiendo cosas de su vida como el deseo, y no es lo banal y la atracción sexual sino desde lo que implica sentirse amada. 

¿Cuál será el cambio en esta nueva temporada? 

Mira, lo más delicioso del remontaje es hablar de “El Deseo” a través de los cambios que como elenco tenemos, es decir, sorprenden los cambios internos que hemos tenido a lo largo de un año. La experiencia de vida con el abordaje de un personaje ya construido es como reencontrarse con un amigo, con una pareja y ver los cambios que hay. 

¿Y tu relación actoral con la protagonista en los ensayos? 

Este reencuentro ha sido demasiado caliente, en el sentido de lo que está pasando en los ensayos, la vulnerabilidad con la que nos estamos topando y el momento que es muy delicado a nivel social. El reencuentro está siendo fuertísimo y provocativo, por lo tanto, tenemos la encomienda y la necesidad de que “El Deseo” sea mucho más vivo. 

¿Pretenden llegar a las 50 funciones? 

Sí, en este momento la obra tiene 16 funciones y pretendemos llegar a las 50. Esta vez el cupo es limitado, serán 70 personas por función. 

¿Sería la última producción de Om Dam este año? 

Vienen dos proyectos más, uno para octubre y otro para diciembre.

Obra: Querido Diego, te abraza Quiela… ANA BERTHA CRUCES 

Ahora en A Escena: 

Entrevistas en audio!

Utiliza el reproductor para escuchar la entrevista.

PARECIERA QUE PARA SENTIR MÁS HAY QUE CERRAR LOS OJOS; ASÍ OYES MEJOR, OLFATEAS MEJOR… PABLO MORENO

Por Miryam Almanza y Zenaido Muñoz 

Hace algunos días estuvo de visita en Aguascalientes el grupo de teatro Carlos Ancira, de Puebla; y su director, Pablo Moreno conversó con A Escena sobre la presentación que él y su grupo hicieron de la obra La casa de los deseos, trabajo que expone cómo sería la experiencia de vivir en un circo sin el sentido de la vista. 

Pablo, cómo se sienten después de haber trabajado para la gente de Aguascalientes… 

Muy bien, estuvo maratónico pero fue “padre”. 

Es un esfuerzo sobrehumano el que hacen ustedes porque trabajan el doble para dar a entender todo el concepto de su obra a la gente que sí ve… 

Sí, nosotros lo hacemos así. Pareciera que cuando la gente cierra los ojos como que percibe más, pero la verdad es que nosotros la pasamos como si ellos la estuvieran viendo. Tal vez los sonidos, la información y todo hiciera parecer que la trabajas diferente pero no es así. ¡Claro! La energía del teatro es muy diferente a la cotidiana sin embargo, trabajamos lo mismo que lo que cualquiera de nosotros trabaja en otra obra. Pareciera que para sentir más hay que cerrar los ojos, oyes mejor, olfateas mejor. Por ejemplo, al llegar aquí y usar la vista, no percibes los aromas, en cambio, si cierras los ojos sabes que huele a palomitas, aserrín, a león, a cirquero (risas). Parece mentira pero cuando cierras los ojos comienzas a utilizar más tus otros sentidos. 

Maricarmen, en tu caso, como persona con ceguera, ¿Cuánto tiempo tienes participando con ellos y cómo te has sentido? 

Pablo me invitó desde hace tres años más o menos. Justo cuando comenzaban con la obra la vi, en aquel entonces yo era débil visual, ahora ya soy ciega, y nunca pensé que yo iba a participar. Ha sido una experiencia maravillosa. Yo lo hago muy feliz porque además es parte de la concientización que hay que hacer para que la gente entienda a otras personas como yo. Por eso es que con mucho gusto estoy aquí. 

Y para el resto del reparto ¿Qué ha sido el convivir con gente que es débil visual o completamente ciega, además de la gente que sí ve? 

Malabarista: Hace diez años que yo entré a “La Casa de los deseos” y mi primer viaje fue aquí a Aguascalientes, y ahora que regreso tengo una emotividad increíble. Trabajar con gente ciega es una experiencia maravillosa. Nosotros creemos que la función la hace la gente, no nosotros, porque si ustedes vieran lo que está pasando depende muchísimo del público lo que nosotros tenemos que hacer. Ellos hacen la función, nos hacen reír, nos hacen llorar, pareciera que es al revés porque nosotros tenemos que estar al pendiente de todos ellos. Es muy gozoso, se disfruta mucho como actriz porque nunca tienes la posibilidad de tener contacto con la gente ya que ellos están siempre en la cuarta pared y aquí los puedes tocar. Es más vivencial. 

Pablo, ¿A qué otras ciudades van? 

Tenemos once años ya con esto y prácticamente hemos visto toda la República Mexicana, centro y Sudamérica, Europa, Taiwán, Israel, Estados Unidos, y la verdad es que siempre ha sido muy interesante y enriquecedor para nosotros. Tenemos próximamente una gira por la zona centro, Puebla, Tlaxcala, Distrito Federal, Estado de México, Oaxaca, Guerrero, Hidalgo, estamos amarrando más fechas. Queremos animar a la Lic. Martha para que nos vuelva a invitar (risas). Estamos bien contentos, hace ya diez años que venimos a Aguascalientes, cuando la obra estaba recién estrenada, por lo que es muy grato para nosotros estar otra vez aquí. La gente que acudió a esta función fue muy cálida, aunque un poco difícil porque estaban muy “participativos” y eso nos costó el control ya que estaban algo distraídos y no nos dejaban trabajar. Algo así nos sucedió en Monterrey pero con gente ciega, porque hacíamos algo en el escenario y la gente aplaudía inmediatamente, y aún sin haber hecho nada, comenzaban a aplaudir otra vez y no nos dejaban trabajar, nos interrumpían. Aquí en Aguascalientes, en especial en esta función, la gente estuvo “muuuuuy participativa” (risas). 

¿El grupo lo formaron cuando todavía vivía el maestro Carlos Ancira? 

No, él ya había fallecido. Él fue mi maestro, y cuando murió recién estaba yo integrando el grupo con unos amigos. El primer montaje que hicimos fue “El Quijote” con títeres. En 1990 fundamos el grupo y seis meses antes el maestro ya había muerto de cáncer de pulmón. Recuerdo que estaba muy contento porque después de una operación nos enseñó su cicatriz y decía que ya iba saliendo de eso, pero seguía fumando. Le quitaron un nódulo del pulmón y después falleció. Después hablé con mis compañeros y les dije que me encantaría que el grupo llevara el nombre del maestro y así fue. Carina Dupré nos invitó después a participar en el programa llamado “Operación Arcoiris”, dirigido a niños con cáncer en etapa terminal, el que ahora se llama “Sonreissste”, y eso también va para el maestro. 

Muchachos, muchas gracias por la entrevista. 

TRATAMOS DE APOYAR TODOS LOS TRABAJOS LOCALES PERO TAMBIÉN NECESITAMOS ESTE TIPO DE INICIATIVAS… MARTHA MEDINA

Por Miryam Almanza 

Después de la función de La casa de los deseos, también tuvimos la oportunidad de platicar con la licenciada Martha Medina, titular del Programa de Desarrollo Cultural para la Atención de Públicos Específicos, quien se encargó de traer al grupo Carlos Ancira a Aguascalientes… 

Así es, aquí trabajamos de manera bipartita, es decir, Instituto Cultural de Aguascalientes-CONACULTA, y por parte de estos últimos nos proporcionaron un directorio en donde vienen este tipo de trabajos, trabajos especializados, profesionales. A nosotros nos interesó traer “La casa de los deseos” para sensibilizar sobre todo a la gente de teatro para que hagan este tipo de montajes. Por supuesto, nosotros tratamos de apoyar todos los trabajos locales pero también necesitamos de este tipo de iniciativas, que nos parecen muy buenas y que han dado muy buen resultado como en las tres presentaciones que se dieron el día de hoy. 

¿Este trabajo se dio también en coordinación con el DIF? 

Así es, nosotros nos enlazamos con la gente del DIF porque ellos trabajan con este tipo de público, tienen un directorio con los datos de diferentes asociaciones especializadas. 

Ustedes, ¿Qué otros proyectos tienen en puerta? 

Ahorita tenemos cerrados ya diez proyectos para públicos específicos o con discapacidad. Todavía está pendiente Art21, arte accesible para público con síndrome de Down; sigue vigente el pabellón del arte que ofrece arte-terapia para público con discapacidad intelectual y motriz, y seguimos trabajando con el CRIT Aguascalientes, con Desarrollo Familiar y Casa DIF, Casa Club y muchas instancias más con las que estamos llevando a cabo este tipo de proyectos. 

Imagino que tú, como persona, debes sentir que tienes una labor excepcional en este trabajo… 

Sí, la verdad es una satisfacción ver que la gente se lleva el aprendizaje que podemos poner en práctica, especialmente los valores ya que perdemos un poco la sensibilidad. Es nuestra labor acercar a este tipo de públicos especiales a socializar con el público en general. 

Martha, mucha felicidades. 

QUEREMOS RECORDARLE A LA SOCIEDAD CUÁLES SON NUESTRAS RAÍCES… KARLA MUÑOZ

Por Miryam Almanza 

Dentro del programa cultural que promueve el ISSSTE por toda la República Mexicana, hay un montaje llamado Camino hacia la libertad, el Bicentenario, dirigido por Alejandro Medina. Ellos hicieron una presentación especial en nuestra ciudad y conversamos con parte del reparto de este magnífico trabajo, mezcla de música, baile, canto y hasta una que otra chispa de comedia. 

Muchachos, cómo están… 

Actor: Muy bien, muchas gracias. Muy contentos por este público tan maravilloso. 

Platíquennos de este proyecto, cómo surge… 

Karla Muñoz: Nosotros venimos de la Ciudad de México y el proyecto nace a raíz de los festejos del Bicentenario. Queremos recordarle a la sociedad cuáles son nuestras raíces, cuál fue el proceso de la Independencia y el proceso de la Revolución, porque en realidad no se conoce, sabemos del resultado de cada movimiento pero no el proceso, y creemos que es importante recordar a todas esas personas que nos llevaron a lo que somos hoy. 

¿Cuánto tiempo tienen trabajando el proyecto? 

Actores: Desde el año pasado iniciamos con la investigación acerca de toda la historia de estos dos periodos de la historia de México, y a principios de este año comenzó el montaje y las funciones. 

¿Lo presentarán todo este año? 

Actores: Sí, y tal vez hasta el próximo. 

¿Cómo es que se dio el contacto con el ISSSTE para sus presentaciones? 

Actores: Alejandro Medina ya tiene mucho tiempo trabajando con ellos, les hemos llevado muchas cosas como leyendas mexicanas, teatro clásico, teatro infantil, y de ahí es que nace esto del Bicentenario. 

¿Cuál ha sido su experiencia al trabajar con él? 

Actores: Alejandro tiene muchos años produciendo, tiene mucha experiencia, para nosotros es un placer trabajar con él en una gira que pinta muy bien, ya tenemos fechas por todo el país ya que conoce muy bien el mercado pues se dedica tanto a la comedia y al teatro infantil como a este tipo de teatro, pues ya conoce muy bien. Es un placer trabajar con él, es gente que sabe moverse, sabe hacia dónde va. Además hacemos muy buen equipo, nos llevamos muy bien, nos dice lo que quiere y nosotros lo hacemos. Congeniamos muy bien. Nos da mucha libertad en este tipo de trabajo. 

¿Cómo vieron la respuesta del público? En especial de los niños… 

Actores: Fue maravilloso, la energía que se sintió aquí en el teatro fue enriquecedora para nosotros, creo que vivieron la historia y eso para nosotros, como actores, nos enriquece muchísimo porque el proceso de creación de un personaje es llevar a un ser humano a escena y que el público lo entienda como tal entonces la reacción fue muy buena. 

Karla Muñoz: Aparte, es difícil que los pequeños estén tan atentos a la historia cuando son cosas que ellos no tienen mucha idea y sin embargo; estuvieron muy atentos, se reían con los chistes que dijimos en escena, les llamó la atención el baile, imagino que les dejamos mucho a la reflexión y esperamos que se hayan ido con una idea enriquecedora de lo que es nuestra tradición mexicana. 

Actores: Como actor, es un reto atrapar a ese tipo público porque son muy dispersos, entonces es un compromiso mayor porque les estamos transmitiendo parte de la historia de México y podemos caer en el aburrimiento. Si no está bien contada o no está la esencia o la verdad en el escenario pues se pierde la atención. Se siente cuando están atentos, en silencio, expectantes. Eso es una satisfacción para nosotros. 

Llama la atención que es un montaje en el que mezclan danza, canto, actuación, para hacerlo más atractivo, un espectáculo más completo… 

Karla Muñoz: Esa es otra de las cosas que tiene el señor Alejandro Medina, que no sólo trabajamos actores con él sino también bailarines, cantantes, músicos; es un grupo amplio y al mismo tiempo interdisciplinario, busca que seamos personas completas en el sentido artístico. 

Para terminar, qué otras ciudades van a visitar… 

Actores: Viene Colima, Tlaxcala, Querétaro, son varias y por todo el año. Cada vez salen más. 

Muchas felicidades para ustedes muchachos, y lleven un saludo y una felicitación también a su director de parte del público de Aguascalientes. 

LA OBRA SE DESARROLLA EN ESTADOS UNIDOS Y NO EN MÉXICO PORQUE EN ESTE PAÍS UN JUICIO DE ESTA NATURALEZA NO PROCEDE… MARÍA LUISA MEDINA

Por Sylvia Ríos y Julieta Orduña 

Fotografía Miryam Almanza 

Las diferencias sexuales, la no tolerancia, el abuso de los medios, la justicia, todo esto y más son algunos detonantes que se involucran en la obra Tren nocturno a Georgia , de María Luisa Medina, dirección de Juan Manuel Bárcenas. En entrevista con A Escena, autora y director nos dan sus opiniones acerca de este montaje que llamó la atención del público de Aguascalientes.

Una propuesta contemporánea maestra, ¿Qué quiso decirle al público? 

En realidad uno como creativo no siempre estamos para decir algo más, esta obra la escribí hace 20 años pasando por una crisis emocional y más bien la escribo para ver mis deseos adquiridos, mis fantasías. Al final de cuentas es una obra que ha resistido veinte años y está escrita desde el fondo de mis entrañas y mi propósito no fue decir algo finalmente nos dice que hay otras formas de ser y hay que respetarlas y convivir con ellas. 

En el fondo veo que es la cuestión de la intimidad, de la naturaleza de cada persona pero que traspasa al ámbito público y ahí rompe el respeto de la no tolerancia y esto está vigente y veo cada personaje muy bien delineado, ¿Cómo vio la función, a los actores? 

En términos generales me gusta, me parece que es una lectura muy interesante por parte de Juan Manuel Bárcenas, resolvió muchas cosas que tenía la obra, en los personajes, la escenografía y el piano. Lo resolvió con intenciones muy al interior de los personajes, con movimientos que apuntan y ayudan. Hay momentos muy logrados por parte de los actores, pero también muchos que no son tan logrados y eso pasa en cualquier puesta en escena, yo creo que con el tiempo van ir saliendo muchas emociones que por los nervios se quedan ahí. 

¿Y qué hay acerca del personaje de la estudiante? 

La obra queda en suspenso, la doctora se va con ella o no. Es un personaje que se redime al final pero que cinco años atrás le da en la torre a la maestra. Es un personaje al que yo amo entrañablemente 

¿Y acerca del vestuario, la obra está situada en la época actual, porque pareciera otra época? 

En realidad la obra está escrita para época actual pero en México uno de los montajes que se hizo, la adaptaron en los años 70, otros en los años 50 pero tienes razón la obra da la sensación que no es en época actual. Aunque en el texto yo no pido una época específica ya es visión del director. Es importante decir por qué la obra se desarrolla en Estados Unidos y no en México, por qué en este país un juicio de esta naturaleza no procede, ya vemos el caso de la niña Paulette, en México la doctora se va de la escuela, le dan su dinero y adiós; en cambio en Estados Unidos sí se han dado juicios de esta naturaleza por eso la desarrollo en ese país. 

¿Y la reacción del público al ver esta obra no sólo aquí en Aguascalientes sino en otros lugares? 

Es muy buena, inclusive se hizo una versión teatro de medianoche y tuvo buena recepción, a la gente le gusta la obra. Yo soy la primera sorprendida porque tengo muchas otras obras y generalmente las que les gusta es ésta, y les dijo “ya cámbienle”. 

Es maravilloso maestra que esté aquí, ya que en ocasiones hay estrenos y la mayoría de las veces no vienen los autores y es sumamente importante que esté el autor viendo su obra… 

Para mí fue muy enriquecedor y emocionante que Juan Manuel me mandara un correo y me dijera que había la posibilidad de que yo viniera y estar aquí esta noche es un deleite infinito 

POR LO MENOS, CUANDO SE MONTE UNA OBRA HAY QUE AVISARLE A LOS AUTORES… JUAN MANUEL BÁRCENAS 

Por Julieta Orduña 

Fotografía Miryam Almanza 

Tus primeras impresiones, sobre todo porque está la autora presente en el estreno… 

Habíamos dicho en el Encuentro de Dramaturgos que por lo menos cuando se monte una obra hay que avisar a los autores, platicaba ayer con ella, mínimo eso ¿no?. Esta obra la han montado en muchos lugares y se ha enterado y no la han invitado. Yo opino que por lo menos esté enterado el autor. 

En charla con ella, comentaba que estaba satisfecha de lo visto en el montaje, el cual es muy demandado por los directores, ¿a ti por qué te interesó? 

Te voy a contar la anécdota hace como tres años, yo le dije a la actriz Marcela Morán, tú deberías ser Samantha y después me dice “sí quiero ser Samantha” pero quiero que tú la dirijas y de ahí surgió todo. El contacto con la autora fue en Internet, este medio es maravilloso porque nos hemos contactado con mucha gente. 

Entonces, ¿Habías visto esta obra o solamente la leíste? 

No la había visto, no tuve ningún contacto con otro montaje. Hice algunos cambios que creo no le molestaron, cambié un piano por un chelo y otros personajes que ella sugería meter en diapositivas pero me comentó que estaba satisfecha. 

¿Cómo te sentiste con el reparto? 

A mí me encantó el reparto, era un duelo de actuaciones entre todos. Estoy satisfecho con lo que se estrenó hoy, yo particularmente estaba muy nervioso pero estoy contento. 

¿Por qué elegiste la Puga? ¿Por ser un espacio intimista? 

No, cuando acepto montar Tren nocturno a Giorgia, mi primer contacto fue lo voy a dirigir en teatro arena y entonces estuve viendo lo espacios posibles pero creo que éste es el que más se presta. 

BUSCAMOS UNA ASOCIACIÓN Y DONAMOS PARTE DE LOS BOLETOS… CHRISTIAN 

Por Julieta Orduña y Miryam Almanza 

Con motivo del fin de curso se presentó, en el mes de mayo, una compañía Homero Producciones, cuyo fin es organizar a grupos de secundaria y preparatoria por lo que cada año montan espectáculos musicales (baile y actuación). Una de sus prioridades es donar parte de las ganancias a la beneficencia pública, en este año lo recaudado se destinó a los enfermos del hospital Hidalgo. 

¿Cómo se llama el grupo ? 

Revista Musical y la empresa es Homero Producciones. Es una revista de secundarias, ya tenemos tres años haciéndolo y con cinco puestas en escena. 

¿Qué secundarias participan? 

Son de varias escuelas, El Alpes, El Marista, El Triana, de repente hay niñas de El Bosque, de El Cristóbal. Yo no voy a las escuelas a invitarlas sino que ellas mismas se enteran de lo que hacemos y llevan a sus amigas y van formando su grupo y nosotros las organizamos. 

¿Son sketchs musicales? 

Si, son originales los sketchs, son cortos, algunas veces han sido obras completas. Los que presentamos en esta ocasión se llaman El camerino, Vieja vieja, El salón de clases. Los sketchs son acompañados de bailes de los 70´s y de comedia musical. 

¿Y durante cuánto tiempo están trabajando en cada espectáculo? 

De septiembre a mayo. Este es el cierre, las veces pasadas hacemos las funciones y buscamos una asociación para donar parte de los boletos y ayudamos a la gente necesitadas, ahorita estamos aportando algo para los enfermos del hospital Hidalgo. Los niños venden los boletos y nosotros somos los directores, Homero Domínguez es el director general y el productor y yo soy su asistente. 

¿Se cuenta también con una producción de vestuario? 

Sí, los vestuarios se diseñan conforme a la música, hay vaqueros, hay 70´s y música moderna. Tengo niñas desde seis años hasta secundaria, además otro grupo de preparatoria, ellos se presentaron en marzo. 

¿Les interesa a los jóvenes hacer teatro musical? 

Si les gusta mucho, primero vienen con los amigos y después se animan unos a otros, les gusta convivir. 

¿Bailan y actúan? 

El grosor es el baile, los actores son pocos. 

¿Cuando se termina la función, los jóvenes retoman nuevamente los ensayos para el próximo montaje? 

En mayo acabamos con ellos ya que en junio son exámenes y julio vacaciones y empezamos el ciclo en septiembre; en ese periodo ellos deciden si se quedan o se van. Tengo gente que tiene conmigo cuatro años bailando, por lo regular se van reciclando. 

Ante todo es una labor altruista . 

Si después de los gastos generados que es la renta del teatro y la escenografía. A veces contratamos un actor profesional para que vaya guiando a los niños. 

SOR JUANA NO TIENE EDAD, NI CADUCIDAD, ESA ES UNA VENTAJA… ALMA MURIEL

Por Miryam Almanza 

Hay ocasiones que es tanto el trabajo periodístico que a veces quedan cosas en el tintero, cosas valiosísimas y que por su importancia, no podemos dejar de reproducir para ustedes. A Escena tuvo una conversación breve con la actriz Alma Muriel, después de la presentación de su trabajo más reciente, Por ti… Sor Juana, que estuvo en Aguascalientes hace algunas semanas. Esto fue lo que nos dijo: 

Alma, cómo sentiste al público de Aguascalientes… 

Maravilloso, cálido, comprometido, respetuoso. Bien, como debe ser un público de teatro. Muy dispuestos a escuchar a Sor Juana. 

¿Cómo nació este proyecto? 

Esto tiene una larga historia, hace como catorce o quince años hice un montaje sobre Sor Juana, algo más grande que éste, sobre la respuesta a Sor Filotea de la Cruz. El problema es que la nómina era muy cara, éramos muchos actores y yo no tenía productor, entonces tuvimos que terminarlo. La experiencia fue maravillosa, en el Teatro Insurgentes fue la primera vez que se presentó Sor Juana y nos fue muy bien. 

Posteriormente me integro al programa del maestro Andrés Torres, de Difusión Cultural de Bellas Artes, Leo… luego existo, que es a nivel República Mexicana. Yo venía de leer la poesía erótica de Griselda Álvarez. En una de esas participaciones me pidió que hiciera algo sobre Sor Juana y yo le dije que no iba sólo a leer. Él me sugirió adaptar el espectáculo que ya tenía a su programa. Me dejó con la espinita y empiezo a sacar cosas, a volverme un poco loca, a crear y crear y así fue como en cinco días quedó listo Por ti… Sor Juana. Ha sufrido cambios, por supuesto, porque yo quería llevarle un regalo al público en agradecimiento, darles algo muy mío y salió. 

Maestra, ¿Cuál cree que sea el papel que hoy desempeña una mujer de teatro? Después de 300 años y con lo que representa Sor Juana para la mujer de hoy... 

Creo que está mejor que nunca porque cada vez somos más y tenemos apoyo de las instituciones. Yo tengo el apoyo de CONACULTA y del Instituto Nacional de la Mujer desde el año pasado, es ya la segunda gira que nos aventamos y ahí vamos. Ya voy a cumplir dos años con él. 

¿Cómo se hace para que los jóvenes vean estos textos con más profundidad y no sólo como letras antiguas y aburridas? 

Fórmula para eso no hay, es un esfuerzo conjunto entre familia y escuela. Afortunadamente Sor Juana no tiene edad, no tiene caducidad y eso es una ventaja. Hemos hecho mucha labor con los estudiantes y en una ocasión les dije: para que vean que el español es mucho más rico que el “sí guey, no guey”, y afortunadamente el espectáculo les gustó, se divirtieron mucho. Con ellos interrumpo, me detengo, bajo del escenario, hago lo que sea para empatizar con el público. 

Maestra, ¿cómo han sido 42 años de carrera artística? Fácil, difícil… 

Han sido dificilísimos, no es la vida que elegí, yo no la elegí pero le entré, he sido muy valiente y muy terca. 

¿Qué proyectos tiene en puerta? 

Sigo con Sor Juana y probablemente grabe una serie para la televisión, y proyectos de teatro, no sé, ahorita estoy buscando más cosas por hacer, a ver qué pasa. 

EL TEATRO ES SENCILLO, COMPROMETIDO, COTIDIANO, COLECTIVO, COMUNITARIO, DE LUCHA, REVOLUCIONARIO INCLUSIVE… ENRIQUE CISNEROS

Por Miryam Almanza 

El grupo Lotería Teatro develó la placa por las 56 representaciones de la obra Mitote de calaveras y uno de sus padrinos, Enrique Cisneros, el llanero solitito, uno de los más comprometidos impulsores del teatro popular en México, nos concedió una entrevista minutos antes de comenzar la función. 

Maestro, de visita en Aguascalientes en una ocasión muy especial… 

Bueno, dando una vuelta por estos lugares, con la gente que le gusta transformar de raíz a la sociedad. 

¿Qué significa para usted ser invitado a esta develación? 

Primero que nada, no me gustan las develaciones, ni este tipo de eventos. Por lo regular no voy pero esta ocasión es especial por un grupo como Lotería Teatro, un grupo que tiene constancia y tiene consecuencia como ellos, además de que nos conocemos. Somos amigos no porque nos hayamos conocido en una cantina sino porque nos hemos encontrado en las calles, haciendo teatro, y por eso vale la pena echarse la escapada. Termina el evento y me regreso en la noche. 

El mérito también por hacer teatro de calle, uno de los géneros más difíciles… 

Lo que define al teatro no es que lo hagas en la calle o en la sala, pero en nuestro país sí lo define porque en las salas no está quien debería ver el teatro que ellos y nosotros hacemos. Decía Bertolt Brecht que no solamente hay que convertir el arte en un arma sino que también hay que ponerlo en las manos de quien quiera usarla. Hay que rescatar toda la fuerza cultural de las calaveras, no para ponerlas en las manos de algunos intelectuales para que se regodeen, no tiene sentido; hay que ponerla en manos de la gente para que adquiera conciencia de nuestros valores, desde la parte indígena hasta nuestra cotidianeidad. Las calaveras de Posada, en términos gráficos, y los versos que las acompañaban, como los del poeta Crescencio Suárez, son toda una recuperación histórica de nuestra concepción de la muerte. Cuando Crescencio Suárez dice: “es calavera el inglés, es calavera el italiano, lo mismo Maximiliano y el pontífice romano. Reyes, duques, concejales y el jefe de la Nación, en la tumba todos son iguales, calaveras del montón”. Que esto lo recupere teatralmente un grupo de Aguascalientes y lo lleve a las calles es sumamente importante. 

¿Es lo mismo el teatro de la calle que el teatro popular? 

En esto hay una gran serie de discusiones porque he visto cosas en la calle que, para mí, son verdaderas fumadas. Ahora que está de moda en Europa hacer teatro en las calles y sacar una muñeca gigante con un elefante que lo manejan unas 20 personas, y ahí va caminando por las calles y juntando mucha gente, y te dicen que eso es teatro popular o teatro callejero. El teatro es sencillo, comprometido, cotidiano, colectivo, comunitario, de lucha, revolucionario inclusive. Es un teatro que puede hacer cualquiera sin necesidad de tener toda esa infraestructura y que retoma los temas que son de necesidad para la gente. Ellos no sólo se quieren comunicar sino también reflexionar e intercambiar puntos de vista distintos a los que los medios de comunicación difunden y que por lo regular te llevan siempre a la mediocridad. El teatro popular puede hacerse en la calle o en una sala, solo que cuando la gente está en la calle es más probable que vayas a encontrar un teatro verdaderamente popular, sin embargo, hoy otras cosas que también se presentan ahí y distan mucho de ser populares. Están los tradicionales festivales de música con mariachis cantando que con dinero y sin dinero sigue siendo el rey, y no tiene absolutamente nada de popular en términos de compromiso social sino que ese tipo de manifestaciones llevan a la conformidad de la gente. 

Para terminar, ¿cómo ve el teatro a nivel nacional? 

Siempre escucho que los que están metidos en las salas se quejan de que el teatro se muere y que no hay público. En el CLETA, desde 1973, no nos quejamos ni por falta de público o comprensión, falta de recursos la tenemos pero buscamos la manera de superar los problemas y creo que ahora, más que nunca, el teatro, al que yo le llamaría teatro vivo está en un momento de repunte junto con las luchas del Sindicado Mexicano de Electricistas, con los de Atenco y todas las demás que hay, ahí sí vamos a encontrar teatro, al que luego le llaman performance por no decir panfletos, pero te encuentras manifestaciones de altísima calidad artística como la del grupo Lotería Teatro. 

Maestro, unas palabras para los muchachos por la develación de su placa… 

Mira, creo que más de lo que ya les he dicho, de lo que hemos conversado entre nosotros, de lo que nos hemos peleado sobre lo estético y demás, sólo les ofrezco una leve inclinación de cabeza y un guiño del ojo por saber resistir en un lugar tan difícil como Aguascalientes. A mí me resulta impresionante llegar aquí y ver la estatua del Papa cuando fue el principal defensor del Maciel. Eso refleja en qué ciudad tienes que hacer tu teatro o en qué contexto histórico y eso lo hace tremendamente difícil. Les dejo también un saludo para la gente escucha su programa, que viva el teatro y que viva la revolución. 

¿Veremos próximamente algún trabajo de usted, aquí en Aguascalientes? 

Yo espero que sí, cada año organizamos en Guanajuato el CLETA callejero y el año pasado trajimos varios grupos de otros países así que vamos a ver si podemos ponernos de acuerdo con algunos de ellos para que se den una escapada para acá, estamos muy cerca. 

ESTAMOS PREPARÁNDONOS PARA HACER CADA VEZ MEJOR LAS COSAS… MARTÍN LAYUNE

Por Miryam Almanza 

En la develación de la placa de Mitote de calaveras conversamos también con el director del grupo Lotería Teatro, Martín Layune, sobre este festejo: 

Martín, están festejando las 56 representaciones de tu obra, ¿cómo estás? 

Muy bien, muchas gracias. Siento mucho gusto y a la vez nostalgia porque tal vez esta sea la última función, no estamos seguros porque queremos darle paso a nuevos proyectos y no quedarnos en algo que ya cumplió un ciclo y que nos sirve de apoyo para las nuevas cosas que vengan. 

Estás aquí con tu grupo y con los invitados especiales que te acompañan, ¿estás emocionado? 

Siento un orgullo muy grande de que Rogelio Guerra y Enrique Cisneros reconozcan nuestra labor y que para ellos también represente algo especial por el teatro que se hace en Aguascalientes. El hecho de que viniera Enrique desde el D.F. únicamente a la develación es un motivo de gran orgullo porque es una persona que siempre anda ocupada en muchas cosas. Rogelio también tiene otras ocupaciones ahora un poco alejadas del teatro pero también, aquí está. Que acepten ellos asistir a nuestras funciones y seguir nuestras ideas locas dándonos su respaldo es de mucho gusto. 

¿Qué viene para Lotería Teatro? 

Espero que sean muchas cosas nuevas y que las que ya tenemos se consoliden, que se puedan mejorar los trabajos en muchos aspectos: la ejecución actoral, la música, la dirección escénica. Estamos preparándonos para hacer cada vez mejor las cosas. Queremos aprovechar todos los recursos de un espacio cerrado y de un espacio abierto y la experiencia que vamos acumulando que nos sirva también de apoyo para atraer más público, especialmente el de nuestro Estado porque creo que hay que hacer más labor local. 

¿Continúa Lotería Teatro sólo con teatro de calle? O abordarán otros géneros… 

Tenemos otros proyectos. Como también ya hemos hecho teatro para niños, títeres, hay algunas cosas que se están cocinando, hay un proyecto de teatro de sala muy al estilo clásico y diferente a lo que la gente conoce de nosotros en la calle. Lo de los niños queremos prepararlo muy completo para fin de año o principios del otro, es algo especial sobre la obra de “Falsa crónica de Juana la Loca”, que dirigirá Juan Manuel Bárcenas, y ahí se involucra todo el grupo y actores invitados, con todos los requerimientos que implica una sala y el formalismo de un espacio cerrado. Será una nueva experiencia como grupo. Espero que funcione y que le guste a la gente. 

AHORA ES MUY DIFÍCIL QUE LOS JÓVENES LEAN COSAS QUE PARA ELLOS SON COMPLICADAS, COMO LA CONSTRUCCIÓN LITERARIA DE UNA OBRA… OMAR PACHECO

Por Miryam Almanza a 

La Escuela de Teatro Fernando Wagner tiene dos montajes en temporada, Pecado en la isla de las cabras, que está por develar la placa de las 50 representaciones; y Los cuervos están de luto, recién estrenada. Después de estar en la presentación de esta última, conversamos con Omar Pacheco, director tanto de la escuela como de ambos trabajos, y esto es lo que nos comentó: 

Omar, tienes dos temporadas simultáneas de teatro, ¿cómo te sientes por esto? 

Muy contento, estamos haciendo lo que nos gusta para que vean que sí lo sabemos hacer y pues estamos muy activos porque termina la segunda temporada de “Pecado en la isla de las cabras” con 50 representaciones, misma que remontaremos después porque hay otra sorpresa por ahí con otra obra que está por estrenarse, además de la de “Los cuervos están de luto”. 

En esta última hay alrededor de doce jóvenes en escena, nuevos talentos, ¿cómo ves su trabajo? 

Estoy muy contento con ellos porque a pesar de que algunos son muy jóvenes han hecho muy buen trabajo. Su acercamiento al teatro creo que es muy bueno, ellos son alumnos del taller que tenemos aquí en la escuela y entre los que están ahí arriba junto con los que estamos acá en la producción pues está creciendo el equipo. Estoy muy orgulloso. 

Viene la próxima develación de una placa para Pecado en la isla de las cabras, ¿cuál dirías que fue la respuesta de la gente? En especial por lo fuerte del tema… 

Hubo opiniones a favor y en contra, no por la obra en sí ni por las actuaciones o producción sino por el tema, cada persona tiene su opinión y hubo a quien le pareció fuerte, duro, y salen algo conmocionados pero creo que es parte de un todo. La obra, más que ser algo morboso, tiene un mensaje sobre lo que puede estar sucediendo en este momento en cualquier lugar. 

Llama la atención que ustedes están montando obras muy reconocidas, no la típica comedia de enredos, con jóvenes que tal vez tienen poco tiempo de preparación pero ya los lanzas a hacer buenas obras de teatro… 

Fíjate que hemos tenido muy buena respuesta en el taller que impartimos y eso nos enorgullece más porque, aunque yo estoy a cargo de ellos, también Iris Flores, la subdirectora de la escuela, está muy al tanto. Ha habido un buen acercamiento a la lectura del teatro, que es por donde hay que empezar, y tú sabes que ahora es muy difícil que los jóvenes lean cosas que para ellos son complicadas, como la construcción literaria de una obra. En mis alumnos ha nacido el gusto y eso es muy bueno. 

¿Los ves muy motivados? 

Bastante, de hecho ahorita están preparando otro proyecto que les va a costar mucho trabajo y esperamos estrenarlo en septiembre. Es algo mucho más complicado, más ambicioso, no quiero decir el título aún pero parece que están muy motivados por hacerlo y vamos a ver qué respuesta hay. Por nuestra parte, por ahí de junio, presentaremos la obra “Pequeña historia de horror (y de amor desenfrenado)”, de Alejandro Bichir, una farsa satírica en la que actuará el elenco principal de nuestro grupo de teatro. Creo que ha habido muy buena respuesta por parte de nuestros alumnos y del público al acercarse a nuestro foro para ver teatro que comúnmente no se ve. 

Qué mensaje les dejas a tus alumnos… 

Que le sigan, el que nació para esto después de que se sube a un escenario ya no se quiere bajar, difícilmente se va a bajar. Van entendiendo lo que hacen, analizándolo, y creo que lo están haciendo bien. 

TU MONSTRUO, MI MONSTRUO

Por Julieta Orduña y Sylvia Ríos 

Foto Miryam Almanza 

Siguen los logros teatrales en este 2010 y las obras infantiles no se quedan atrás, Aguascalientes participa en un encuentro apoyado por Alas y Raíces para los Niños, Tu monstruo es mi monstruo de Carlos Güemer, puesta en escena elegida, participan niños de la Escuela Primaria Jardines de Aguascalientes. En charla con los niños, la coordinadora de Alas y Raíces, Erika Ortíz, y el autor y director Carlos Güemer nos comentan sus impresiones y como lograron llegar a obtener el primer lugar. 

Los niños opinan: 

Itzel Dayana Silva Cruz 

Llevo año y medio en el teatro. Entré porque no tenía nada que hacer en la casa. Me siento muy feliz al estar en un escenario y no me da nervios, siento como que estoy jugando, como si fuera la vida real. En esta obra ensayaba diario ya que al tener el parlamento tenemos que darnos una idea de cómo hacerlo. Me gustaría participar en otra obra. Con el montaje de Tu monstruo fue muy divertido y me enseño cosas, como por ejemplo que todos los niños deben de enfrentar su miedo. 

Ernesto Zahimir Solís Rodríguez 

Es la primera vez que participo en un concurso de teatro y vamos a ir a Pachuca, con relación al tema, cuando era más pequeño si tenía miedo a los monstruos pero ya después me di cuenta que no existen y el mensaje que les doy a otros niños es que no tengan miedo y corran a sus monstruos para que ya no los molesten. 

Acerca de la logística 

Erika Ortiz, jefa del departamento de Alas y Raíces en Aguascalientes 

Es impresionante la diversidad de trabajos que tenemos con los directores, ellos estuvieron capacitándose a partir de diciembre. Hubo dramaturgos, escenógrafos y gente especialista, un trabajo bien fuerte desde las 8 de la mañana hasta las 9 de la noche con todos los directores seleccionados. Es muy difícil para un director que siempre ha trabajado con adultos, trabajar ahora con niños, es un tratamiento muy diferente y queremos que sea un trabajo de niños para niños y no de adultos para niños. En el caso de los niños ellos tienen mucho trabajo de colocación de voz, aunque te encuentras con niños que les hace falta más trabajo o de directores que no supieron cómo llegar con el proceso a ellos. La responsabilidad es del director, desde la dramaturgia hasta la resolución. Con relación a Tu monstruo es mi monstruo la dramaturgia es colectiva, los niños y el director la construyeron a partir de un cuento. La convocatoria es con todos los gastos pagados para los niños, para el grupo técnico y el staff a través de subsidio de Alas y Raíces. 

¿Cuántos grupos van? 

Es un encuentro, y van de todos los estados de la República, estamos hablando de 32 grupos; por otra parte, lo que nos encantó es que hacen teatro como en los cines, consiguen un proscenio chiquito y ahí arman las torres. Hay algo muy interesante, la dramaturgia está fluida, surge de ellos la propuesta y entonces saben cómo resolver los problemas que se vayan suscitando, cada uno es solista. A mi me encantó como resolvieron la parte de los monstruos con las colchas, son recursos teatrales ya no tienes ninguna estructura telón y el caso es que a partir del actor y de los recursos que puedas tener se genera una atmósfera propia, estadios. Al final de cada puesta, de cada día, hay una junta con los directores para hablar de su proceso, hay entrevistas con los niños, hay esa apertura. 

Y la dirección… 

Carlos Güemer, autor y director 

Realmente la obra la hicieron los niños, yo lo que hice fue darle la estructura básica de las escenas y les decía “en este tema se habla de esto” y ellos lo iban improvisando. Las escenas fueron creadas entre todos por eso fue una creación colectiva basada en tres cuentos: Salvemos a nuestros monstruos, Lucy y el monstruo, Miedo el mundo de a lado, se tomaron fragmentos de los tres e hicimos un pequeño rompecabezas para crear esta obra de teatro. 

¿Estos niños fueron elegidos por ti? 

Son niños de la escuela Jardines de Aguascalientes, yo soy maestro en el programa de educación artística de PROARTE y me tocó la suerte que en esta escuela me dejaran tres niveles y estuve hasta siete meses y al estar tanto tiempo en la escuela tuve la oportunidad de conocer bien a los niños, identificarlos fácilmente y nos ayudó un poquito que al cierre de PROARTE presentáramos una obra de teatro, en esa ocasión eran 15 niños y de esos seleccioné a seis pero al final quedaron cuatro. Son niños de la primaria. 

¿Se van a Pachuca y después harán temporada en la ciudad de Aguascalientes? 

Ahorita no tenemos nada planeado, nuestro objetivo es irnos a Pachuca, los niños en esta segunda función estuvieron bien ya que es complicado con niños que nunca habían tenido experiencia teatral tener dos funciones seguidas y pudieron solucionar algunos detalles técnicos que existieron dentro de la obra. Yo creo que el trabajo es muy valioso tanto de ellos como del proceso que se llevó. 

A ESCENA RADIO

Por Miryam Almanza y Angélica Rangel 

El pasado 18 de mayo el programa de A Escena se engalanó con una entrevista hecha a la primera actriz Susana Alexander, quien comentó acerca de la obra El primero, un trabajo de Israel Horovitz que se presentó el 25 de este mes en el Teatro Aguascalientes. 

Sra. Susana, buenas noches, mucho gusto de tenerla en el programa de radio A Escena… 

No saben qué contenta estoy de poder ir a presentar “El primero” porque en Aguascalientes terminaremos esta temporada, que fue tan hermosa, de muchas cosas muy personales como reunirme con Salvador Sánchez con quien llevo 40 años de amistad y nunca habíamos estado juntos en un escenario, y esto fue maravilloso porque él está haciendo el papel de su hermano, Guillermo Gil, quien hacía el papel de Fleming, y ahora los dos estamos honrando la memoria de su hermano haciendo esto. En la vida hay pequeños recuerdos, pequeñas memorias y pequeños momentos y si va usted juntándolos, se va haciendo un rosario de felicidad. 

Sra. Susana… ¿usted en qué quiere ser la primera? 

¡Uy! (risas) pues en esto la competencia siempre ha sido conmigo misma, yo creo que la competencia debe ser siempre con uno. Esta obra es importante que la vea la gente se va a reír mucho, se van a divertir, de pronto se meten en la obra y para los diez minutos ya entraron en la historia y entonces todo mundo anda viendo en “cómo hacerle para que no me quiten el lugar”. Es maravilloso como la gente interactúa y lo que dice la obra es totalmente actual a pesar de que yo la hice hace 37 años. La gente se insulta, se empuja con tal de llegar a ser el primero. Ser el primero es nada más tener el poder y una vez que llegan a ser el primero cada uno de los personajes tiene una actitud y cambian, y creen que tienen el derecho de decidir por otras personas. La obra dice tantas cosas pero de una manera tan divertida, es un gran juego, lúdico. 

Qué bueno que estará de nuevo en Aguascalientes después que nos quedamos con ganas de verla hace un mes… 

Vengo saliendo del doctor. 

¿Y le dio permiso de venir? 

Ya pasó todo, pero es que fue terrible y estuve con mi proctólogo, que no quisiera decirle pero se llama el “culólogo” (risas) y es el que me tiene que atender a mí porque estoy operada del colón, ya no lo tengo y entonces, cuando se viene una infección se complica todo y me tomó mes y medio para poder decir “ya estoy bien”. 

Nos da mucho gusto maestra, sobre todo porque va estar con nosotros el 25 de mayo con El primero … 

Ay si, por favor, vengan y celebren con nosotros nuestra temporada, ríanse, aplaudan y jueguen con nosotros, esteremos tan felices de estar en Aguascalientes haciendo “El Primero” y enseñándoles todo lo que se puede hacer para llegar a ser “El primero”. 

Claro que sí señora, muchísimas gracias por haber estado cono nosotras aquí en A Escena y después de la obra de teatro la tendremos posteriormente con esa plática que quedó pendiente para la Universidad. 

Por allá nos vemos. 

TENGO UNA FORMACIÓN TEATRAL, TRATO DE METERME POR TERRENOS DIFÍCILES Y NO BUSCAR EL GUIÑO FÁCIL DEL PÚBLICO… MARCELO PERALTA

Por Julieta Orduña, Miryam Almanza, Sandra Sánchez y Zenaido Muñoz 

Fotografía: Miryam Almanza 

Entre la diversidad de eventos con títeres que se presentaron en la Feria Nacional de San Marcos 2010 llegó Amoratado , de Marcelo Peralta. Desde Argentina vino a mostrar su espectáculo al Teatro Morelos y parte del equipo de A Escena conoció sus opiniones. 

¿Es la primera vez que viene a Aguascalientes? 

Sí y espero que no sea la última. 

¿Hay tradición de títeres en Argentina? 

Sí, sobre todo a partir del año 36 en que García Lorca visita Buenos Aires y después de sus obras de teatro, daba funciones de títeres para adultos, al mismo tiempo había un movimiento en Argentina con un titiritero llamado Javier Villapani que fue poeta también, y en los últimos ochenta años se dio una continuidad muy sólida que ha permitido una dramaturgia en teatro de títeres. Hay titiriteros de Argentina por todos lados. 

¿Y acerca de su grupo? 

Empecé a hacer títeres en París por necesidad, estaba allá mi hermano que era titiritero, fue en la época de la dictadura en Argentina y me enseñaron a hacer títeres. A los quince días fui solo al metro haciendo funciones dentro de los vagones, el sketch de “El idiota” es una historia que nace justamente dentro del metro, entonces yo tenía 20 años. De mis títeres “El idiota” es el preferido de la mayoría porque está vivo, porque despierta diferentes sentimientos. 

¿Es difícil hacer espectáculos de títeres para adultos? 

A mí esto es lo que más me gusta y lo que me sale más natural, y cuando tengo que trabajar para niños hay que esforzarme mucho más. Cuando uno hace un espectáculo, por ejemplo, yo me pongo en el lugar del espectador y trato de que me agrade el espectáculo como adulto, y cuando trabajo para niños me tengo que convertir en niño, es un poco más difícil. 

¿De dónde surgen las historias? 

Yo tengo una formación teatral, trato de meterme por terrenos difíciles, no buscar el guiño fácil del público sino buscar algo que me conmueva y hasta me perturbe, de esa forma busco conmover y perturbar. 

¿Conmueven más los títeres que ver al actor en escena? 

Sí, no tengo ninguna duda. Lo que pasa es que cuando ves a un actor, ves a la persona y te cuesta ver al personaje, tienes que ser muy buen actor para que vean al personaje y dejes de ver al actor. En cambio acá, el personaje aparece inmediatamente. El actor no se ve, está en un segundo plano, esto hace que el público entre en este mundo de fantasía y lo admirable es que si el adulto se deja llevar, ocurre lo mismo que con el niño, entra a un mundo de fantasía. 

Carlos Converso también es argentino, ¿es de la época de usted? 

Sí, más o menos, por desgracia no lo conozco. Ahora está en Veracruz y no he tenido la suerte de conocerlo, sé que hace trabajos muy serios y profundos también. 

Hablaba de un pequeño inconveniente que se dio durante la función… 

Tenían que haber entrado diferentes tracks de música y no fue así, esto ocasionó que se “comieran” otras escenas antes, yo tenía que andar viendo eso. Pido una disculpa. Lo que pasa es que me intimidó el teatro, si yo hubiera estado en otro espacio no habría tenido problema en comunicarme con los técnicos y hubiera entrado de manera más directa, pero en un teatro así uno quiere respetar todas las reglas del espacio. 

La improvisación entonces, ¿es un momento importante para el teatro de títeres? 

La improvisación se da después de tener bien asimilado todo, yo alguna vez le dije a un director de teatro que en mi trabajo había mucha improvisación y lo tomó en el sentido de que había agarrado los títeres y que había inventado todo ahí. No me contrató más. Yo hablo de improvisación en otro sentido, en tener todo asimilado para poder improvisar. Se tiene un plan y se puede romper si encuentras cierta salida. 

¿Los títeres usted los crea? 

Algunos yo, otros mi hermano. Por ejemplo, “El idiota” nació cuando recién comenzaba a hacer títeres porque era una historia con una duración de ocho minutos. La trama la vas haciendo según las posibilidades que tiene el muñeco. El personaje de “La Viejita” es cada vez más mexicano. Cada vez que vengo a México le incorporo algo nuevo al personaje porque veo a este tipo de viejitas en la calle, aquí es muy cotidiano. 

Cómo selecciona la música con la que da forma a sus historias… 

Escuchando bastante y de todo tipo, y voy viendo también que coincidan los tiempos para la trama de mis historias. Te tiene que gustar la música. En esta ocasión elegí temas de Elton John y Tchaikovsky, entre otros. 

¿Se puede mover este espectáculo a todas partes? 

Sí, este lo he llevado lo mismo a un jardín de niños que a un cabaret y ha funcionado muy bien en los dos espacios porque los niños hacen una lectura y los adultos otra. Lo importante es que estén vivos los muñecos y la atención sea captada. 

¿A dónde va después de su visita a Aguascalientes? 

Ya estoy en retirada, en una semana me voy. Todavía tengo que ir a Saltillo, voy a formar un elenco de titiriteros y tengo la mitad de mi equipaje ahí y puede ser que el fin de semana que viene tenga algunas funciones en el DF. 

¿Qué futuro le ve a los títeres? 

Enorme. A veces lo confrontan la televisión o el internet pero los títeres tienen su espacio ganado. El espectáculo de títeres no lo produce otra cosa u otra forma teatral, el poder pasar de una emoción a la otra en forma tan rápida. 

AMORATADO / teatro de títeres para adultos / Argentina 

Marcelo Peralta 

3 de mayo 

20:30 hrs. 

$50 y $30 

AGUASCALIENTES TIENE UN PÚBLICO QUE VA A VER TEATRO, TIENE SENSIBILIDAD… EDWIN SALAS ACOSTA

Por Claudia Muñoz 

Fotografía Diana Muñoz 

Unos hilos en el muñeco y el alma entregada a él, bastaron para que los titiriteros de Italia dejaran un grato sabor de boca con su espectáculo Cuadros de una exposición a cargo de la Compañía de teatro de marionetas Brujerías de papel. Durante la función apreciamos cómo algunos personajes salían de las pinturas para tomar vida y así acompañar al espectador en un precioso recorrido. Sobraron las voces de éstos para expresar algún sentimiento o acción pues el manejo de los títeres y la música hacían fácil captar aquello.

El público salió emocionado al ver este espectáculo, cabe mencionar que hubo total lleno en el teatro. Anterior a esto, se impartió el taller de marionetas Ponle hilos al toro , en el que enseñaron a pequeños y grandes cómo hacer que una simple figura tome vida con hilos. En charla con A Escena, Edwin Salas Acosta nos platicó acerca de su espectáculo: 

¿Cuánto tiempo tiene con este montaje? 

Con éste son siete años. Lla compañía ya tiene diez. 

¿Y manejan diversas técnicas? 

Sí, dos técnicas: muñecos de mesa y marionetas de hilo. 

¿Cómo surgió la idea de conjugar títeres con música clásica? 

Alguna vez nos hicieron una invitación para inaugurar un concierto, un festival de música clásica en Italia, cerca de Venecia, entonces elegimos unas obras y la que más nos gustó para montarla con esos elementos fue esta suite de piano. 

¿Cómo ha sido la aceptación del público que viene a la feria? 

Muy buena, es un público al que le han invertido bastante en la cultura de Aguascalientes, que va a ver teatro, que tiene una sensibilidad.

¿Habían venido anteriormente a Aguascalientes? 

No, es la primera vez. 

ESTE PROYECTO ES TOTALMENTE HIDROCÁLIDO, APOYADO POR EMPRESARIOS E HISTORIADORES…GUILLERMO GÓMEZ

Por Claudia Muñoz 

Fotografía Diana Muñoz 

Zapatos de hierro, cinturones, guillotinas, jaulas, ruedas y más instrumentos fueron utilizados para la tortura de las personas alrededor del año de 1600. Algunos de estos objetos se exhibieron en el Museo de la Tortura durante el periodo de Feria. Instrumentos de tortura poco conocidos. El recorrido nos hizo pensar cómo fueron esos años en los que la gente que no estaba de acuerdo con el gobierno u otras cosas, era sometida a dolorosos castigos. Para explicar algo de lo que fue y será parte de nuestra historia hasta llegar a lo que hoy conocemos como derechos humanos. En charla con el encargado del Museo del Tortura, Guillermo Gómez, esto nos comentó: 

¿Cómo es que se planea traer esta exposición a Aguascalientes? 

Hay que recordar que hace tiempo Banamex trajo una muestra de instrumentos de tortura. Nosotros nos interesamos en el proyecto y nos dedicamos a la investigación, a estudiar un poquito de Historia y a buscar instrumentos de tortura que fueran diferentes y novedosos. Se creó un staff, un equipo de trabajo de historiadores, ilustradores, arquitectos, herreros, y nos dimos a la tarea de buscar en qué época, en qué país de Europa fueron utilizando esos instrumentos. Revisamos en Inglaterra, Francia, España, Suiza y demás. Al mismo tiempo de hacer la investigación fuimos haciendo réplicas lo más apegado posible a los originales y ahorita tenemos una muestra de poco más de 70 instrumentos de tortura que nos pueden dar una idea de lo que fue la tortura en el mundo. 

¿Encontraron en México elementos de tortura? 

Tenemos que recordar que en tiempo de la Conquista, cuando llegaron los españoles, trataron de aplicar algunos pero nos los traían con ellos. Sin embargo, les quemaban las extremidades de los cuerpos a los que ellos consideraban que habían cometido alguna imprudencia. 

¿Era más lo de la hoguera con la Santa Inquisición? 

Claro, pero eso lo podemos hacer hasta nuestros tiempos. De quemar una extremidad o apretarla con un instrumento de tortura aquí en América no hay mucha historia que buscar. 

¿Cómo se conjuga la idea de iniciar con la defensa de los derechos humanos? 

Cuando hicimos la investigación realizamos también jornadas de trabajo con la gente de Derechos Humanos porque creímos importante que el público se de cuenta lo que fue y lo que es ahora. Podemos decir que estamos inmiscuidos en una situación de mucha violencia, tortura y demás, pero nada comparado con lo que fue. Ahora tenemos derechos, oportunidades de demostrar que somos inocentes aunque alguien nos diga lo contrario. Hay tiempo para que podamos presentar pruebas y Derechos Humanos está detrás de nosotros como un guardián. 

Hoy día tenemos muchas garantías individuales y antes, con el simple hecho de que alguien atentara o dijeran que atentó contra un rey, lo mandaban a la guillotina sin juicio alguno. Hay que recordar el tiempo de Enrique VIII, con el simple hecho de que su séquito dijera que alguien era culpable de algún rumor, sin lugar a dudas lo mandaban a la Torre de Londres o directamente a la guillotina. Derechos Humanos hoy en día, pese a cualquier opinión contraria, es un ángel de la guarda para cualquier ciudadano, por eso nos sumamos e instalamos esta muestra que no es nada cara para que la familia completa venga a verla y que el papá pueda platicar con sus hijos para darles una muestra de historia del mundo. 

¿De dónde viene el equipo que conforma esta exposición? 

Este proyecto es totalmente hidrocálido apoyado por empresarios e historiadores, y no hubo necesidad de buscar a nadie de otro Estado. 

¿Con esta exposición se han trasladado a otros lugares? 

Tenemos 18 meses trabajando en el concepto y pensamos visitar después diez ciudades importantes que tengan feria. La Asociación Nacional de Ferias de México estará aquí en fechas posteriores para visitar la muestra y esperamos tener los contactos y convenios necesarios para salir. Queremos renovar la muestra para estar de nueva cuenta aquí en Aguascalientes. 

En algún momento dado ¿se puede incluir algo de teatro como elemento adicional? 

Fíjate que no porque el echar a andar un instrumento de tortura como la guillotina sería algo muy complicado, yo creo que el sólo hecho de ver el instrumento ya es bastante impactante. Hemos tenido como 6,500 visitantes y hay personas que salen muy impresionadas. Si conocemos cómo fuimos, estamos más conscientes de lo que no deberá ser nuestro futuro. El darnos cuenta de todo lo que se hacía antes sí da vergüenza, como lo dijo una visitante. Considero que esta exposición es parte importante del programa cultural de la Feria y podemos verlo desde dos puntos de vista: es útil para que la gente conozcan cómo fuimos, que tengan una muestra de lo impactante de la historia universal pero a la vez, que nos demos cuenta de que fue el camino que tuvimos que recorrer para que al día de hoy tengamos una Comisión de Derechos Humanos. Estaremos hasta el día 9 de mayo en la Feria de San Marcos. 

ESTAMOS MUY PREOCUPADOS DE QUE NO SE PIERDA ESTA TRADICIÓN PERO CADA VEZ ES MENOS LA GENTE QUE SE INTERESA… ANDREA HERRERA 

Por Claudia Muñoz 

Fotografía de Diana Muñoz 

El Teatro Morelos acogió a una pareja de titiriteros provenientes de Yucatán, quienes mostraron las diferentes técnicas de cómo manejar títeres. El show de Ángel y Andrea también se caracteriza por la interacción del público con los títeres, lo cual permite que los niños se fascinen más o se interesen por la cultura en general. Durante el show se escucharon canciones de Cri-Crí , todas actuadas, bailadas e interpretadas por los títeres. Al igual que otros eventos de este tipo, hubo lleno en el teatro y una gran aceptación por parte del público. En charla con A Escena, Ángel y Andrea, Titeradas , nos comentan acerca de este espectáculo para chicos y grandes: 

¿Cuántos años tiene esta compañía? 

Empezó en el año 1972. 

¿Cómo surgió la idea de combinar la música tradicional y los títeres? 

Surgió porque en Mérida no había muchas opciones para show de títeres y se nos ocurrió hacer uno para fiestas, es decir; llevamos el teatro a las fiestas con canciones originales, recreando canciones de Cri-Crí , con el fin de llevarle a los chavitos algo diferente. 

¿Y se puede manejar como un rescate de rondas infantiles? sobre todo que se están perdiendo hoy en día… 

Claro, y hacerlo de una manera profesional. 

Estoy sorprendida por todas las técnicas de títeres que proyectaron. ¿Hay más? 

Sí, tenemos otros de sombras, japonés, etcétera. Hay muchas técnicas pero nos fue imposible traer más cosas, tratamos de elegir lo más que podíamos acerca de éstas, precisamente era mostrar lo que tenemos en Yucatán. 

Y es un espectáculo muy didáctico... 

La ventaja es que Andrea es educadora y yo soy maestro y ambos tenemos contacto con los niños directamente en el salón, y eso nos ha ayudado. Algo de lo que estamos bien preocupados es que no se pierda esta tradición pero cada vez es menos la gente que se interesa y queremos sembrar esa semillita y esa curiosidad en los chavitos para que se acerquen. Queremos hacer talleres de construcción para que los niños se acerquen al trabajo de los títeres. 

Sí, porque aquí en México hay muy pocos grupos de títeres... 

La ventaja es que en Yucatán hay teatro de títeres, de ahí surgimos. 

¿De la música qué nos pueden comentar? 

Los arreglos musicales los hace mi hermano Pedro Carlos Herrera. Todos trabajamos en familia y amigos. 

Y aparte aprendemos maya… 

Tratamos de dar algunas palabras en maya. Queremos que se acuerden de eso y que aprendan nuevas palabras también. 

Un mensaje que quieran dar para finalizar con la entrevista… 

Decirles a los chavitos que dejen de ver tantos videos y que se acerquen a este tipo de trabajos que son enriquecedores para el alma, para el espíritu y para el corazón. 

DONNOVAN SANTOS, A 8 AÑOS DE LA CREACIÓN DE JADEVOLUCIÓN-ARTE

Por Sylvia M. Ríos Casanova 

Joven promotor de la cultura es Eduardo Donnovan Santos, actor, director y fundador de la Compañía Artística Multidisciplinaria Jadevolucion-Arte, la cual el 02 de febrero arribó a su 8° aniversario. En una larga entrevista llena de recuerdos, en el único y tradicional restaurant ubicado en la Casa de los Azulejos en el Centro Histórico de la ciudad de México, Donnovan nos narró los aconteceres y avatares de esta compañía: 

Donnovan, cuéntanos, ¿cómo nace la compañía de Jadevolucion-Arte? 

Nace a iniciativa de cuatro jóvenes egresados de diferentes escuelas de educación de artes escénicas, del Instituto Nacional de Bellas Artes, la Universidad Nacional Autónoma de México (UNAM) y del Centro Virginia Fábregas: Aramis Sandoval, Yessica Magnolia, Luis Guillen y yo, nos unimos para crear en aquel entonces una agrupación teatral. Todo comenzó a raíz de un concurso de teatro de arte libre en la Carpa Geodésica de la UNAM, en la cual nos presentamos con la obra llamada “La vida que nos tocó vivir”, del autor venezolano Luis Beaperthuy, del cual salimos ganadores y el premio fue una temporada en esta carpa. Este triunfo nos lo otorgaron porque gustó nuestro trabajo y sorprendió a los organizadores del concurso que fuéramos un grupo de reciente creación. 

¿Y cuánto tiempo duró su primera temporada en ese teatro? 

La temporada duró un mes, y en la cual, las dos primeras funciones asistió escaso público por la falta de difusión. Pero poco a poco y con una mayor difusión que nosotros tuvimos que hacer, lo que implicó que empezamos a involucrarnos en todo ese proceso de la divulgación y de las entrevistas. Nosotros tuvimos que gestionar todo esto para que fuera más gente. El resultado fue que asistió un mayor número de público y nos fue mucho mejor. Descubrimos que era un camino difícil. En ese momento desertó, al concluir la temporada, nuestra compañera Yessica Magnolia, por desesperación. 

¿Y después de la Carpa Geodésica que pasó? 

Esta obra se fue a otros espacios, y empezamos a preparar una nueva: “De la Calle”, de Jesús González Dávila, con la que participamos en el“Encuentro de los Amantes del Teatro y en el Festival del Cine Universitario, y nos fue muy bien bajo la dirección de Javier Barragán. En ese momento nos definimos como teatro de búsqueda, lo que implicó tener una mayor preparación así como entrenamiento físico. Era el año 2003 y los tres que quedábamos, más otros jóvenes actores invitados, denominó entonces al Grupo JADE, que son las iniciales de sus integrantes, y en otro sentido también significa “jóvenes amantes del teatro”. 

Una vez que surge JADE, ¿qué rumbo toman? 

En 2004 se pone mayor énfasis en integrar más estudiantes de teatro a la compañía, y también de otros talleres, como por ejemplo del Foro de Arte Contemporáneo del maestro Ludwik Margules. En este mismo año nos contactamos con estudiantes de la Facultad de Filosofía y Letras de la UNAM, con quienes se monta la obra “Réquiem”, basada en la obra “Réquiem por un sueño”, de la cual se hizo la adaptación de la película a obra de teatro y la llevamos al Festival de Teatro Mexicano en la Ciudad de México, para el Instituto Mexicano de la Juventud, obra que fue apoyada por el sindicato de trabajadores de la Secretaría de Hacienda y Crédito Público. 

Veo, por tu expresión, que algo pasó por esos días, ¿qué fue? 

En el año 2005, en otra participación del grupo dentro del festival del Encuentro de los Amantes del Teatro, estaba el grupo programado pero ya no teníamos a todo el elenco original, y fue una función desastrosa. Lo recuerdo como una experiencia terrible. Sin embargo, el año pasado ese trago amargo fue uno de los mejores de la compañía, a la cual se siguen uniendo jóvenes, casi 30 nuevos integrantes; es cuando la compañía se vuelve multidisciplinaria al conjuntar al teatro, la danza, la música, y da inicio a nuevas propuestas como el performance, arte objeto… Fue un año de muchas producciones y de esta etapa surge “Collage Mexicano”, una de las obras con la que mayor éxito hemos tenido, y que nos permitió por vez primera develar una placa por 50 y 100 representaciones con la presencia de los maestros Miguel Tenorio, Etna Ochoa, Carballido, entre otros, en el Teatro del Pueblo. 

¿Cuándo surge el Encuentro Nacional de las Artes Escénicas y Alternativas? 

Es en el 2005 cuando surge el Encuentro Nacional de las Artes Escénicas y Alternativas, ENAEA, con muchas carencias. Con el apoyo de la Delegación Cuauhtémoc, con espacios y foros, más la participación de aproximadamente 40 artistas fue como nació el ENAEA. En 2006 creamos el Festival de Teatro Emilio Carballido, con 10 grupos del Distrito Federal y el círculo de lecturas dramatizadas “De todo un poco” con seis grupos. Recuerdo este año como otro difícil, ya que varios integrantes, por diversos motivos, se van de la compañía y me quedo solo, y es cuando se integra alguien de gran valía: Cristian Morales. 

En el año 2007 realizamos el Festival Alternativo en el Centro Cultural La Romita, que en ese entonces era un espacio abandonado, pero es ahí donde hacemos este festival. El resultado fue que logramos restaurar este espacio, que cabe recordar fue donde se grabó la película “Los olvidados” de Luis Buñuel. Este rescate no sólo fue de la casa, que ahora es el centro cultural dependiente de la delegación Cuauhtémoc del Gobierno del Distrito Federal, sino de todo el entorno que incluye el jardín, la iglesia, las calles. Es importante este dato porque de ser un lugar olvidado se devela una placa con motivo de la película mencionada y se da un nuevo auge a este lugar gracias a la vida cultural de la casa Romita. Fue el rescate de este espacio de la ciudad. 

Y en los años más recientes, ¿las actividades se multiplican? 

En 2007 dan inicio las giras nacionales. El grupo visita Aguascalientes a invitación del Foro Cultural La Musa, y después vamos al estado de México, Querétaro, Oaxaca, Durango y Guadalajara. Logramos vínculos con asociaciones como la Agrupación de Periodistas Teatrales, El Foro Cultural La Musa A. C. y Cultura en Red. En 2008, gracias al ENAEA, nos vinculamos con Arte en V, con 3D2 Fanzine y con el joven promotor cultural Mane Vargas. En 2009 nos convertimos en asociación civil y contamos con el apoyo de la Secretaría de Desarrollo Social del Gobierno del Distrito Federal. Para finalizar comento que para los festejos de nuestros ocho años, vamos a realizar actividades en mismo número de espacios, entre ellos, los que nos vieron nacer: la Casa del Pueblo y el Centro Cultural José Martí, entre otros. Sin duda, han sido ocho años de mucho trabajo.

Nos despedimos de Donnovan quién con su juventud, sonríe feliz, y su mirada refleja la satisfacción de todo lo logrado y la decisión ante los retos por venir. 

ESTA OBRA ME DIO A CONOCER EN FESTIVALES DE TEATRO DE ALGUNAS CIUDADES DEL EXTRANJERO…JUAN MANUEL BÁRCENAS

Por Julieta Orduña 

Fotografía Miryam Almanza 

A finales del mes de febrero el grupo La Secta Minúscula de los Viajeros Frecuentes develó la placa por las 50 funciones de La voz del viento , obra que ha sido vista no solamente aquí en el Estado sino que ha trascendido más allá de las fronteras de nuestro país, aclamada y premiada por su fuerte mensaje social en contra de la impunidad por el caso no cerrado de las muertas de Juárez. En breve entrevista con el director Juan Manuel Bárcenas, nos comenta su experiencia durante el proceso de este montaje: 

Festejan las 50 representaciones de la obra La voz del viento y cierran temporada, misma que inició en 2007, ¿qué ha pasado desde entonces Juan Manuel? 

Hemos estrechado lazos, tanto a nivel nacional como internacional, hemos obtenido mucha experiencia, mucho aprendizaje en cada uno de los escenarios que hemos estado, tanto en la calle, escenarios muy pequeños hasta llegar a escenarios tan grandes como éste, el Teatro Morelos. La obra va más allá de la participación técnica, se enfoca más en el mensaje. Nuestro aprendizaje es saber que mediante el teatro se puede manejar el teatro social, el teatro de denuncia y el de reflexión. 

Después de estas 50 funciones, ¿sigue La voz del viento? 

La dejamos un tiempo por ahora, ya que cada uno de nosotros tenemos distintos compromisos que atender, por lo pronto yo creo que en una larga temporada, digamos seis o siete meses, vamos a estar ocupados en otros lados y el Teatro Morelos es un digno lugar para cerrar este ciclo esperando que haya una función esporádica. Alejandro Zúñiga, el músico, se va a Chile a vivir un tiempo y Rodrigo Pérez y yo estamos con otros compromisos pero seguimos dentro de esta Secta Minúscula de los Viajeros Frecuentes. 

¿Es la obra que más satisfacciones te ha dado? 

Sí, la tengo en mi corazón ya que esta obra me dio a conocer en festivales de teatro de algunas ciudades del extranjero, y la tengo guardada junto con “La Cristiada”, que fue la primera obra que me publicaron o “La guerra” que fue la obra que me abrió puertas a nivel local. 

Gracias Juan y que sigan esos triunfos de La Secta Minúscula. 

MI IMPULSO FUE EMPEZAR A DISCAPACITAR TAMBIÉN AL TEATRO… EMMA GUADALUPE HERNÁNDEZ

Por Claudia Muñoz y Zenaido Muñoz 

En la Casa de la Cultura se presentó una obra que cautivó a muchos de los que estuvimos presentes: Los ciegos , del Grupo Cieos con Luz, de Guanajuato, pertenecientes al Circuito Artístico del Fondo Regional para la Cultura y las Artes Centro-Occidente. Las funciones tuvieron el apoyo del Conaculta y en charla con A Escena la directora nos comentó sus experiencias:

Venimos como espectadores y no como periodistas y no hay palabras, ¿cómo surgió la idea de hacer teatro con personas ciegas? 

Bueno, primero porque yo estudié en la Universidad Nacional Autónoma de México y en el camino me encontré a muchos ciegos, me contaban su mundo y pues como teatrero es bien interesante ir a éste. Siempre me ha interesado el teatro experimental. Después, cuando ya empecé a darles clase el impulso fue empezar a “discapacitar” también al teatro, preguntar qué pasa si le quito la vista al teatro, le quito los ojos, y entonces hay que explotar los otros sentidos para poder generar una sensación y una emoción en el público pero desde otro lugar. 

Hemos escuchado que visitaron varios lugares, la aceptación ¿cómo la ha vivido el público? 

Superbien, nosotros estamos en Irapuato, Gto. Hubo aceptación pero no tanta, nadie es profeta en su tierra y ahora que hemos salido de gira la gente ha respondido excelente, me siento muy feliz, estamos muy conmovidos. Con otra perspectiva como la discapacidad, como la del teatro, dentro de las posibilidades de la cultura. 

Es que esa es la magia que te hace ver el teatro y también te hace apreciarlo como las personas ciegas. Uno está con la idea de qué hacer si se quedara uno ciego y aquí te hacen ver que también es bonito… 

Sí, muchos de ellos pasan por la sensación de muerte porque se quieren suicidar y demás, y es el típico terror que todo el mundo siente en la primera parte pero ya después, te puedes dar cuenta de cómo hay sentidos que hemos dejado morir por darle parte a la visión, la imaginación se ha perdido y la idea también. Fue recuperar los sentidos, la magia que hay en cada uno de ellos. Por ejemplo el olfato, vas directo a lo irracional, hueles un nardo, y no tienes que pensarlo, enseguida se conecta con tus emociones. Es como mostrarle al público que la ceguera no es tan horrible, que hay otra parte que hemos dejado de ver y que nosotros estamos ciegos en otros sentidos. Yo he estado con ellos y he recuperado esa sensación extra porque la visión es tan fuerte que te absorbe. 

¿Has pensado en trabajar con otro tipo de personas discapacitadas? 

Sí, el año pasado empecé a hacer pruebas piloto, trabajé con sordos, con downs, incapacidad intelectual y motriz, fueron como dos o cuatro clases. La más larga fue la de sordos, les di un mes de clase pero lo vimos como piloto porque también los apoyos económicos están muy difíciles y solamente es amor al arte. 

YA TENEMOS UN PÚBLICO DE TERCERA LLAMADA…JAIME MUÑOZ

Por Julieta Orduña 

La actividad teatral se ha incrementado de manera considerable, de 50 estrenos en el 2008 pasamos a 73 en el 2009 y lo más sorprendente es que muchos de ellos son de calidad. Se está notando el profesionalismo y las ganas de cada uno de los integrantes de las compañías por hacer bien su trabajo; ahora, el espacio ya no es el problema. Gracias a dos foros independientes la comunidad teatral ya tiene dónde presentar sus proyectos sin trámites burocráticos, solo bastar agendar sus fechas y listo. Los responsables de todo esto son el director José Claro Padilla y el empresario Jaime Muñoz, ambos fundadores del Foro Al Trote y Tercera Llamada, respectivamente. Justamente, hicimos una entrevista a Jaime Muñoz, con motivo del primer aniversario de su local: 

Plátícame Jaime, de este año, ¿cuál fue la idea al planear un proyecto de este tipo? ¿qué alcances has logrado? 

La idea no existió, se fue dando. El antecedente inmediato fue el haber estado con José Claro Padilla en el momento que se le ocurre hacer un foro y que coincide su inquietud con mi integración al grupo Al Trote. En la primera junta a la que asistí se expuso el proyecto y para no hacer larga la historia, el foro se instaló en la casa de mi abuelo. Me di cuenta que me gustaba muchísimo el teatro, algo que yo no sabía, y me agradaba también la idea de tener un foro donde se podían desarrollar muchas ideas. 

¿Se veía como una necesidad por hacer algo, no solamente por la comunidad teatral sino también para todos los artistas locales? Porque era un grito de auxilio al no tener dónde presentarse por varias circunstancias, ya que empezó una efervescencia de talentos que querían aparecer en escena… 

Sí, la había y sí era un grito fuerte pero también era la coincidencia de un salir de una época de oscurantismo personal, con circunstancias muy difíciles que pasé, y cuando salgo de eso descubro que me encanta el teatro y que sí se puede llegar a hacer negocio, además de ayudar a los artistas a tener un ingreso, y eso me satisface mucho, me gusta tanto. Siento como si justificará mi vida. 

La emoción es mutua, los teatreros están muy motivados, se nota esa productividad de trabajo pues de los 73 estrenos del año pasado, el mayor número de temporadas se dio en tu foro… 

En esta casa no les hemos dicho que no a nadie, solamente se dieron dos casos aislados en los que no era posible por la agenda apretada pero si el espacio no está disponible, se modifica el día. Hemos tenido en el mismo patio a una hora “Zircuszelt” y media hora después “Háblame como la lluvia”, fue pesadísimo recorrer butacas, cambiar iluminación… era una danza simpática y pesada. Ahora equipamos la casa con tres espacios más, tenemos una sala con más butacas, el foro “Óyeme Con Los Ojos” y el patio, que es bastante grande y se convierte en escenario. Aquel espacio que estaba sirviendo como camerino ahora es escenario. 

¿La respuesta del público se ha multiplicado? 

Sí, están los que vienen como de costumbre, les ha gustado el lugar, se toman su café y les gustan las obras, las cuales están bien cuidadas. Les gusta el espacio, el trato, la disponibilidad de sentarse y ver teatro con su cafecito o “palomitas” y hasta cerveza, según la edad del público. Y les llevamos hasta la sala el servicio de cafetería, esto ha sido un asunto apreciable y la gente regresa. Ya tenemos un público seguidor de Tercera Llamada y de los grupos que han sabido cautivarlos, es una unión de todos. Ahorita tenemos una exposición, talleristas que nos ofrecen dramaturgia, malabares, clown, creación de personaje, y esto hace que la casa este viva y activa. 

Y se ha dado un fenómeno muy interesante: esta casa (el Foro Tercera Llamada) es mágica, ha reunido a diferentes grupos, ha logrado inyectar compañerismo. Aquí vemos circular a toda la comunidad teatral saludándose e invitándose a proyectos… 

Sí, tengo que hacer dos comentarios: hace poco empecé a hacer teatro y conocí a Daniel Abundiz, que venía del Distrito Federal pensando en juntar a una gran familia e iniciar una compañía estatal. Lamentablemente no lo logró, se desilusionó y se fue. Aunque la casa no se buscó con ese afán de “todos vamos a ser amiguitos”, hubiera sido muy “padre” que cada quien tuviera su propio salón, oficina, taller, y el patio para sus ensayos. Esa primera idea no se logró pero sí hemos visto que se junta la gente de La Concordia, Arquitos e ICA. Se fue haciendo este roce agradable y llegó el momento de que se conocieran, que no se prejuzgarán, y que aprendieran a trabajar juntos. 

¿Y después de este año, qué planes tiene Jaime Muñoz para el Tercera Llamada? 

Seguir con lo mismo, tenemos una fachada oscura (un pequeño detalle) y hay muchos proyectos más. Iremos trabajando y mejorando, este fue el primer año, no somos una cafetería ya madura, somos bebés que estamos aprendiendo y buscando. Quisiéramos ser muy atractivos para los pintores, fotógrafos, artesanos. Hemos hecho proyectos que no han funcionado, por ejemplo un tianguis cultural, y definitivamente con el teatro está el compromiso a flor de piel, con una amistad muy linda e intensa con los teatreros. Es increíble la cantidad de obras que hemos tenido, que se empezaron a gestar, aunque estaba destinadas a otro lugar como el Teatro Morelos y Leal y Romero, pero aquí se unía la banda para leer, ponerse de acuerdo, hacer sus castings; fueron madurando esos proyectos hasta llegar a los escenarios. Lo que valió la pena fue que la casa estuvo disponible y le gustó a la gente. 

Es así como el Foro Tercera Llamada abre sus puertas en este primer aniversario y los invita a todos a conocerlo, Álvaro Obregón 355, zona centro. 

HE APRENDIDO A AMAR ESTA CIUDAD, VA A SER MUY DIFÍCIL DESHACERME DE ESTE SENTIMIENTO… RAFAEL PANIAGUA

Por Miryam Almanza 

A Escena tuvo la oportunidad de platicar con uno de los directores que ha promovido con mucho éxito el teatro musical en Aguascalientes, Rafael Paniagua, para conocer algunos de sus siguientes proyectos ya que él inicia una nueva etapa ahora como actor, pues fue seleccionado para formar parte del reparto del musical Sessions que se presentará en la ciudad de Guadalajara. Visiblemente conmovido y emocionado nos platicó de las satisfacciones que ha tenido en tierras hidrocálidas y de sus planes de trabajo: 

Rafael, comienzas una nueva etapa, platícanos… 

Así es, aquí en Aguascalientes tengo un nuevo proyecto, una obra que aún estamos preparando y que tiene en el reparto a puros cantantes, para meterlos en el rollo de lo que es la actuación. Estuvimos trabajando dos meses el año pasado y ahorita ya están más metidos en esto del teatro. Son casi 40 personas y es un proyecto que la verdad va a quedar muy bien. Me duele mucho no estar aquí para seguir con ellos, ya terminé de marcar la dirección y todo se queda en manos de Alan Santacruz. Verdaderamente me duele mucho no poder estar con ellos… 

Y ahora retomas tu carrera de actor, ¿verdad? 

Mira, el año pasado develamos la placa de “Harvey, galleta de chocolate” y vino mi amigo Mauricio Cedeño, uno de los directores de teatro musical más reconocidos de este país. Hizo un viaje a Broadway el año pasado y vio una obra que le gustó mucho, tanto que contactó al productor y compró los derechos del montaje. Se llama “Sessions, the musical”, entonces se llegó a una muy buena negociación y ya con los derechos pagados pues convocó a un casting y yo acudí a Guadalajara dos veces. Afortunadamente la semana pasada me avisaron que me había quedado en el reparto. 

La obra es un musical acerca de un terapeuta y ocho de sus pacientes, todos con una historia muy interesante, gente en terapia. Aún no está definido qué personaje voy a hacer pues hice casting sólo para uno pero Mauricio me dijo que me tenía contemplado para dos, así que sabré bien hasta después de la primera junta de producción. A mí me emociona mucho este nuevo proyecto porque he descuidado mi parte actoral ya que mi última participación como actor la hice en “La fiesta de cumpleaños” el año pasado, es la única obra que he hecho como actor en los tres años que tengo aquí en Aguascalientes, y me interesa seguir desarrollándome, seguir creciendo, seguir aprendiendo de gente como Mauricio. 

Rafa, tú has dado un impulso muy fuerte al teatro musical en Aguascalientes… 

(Muy conmovido) Miryam, si esa no es nuestra misión ¿entonces cuál es?, he aprendido a amar esta ciudad, a la gente que está aquí y va a ser muy difícil que me desprenda de ese sentimiento, muy difícil. Siempre me daré tiempo, si no es para vivir aquí sí para venir algunos meses y seguir trabajando con los muchachos porque ellos necesitan mucho apoyo. Vemos que ahora en Aguascalientes están surgiendo jóvenes actores que se suman a los que ya tienen tiempo trabajando en la ciudad, mis contemporáneos, y creo que es momento de que nosotros nos afiancemos con trabajos apropiados. Qué bueno que esto se de así, porque habrá más oferta teatral. 

Te vas a Guadalajara pero aún tienes varios montajes en puerta bajo tu dirección… 

Así es, el más inmediato lo estrenamos en abril pero aún quiero reservarme la información, ya les platicaremos más adelante; sólo espero poder estar aquí en el estreno porque estaré ocupado con la obra de Guadalajara, la que también se tiene pensado presentarla en Broadway, y hay otros proyectos más para Aguascalientes en los siguientes meses del año. 

PARA HACER TEATRO EN PROVINCIA LOS GRUPOS HACEN UNA LABOR ÉPICA POR SOBREVIVIR, LUCHAN MÁS QUE SEGIZ…VERÓNICA MALDONADO

Por Julieta Orduña 

La obra Segiz, la historia del príncipe dormido en la torre del dragón, basada en La vida es sueño de Calderón de la Barca, y dramaturgia de Verónica Maldonado, finalizó su corta temporada con algunas complicaciones climáticas y ausencia de público. Su directora comenta para A Escena el proceso que tuvo este montaje: 

Verónica, platícanos acerca de estas nueve funciones de Segiz, ¿qué apreciaste en el público y los actores? 

Fue un poco difícil porque nos tocó una mala temporada climática, la bodega es fría y la gente se desanimaba en venir; además, es un lugar que no es muy conocido, lejos del centro, de muchos lugares donde normalmente van a ver espectáculos, pero también fue muy emotivo porque se empezó a correr la voz y esa poquita gente le contaba a otra que la obra le gustaba, que estaba interesante, que vinieran a verla y la gente que ha venido fue por eso. Vinieron un par de escuelas y fue muy “padre” con los adolescentes ya que es una obra destinada a ese público. Lo triste es que no hubo mucho público y es necesario también hacer un llamado a las autoridades. Ahorita el ICA nos está apoyando con la beca pero ojalá que el apoyo fuera también en el sentido del público, de promocionar. Yo creo que hay mucho talento en Aguascalientes y que merece el apoyo por este gran esfuerzo. Yo soy una directora invitada pero en la experiencia que tengo en teatro en provincia los grupos hacen una labor épica por sobrevivir, luchan más que Segiz por lograr la vida, entonces como que merecerían mejor suerte. Tener veinte funciones más en una temporada no es nada, las obras dan para más. 

Sabemos que la publicidad más eficiente, además de la difusión masiva, es aquella que va de boca en boca, y lamentablemente cuando la obra está empezando a ser conocida, la cancelan… 

Así es, tenemos algo de esperanzas a ver si en la Feria de San Marcos hay algo o en la temporada de teatro escolar en septiembre. Nos vamos con buen sabor de boca, y con la tristeza de que no hubo mucho público pero que el esfuerzo se hizo, que fue un trabajo muy difícil en el sentido que los chicos tuvieron que sacrificar vacaciones. 

¿Cuánto tiempo estuvieron ensayando? 

Mes y medio pero de manera intensiva, de nueve de la mañana a una o dos de la mañana, sólo era descansar una horas para comer. 

¿Tú hiciste el casting? 

El grupo propuso y sobre las propuestas de éste se fue depurando el trabajo. Más que casting la gente que tenía que quedar se quedó. 

Y acerca de la escenografía, esta inmensa torre, supongo que fue una labor titánica conseguirla… 

Sí, fue muy accidentado el proceso de la creación. El boceto escénico lo hice yo y el desarrollo escenográfico es del maestro de la Rosa, sí le costó mucho trabajo sobre todo la realización, ya el plano lo tenía muy claro pero el problema es que no hay personas especializadas en hacer escenografías y tuvimos que recurrir a herreros que no sabían qué funcionalidad iba a tener la torre. Otra es que no había el dinero suficiente, cualquier proyecto ve crecer el presupuesto y ya no hay dinero y tuvimos que recurrir a la chatarra. 

¿Se visualizó esta bodega para el concepto de Segiz? 

Sí, había un teatro pero yo prefería una bodega y cuando la vi pensé: “ésta es como la que soñé” y el espacio empezó a proponer cosas, es como un ser humano, nos dice qué podemos hacer sí y que no. Hubo un problema de la acústica y el del clima, yo creo que los que más lo sufrió fue el público. 

¿Y si realizan alguna estrategia de funciones para el público de las escuelas? 

Sí, de hecho estamos viendo con Alas y Raíces si podemos estar en el Teatro Morelos, es la idea, todavía no cantamos victoria. En este espacio (la bodega) ya no se puede porque empiezan las labores para adecuarlo ya que se va convertir en la escuela de teatro así que Los Arquitos se pasa para acá y el espacio ya va a tener otra función. Ojalá que la bodega se pudiera adecuar como teatro, una parte por lo menos, que tuviera como todas las escuelas de teatro, su espacio de aulas y su teatro para las funciones de los alumnos. 

¿Cuáles son tus próximos proyectos? 

Voy a seguir ligada con Lúdica Teatro, aparte de que son amigos míos y es gente que quiero mucho, así que voy a apoyarlos en dramaturgia y dirección. Por lo pronto, tengo otra invitación para dirigir una obra infantil en Querétaro con el grupo La Cartelera, un texto que tengo, Valentina y la sombra del diablo, sobre abuso sexual infantil dirigida para niños. 

Del 15 de enero al 14 de febrero 

Segiz, la historia del príncipe dormido en la torre del dragón 

Basado en La vida es un sueño, de Calderón de la Barca 

Dirección de Verónica Maldonado 

Grupo Lúdica Teatro 

SI CONOCEN A UN ACTOR QUE QUIERA HACER ESTE MONÓLOGO, HABLEN A OCESA PARA SU AUTORIZACIÓN…CÉSAR BONO

Por Julieta Orduña 

Fotografía Miryam Almanza 

La obra Defendiendo al cavernícola, que desde hace nueve años se presenta en la ciudad de México y algunas giras por provincia, estuvo en nuestra ciudad el 17 de febrero. La genialidad y profesionalismo del primer actor César Bono, quien dio la función 2715 en el Teatro Aguascalientes, se hizo patente y comentó para A Escena el nuevo proyecto de OCESA de ceder los derechos de esta obra a compañías locales: 

Señor César Bono, un mensaje para el público de Aguascalientes… 

Me gustaría decirles que sigan apoyando el teatro. Este Teatro Aguascalientes es precioso, tengo el honor de haber sido uno de los primeros actores que vino después de su inauguración, que si mal no recuerdo fue una compañía rusa la que lo inauguró; y la segunda obra fue un montaje donde participaba el Sr. Pompín Iglesias y Omar Fierro, en fin; un gran elenco y ahí estábamos nosotros. Es un teatro de los más bellos de México y como suelo decir en todas las ciudades del interior de la República, apoyen el teatro. El teatro es cultura, para que las obras sigan viniendo a su ciudad es necesario que la gente acuda a las taquillas y eso se los digo sin ningún interés personal, yo soy un actor contratado, que gano lo mismo si hay cien personas o dos mil, pero se los digo porque hay que apoyar el teatro. El teatro es un libro escenificado, entonces, por más comedia, por más divertido que sea, a fin de cuentas es un libro. Apoyen los libros, apoyen la cultura, aprovechen su bellísimo teatro. 

¿Nos puede platicar acerca de la obra? 

Es un monólogo que ha roto record en todo el mundo. Ésta es la obra no musical con más representaciones en toda su historia, y por supuesto en Nueva York. Se dice fácil pero no lo es. El autor, Rob Becker, estuvo más de once años y medio en Broadway gracias al éxito del montaje, incluso hay una calle en Nueva York que se llama “El Cavernícola”, y también hay un día en julio que es El Día de El Cavernícola. En Alemania por ejemplo, nada más hay 10 montajes de Defendiendo al cavernícola. El dueño de los derechos, que ya no es el autor sino otro señor, quiere poner en Europa occidental 100 Defendiendo al cavernícola, en América Latina otros tantos más, aquí en México ya se estrenó simultáneamente en Monterrey, y tengo entendido es la primera vez que se monta con un actor local. Primero fue Monterrey y se irá haciendo luego en Guadalajara, después puede ser Mérida y por qué no, también en Aguascalientes. 

Es muy buena la propuesta de descentralizar el teatro y darle esa actividad a los grupos locales… 

Claro que sí, cuando me dijeron que otro actor iba a hacerla en Monterrey me preguntaba el productor, Morris Gilbert, que si me molestaba y le dije que no, que al contrario; es algo con lo que he luchado con “Defendiendo al cavernícola”. En muchas ciudades, entre ellas Aguascalientes, nos presentábamos en cines adaptados como teatros cuando salíamos de gira porque no había teatros en muchas ciudades. Ahora sí hay teatros estupendos, les digo que éste es uno de los diez mejores que hay en México, entonces como actor y como amante del teatro uno siente mucha tristeza de que estos locales, por ponerlo en números, tengan al año 20 espectáculos. De menos, deben tener 52, uno por semana, aunque ahora es muy difícil traer a la gente, pagar avión, hotel, pero ¿cuál es la otra solución? Las compañías locales. 

Ahí les dejo la semillita, si conocen a algún actor que quiera hacer este monólogo sólo hablen a OCESA, la compañía para la que yo trabajo, y que lo pongan. En la ciudad de México hago esta obra de jueves a domingo, seis funciones a la semana porque yo así podía pero por qué no hacer la prueba con “Defendiendo al Cavernícola” o con “Monólogos de la vagina”, en fin, con obras de OCESA que tienen mucho éxito y se ha comprobado que funcionan muy bien en la ciudad de México. Son obras que tienen años en la ciudad y por qué no hacerlo en provincia. 

¿Estaría César Bono haciendo la supervisión de las compañías locales? 

No, la verdad es que yo no tengo el tiempo pero por decir algo, en Monterrey la montó el señor Héctor Bonilla, que fue quien me dirigió a mí, pero la dirección la hizo el asistente de director, que es Jaime Matarredona por compromisos de Héctor, que es de los actores que más trabaja en México. Así que imagino que estaría aquí el asistente como va estar en Guadalajara y les digo, sería un camino ideal, también hay que pensar que al hacer esto se pueden reducir costos y por ende, el boleto puede ser más barato. Estoy muy orgulloso de que la obra Defendiendo al cavernícola sea la que de inicio a este proyecto de descentralización, una obra en la que trabajo, y ojalá que sea una semilla que de muy buenos frutos. 

Cuál es el sentir de la obra… ¿Que se tome como terapia para las parejas? 

Si, es una terapia el conocer las diferencias que hay entre hombre y mujer, voy a comentar un ejemplo clarísimo; en la ciudad de México, en el teatro en que me presento, una vez llegó una pareja a comprar 76 boletos y por supuesto que el taquillero le dijo: “oiga, ¿cómo que 76 boletos, que va a revenderlos?” y resulta que eran para una asociación civil que ayuda a las parejas en sus problemas cotidianos. Y por qué se logra este resultado?, no es por el actor, ¿quién es el importante ahí?, pues el escritor. 

El autor para escribir esta obra estuvo documentándose tres años, tú como autor teatral tienes la oportunidad de decir: “yo digo que la mujer es así y el hombre es así porque a mí se me ocurrió y porque se me da la gana“, en cambio este cuate, en lugar de tomar esa actitud, se puso a estudiar desde la época de las cavernas, por eso se llama Defendiendo al cavernícola, entonces; todos los datos que se dan en la obra están basados en estudios científicos. No hay nada que el cuate se haya sacado de la manga, el número de palabras que hablan las mujeres, por qué cuando vamos de compras lo hacemos de manera distinta, etc. Por decir algo, la función que vieron es la 2715, llevo la cuenta porque me las apuntan en el camerino, y digo que sé en qué función voy pero no he contado los codazos que se dan las parejas cuando ven la obra. 

¿Va a seguir César Bono “Defendiendo al cavernícola” mucho tiempo más? 

Sí, hasta que me corran, me siento un actor muy afortunado de que el señor Morris Gilbert haya pensado en mí y el actor Héctor Bonilla, y creo que sería una persona muy malagradecida si renunciara a este enorme montaje. 

17 de febrero 

Defendiendo al cavernícola 

De Rob Becker 

Con César Bono 

Dirección de Héctor Bonilla.

A PESAR DE TENER VARIOS AÑOS DE HABERSE ESCRITO NO DEJA DE SER ACTUAL... ANAYELI CAMPOS

Por Julieta Orduña 

Inicia este año el grupo Al Trote con dos obras: Adán, Eva y la otra y Rosa de dos aromas . Sobre esta última entrevistamos a su directora, Anayeli Campos, quien nos comenta su participación en el montaje: 

¿Ya se había presentado este montaje el año pasado? 

Sí, en el Encuentro de Teatro Mínimo. Es un concepto de hacer teatro más simple, con menos actores, y en esta ocasión contamos con dos actrices. 

¿Por qué elegiste a Emilio Carballido? 

Se me hace muy humano y humorístico, en ocasiones trata temas delicados y retrata de una manera bastante pícara lo que sucede con los personajes humanos. 

Esta obra fue escrita hace algún tiempo, en la década de los ochenta, pero no pasa de moda… 

Curiosamente, a pesar de tener varios años de haberse escrito, no deja de ser actual porque la situación de las mujeres es repetitiva y los errores humanos se siguen cometiendo y se tropieza con la misma piedra. Nosotros intentamos apegarnos a la situación actual para que tuviera un reflejo más humano para aquellos que la vieran. 

¿Y el casting de las dos actrices cómo se dio? 

Debo ser sincera, no las elegí a ellas, sino que ellas me eligieron a mí. En Al Trote se lanzó la propuesta para hacer algo que pudiéramos dirigir y yo pregunté a algunos alumnos que quién quería participar conmigo y estas dos chicas se interesaron. Fue un esfuerzo de las tres para sacar esto adelante. 

¿Sería tu segunda obra como directora? 

Sí, la primera fue “Secretos humanos” y he sido asistente en otras más como la pastorela “Por un pollo y un jamón”. 

¿Te estás enfocando más a la dirección que a la actuación? 

De hecho no, porque ya estamos en un proyecto titulado “Mujeres hartas” y formo parte del elenco. Además, voy a volver con “Cada quien su vida”. Por ambos lados estamos trabajando. 

Del 15 de enero al 13 de febrero 

Rosa de dos aromas 

De Emilio Carballido 

Dirección de Anayeli Campos 

Grupo Actoral Al Trote 

Foro Cultural Al Trote (Álvaro Obregón No. 236, centro) 

Viernes y sábados, 20:30 horas 

Localidades: $50.00 

Adolescentes y adultos 

MI OBRA ES UNA FORMA DE HACERSE AMABLE LA VIDA EN UNA CIUDAD TAN AGRESIVA…RAKEL RUELAS

Por Julieta Orduña 

El 28 de enero se inauguró la exposición Historias De Un Entorno Inexistente, de Rakel Ruelas, joven egresada de la licenciatura de Artes Plásticas de la Universidad de Guadalajara. En breve entrevista con A Escena acerca de su obra y los alcances que pretende con ella, esto fue lo que nos comentó: 

Platícanos acerca de tu trayectoria como artista plástica… 

Empecé estudiando con Fernando González, después estuve en la Casa de la Cultura y más tardé ingresé en la Universidad de Guanajuato hasta llegar a la Universidad de Guadalajara, donde terminé mis estudios en artes plásticas. 

¿Cuál es la línea de tu trabajo? 

Está muy mezclado, es figurativo, trato de jugar mucho con la composición en cuanto color y forma. Me gusta el movimiento que debe tener cada cuadro. 

Algunas de las opiniones de los asistentes a esta inauguración son sobre tu obra, dicen que es muy fresca, ¿cómo se interpreta eso? 

Es por lo difícil de añadirle un estilo, no es expresionismo abstracto, ni realismo y tampoco estoy diciendo que estoy innovando en nada, sino que mezclo muchas tendencias. 

Después de esta exhibición, ¿pretendes vender tus obras, llevarlas a otros espacios? 

Por supuesto, para que se vendan, pero también que trascendieran. 

¿En qué nivel consideras que están las artes plásticas con respecto a otras artes? 

La pintura es muy amable, hay tendencias nuevas pero la pintura es como la ópera, no creo que pase de moda, a lo mejor cambien los estilos. Hay mucha gente que tiene la necesidad de pintar y otras la necesidad de verla. Y hay gente que no lo tiene y cuando la ve, se le crea la necesidad. 

Historias de un entorno inexistente 

De Rakel Ruelas 

Galería Benjamín Manzo 

Casa de la Cultura 

LOS SIGUIENTES TRABAJOS TAMBIÉN SERÁN SOBRE TEATRO DEL CUERPO… HELEN CARINA RAMÍREZ

Por Miryam Almanza 

El 2009 fue un año muy bueno para el teatro de Aguascalientes, tanto que hubo trabajos escénicos que no lograron presentarse por falta de escenarios. Este fue el caso de la obra Sal en una mesa llena de mosquitos, un monólogo basado en la obra de la pintora Remedios Varo, y que el 23 de enero se estrenó en el foro La Puga, del Centro Cultural Los Arquitos. Una propuesta interesante, más teatro corporal y de sombras que una simple escenificación, y que se convierte en la carta de presentación de un nuevo grupo teatral llamado Proyecto Aire. Después del montaje tuvimos la oportunidad de hablar con dos de sus integrantes, Helen Carina Ramírez y Mar Alaniz, y esto fue lo que nos dijeron: 

Hola chicas, ¿cómo están? 

H.- Bien, muchas gracias, emocionadas, contentas de este proyecto después de mucho estarlo trabajando y afortunadamente salió como se esperaba. Esperamos que se llenen las siguientes funciones y que vengan otros proyectos. 

Platíquennos de ustedes como nuevo grupo… 

H.- Este es nuestro primer proyecto, surge de una beca del Fondo Estatal para la Cultura y las Artes del año pasado, misma que me dieron a mí en la categoría de jóvenes creadores y decidimos formar el grupo para trabajar en este montaje. 

¿Por qué Remedios Varo? Especialmente por el concepto que manejan de teatro… 

H.- Así nació la obra, después de hacer todo un análisis de la obra de Remedios Varo, los textos de su diario, sus pinturas, para hacer una adaptación de los mismos, entonces; vimos que a través de las sombras era el camino más fácil para transmitir el mundo onírico de esta artista, su mundo surrealista, este viaje que hace al psicoanálisis. 

Ustedes surgen del Centro Cultural Los Arquitos, ¿hace cuánto egresaron? 

H.- Yo soy egresada de la octava generación, salí hace cinco años, estuve un tiempo alejada de los escenarios y decidí regresar con este trabajo. 

M.- Yo soy egresada de esta última generación, la doceava. Para el trabajo hubo toda una investigación porque cada luz tiene una sombra diferente, si se ponen luces empalmadas sale otro tipo de sombra, es estar experimentando pues también requiere de mucha precisión, ver que una sombra no se pase a la otra, en fin. 

H.- También era adaptar las sombras a los textos, a lo que se estaba diciendo. Otra parte muy importante de la obra es la música. Jorge Alberto Alba es el compositor, él está en Morelia, en el Conservatorio de las Rosas, y por supuesto la música debe ir a la par de los diálogos. Fue una parte primordial del proyecto para darle ese acento a los textos a través de la música. 

¿Cómo se sienten después de esta primera función? 

H.- (ja, ja, ja) Desahogadas, pero muy contentas. 

¿Qué otros trabajos tienen en puerta? Además de las siguientes funciones de este montaje… 

H.- Iremos viendo, no sé qué surja pero sí hay por ahí otros trabajos que yo tenía, y ahora que ya se formó el grupo los retomaremos para hacerlo más sólido. Irían sobre la misma línea, que es la que más me llama la atención, teatro más corporal, teatro del cuerpo, teatro físico; y tomaremos textos de dramaturgos mexicanos o de otras partes del mundo pero sobre esa línea. 

EL BUFÓN ES UN PERSONAJE MUY GROTESCO PERO SE VALE DE SUS DEFECTOS PARA HACER REÍR… JUAN MANUEL BÁRCENAS

Por Miryam Almanza 

Juan Manuel Bárcenas, director de La Secta Minúscula de los Viajeros Frecuentes, tiene en puerta tres montajes para este año. Mientras tanto, comienza el 2010 impartiendo un Taller de Teatro Bufón en el centro recreativo El Cedazo. Acudimos a ver una de las sesiones y después de encontrarlo en el estreno de Sal en una mesa llena de mosquitos, platicamos con él para conocer más sobre dicho taller: 

Juan Manuel, acabas de empezar un taller de teatro bufón para entrenar a nuevos talentos… 

Así es, a raíz de que comencé a trabajar uno de los montajes que presentaré este año, el de ”Falsa crónica de Juana, la loca”, que se desarrolla en la época medieval, noté que los bufones tenían una gran importancia en las cortes, al grado de que no había algún reino que no tuviera uno. Como la obra la queremos ambientar lo más parecido posible a aquella época, al texto del Medievo, es por eso que estamos manejando este taller de teatro bufón. 

El bufón es un personaje muy grotesco, tal vez hay algunos que lo confunden con el clown, que es más estilizado, pero el bufón es el personaje que se vale de sus defectos físicos para hacer reír al público aunque en este caso es al rey. En Grecia ya se ocupaban estos personajes deformes para meterlos en los entremeses de las tragedias y aligerar un poco la carga emotiva para el público. También, en el imperio romano, algunos comerciantes vendían personas deformes que gente acomodada se llevaba a su casa para que los hicieran reír. Por este personaje es que surgió el taller. 

¿Cuál es el contenido del taller? 

Trabajamos principalmente la construcción del personaje, vemos algo de historia sobre el mismo pero es más la creación del bufón a partir de deformidades del cuerpo. Por ejemplo, el la sesión del día de hoy tuvimos algunas propuestas interesantes como una actriz sin brazos y un actor con un pie más grande que el otro, mismos que moldeamos con esponja y vestuario para hacerlo más real. 

¿Quiénes acudieron al taller? 

La invitación se hizo para todos los grupos de teatro de Aguascalientes pero la mayoría están metidos ahorita en sus propios proyectos, ahorita hay integrantes del grupo Lotería Teatro, otra de Teatro del Ombligo y varios más del Tercera Llamada. 

¿Piensan terminar el taller con algún trabajo? 

No, porque este taller fue muy breve, ya que surgió del montaje que se estrenará en agosto. 

Y qué otros proyectos vienen para ti… 

Son tres y todos con mujeres: el primero es “Tren nocturno a Georgia” con Marcela Morán y lo presentamos en abril; después “Ícaro” con Mariana Torres para junio; y por último, “Falsa crónica de Juana la loca” con Lourdes Delgadillo para el mes de agosto. Son repartos muy interesantes. Eso es lo que ahorita me tiene ocupado.

LA GENTE QUE VIO LA OBRA SE ACERCÓ A DECIRNOS QUE ERA DE LO MEJOR QUE HABÍAN VISTO… MARCELA MORÁN

Por Miryam Almanza y Julieta Orduña 

A Escena Radio tuvo una entrevista con la actriz Marcela Morán respecto a su participación en la obra Háblame como la lluvia , seleccionada en la XXX Muestra Nacional de Teatro, Culiacán: 

¿Cómo les fue en Sinaloa con la obra seleccionada Háblame como la lluvia, de Tenessse Williams? 

Bastante bien, íbamos con mucho miedo pero fue un trabajo que ya había sido muy bien recibido aquí en Aguascalientes. Tuvimos dos temporadas, una en el Teatro Leal y Romero en junio y después en el foro Tercera Llamada en septiembre. La puesta tiene una perspectiva muy peculiar pues mezcla la multimedia y la actuación. Una semana antes de cerrar la convocatoria mandamos el video y fuimos seleccionados. Nosotros no pensábamos que pudiéramos entrar a esta muestra ya que Aguascalientes tenía seis años sin ir. 

Ya un tiempo que Aguascalientes no estaba presente… 

Sí, extrañamente, las veces que he ido ha sido siempre actuando pero nunca dirigiendo y aunque nuestra participación se empató con el estreno de La excepción y la regla de Bertolt Brecht, nos fuimos felices. Hicimos 17 horas de viaje, las cuales nos unieron bastante como grupo. Ya estando allá tuvimos la oportunidad de ver trabajos del Distrito Federal, Colima, Baja California, Veracruz, Nayarit, Quintana Roo y Yucatán. Como siempre, hay cosas que te gustan más, otras menos. 

¿Qué grupos te gustaron más? 

Estoy muy sorprendida con lo que se está haciendo de la llamada narraturgia, la manera de ver el teatro en el rollo de distanciarse, de narrar, de utilizar el juego del pasado y del presente entremezclados. Después de nosotros estuvo el espectáculo llamado Más pequeños que el Guggenheim , de Veracruz, que es un ejemplo de lo que acabo de decir y me encantó. Después de presentar la obra Háblame como la lluvia surgieron algunas propuestas de llevarla a otros lugares del país como Monterrey y Colima. Es un espectáculo que da para mucho más, no sólo para una muestra nacional así regresamos a Aguascalientes presentándonos en el Centro Universitario. 

Sería conveniente hacer otra temporada ¿no? 

Sí, es un espectáculo que para mí en lo personal es muy agradable. 

Y además es un trabajo creativo, como cuando los mercadólogos comentan “queremos algo que nos mueva, que sorprenda…” 

Sí, y Háblame como la lluvia lo logra. La dirección de Ian y el equipo de Teatro del Ombligo tratamos de hacer un espectáculo bastante llamativo para todo público, así que si no lo han visto pronto lo tendrán en cartelera. En Culiacán creíamos que no íbamos a tener una buena crítica porque estaba toda la gente filosa del Distrito Federal, gente como Mario Espinoza o Rodolfo Obregón, y a ellos les encantó, nos felicitaron bastante, dijeron que era muy arriesgado pero bien montado e Ian quedó como un director revelación. La gente que vio la obra se acercó a decirnos que era de lo mejor que habían visto. Modestia aparte, estoy muy satisfecha con el resultado, nos preparamos mucho para este evento y tuvimos una gran mancuerna con los técnicos allá. 

Marcela para el siguiente año ¿donde será la Muestra ? En Jalisco.
EL LEGADO QUE NOS DEJÓ RASCÓN BANDA COMO GENTE DE TEATRO ES MUY IMPORTANTE… DANA STELLA AGUILAR

Por Miryam Almanza 

Conjuro Teatro es una compañía originaria de la ciudad de México, y después de casi 10 años en escena y de haber viajado por diversas partes del mundo con su trabajo, visitaron nuestra ciudad para presentar dos montajes, Contrabando , de Víctor Hugo Rascón Banda; y Desmontaje Amoroso , de Elena Guiochíns. A Escena platicó con la directora de ambos trabajos, Dana Stella Aguilar, y con los integrantes del grupo de teatro, quienes nos dieron sus impresiones sobre la primera de las obras que presentaron. Esto fue lo que nos dijeron: 

Dana, platícanos cómo fue que llegaste a este trabajo actoral... 

Como Conjuro Teatro tuvimos el placer de colaborar con Víctor Hugo Rascón en años anteriores, en la obra de “Los niños de Morelia”, junto con otro grupo de España. Víctor Hugo fue una persona que nosotros valoramos muchísimo y ahora, a poco más de un año de su muerte, tomamos este texto con todo el cariño que le tenemos, un texto que es fragmento de la novela de Contrabando que él escribió en 1991 y que apenas se editó el año pasado, acreedora al premio Juan Rulfo y de la cual surge la obra de teatro. Nosotros retomamos algunos de los monólogos de la novela donde se plantea el ambiente del norte del país, de la frontera, del narcotráfico, de la tierra de Víctor Hugo, con todo el sabor de la gente de allá, para tratar de entender por qué actúan así respecto a este gran problema social y cómo es que se inmiscuye en eso. 

Es un problema visto desde adentro… 

Sí, eso es lo que nos gustó y que nos atrapó para tocar el tema, para saber cómo es que el personaje principal se involucra. 

Cómo es trabajar con Conjuro Teatro… 

Como es para otros artistas, muy hermoso, muy libre, también es batallar mucho por los cada vez más escasos apoyos a la cultura, hay que estar picando piedra para continuar en esto, además de ir creciendo profesionalmente, para no estar estancados como grupo independiente, lo que implica dedicación, tiempo, dinero y esfuerzo. 

¿Y haber trabajado con el maestro Rascón Banda? ¿Conviviste con él personalmente? 

Imagínate, el legado que nos dejó no sólo con su dramaturgia sino también como gente de teatro, como una persona preocupada por las artes, en defensa siempre de los derechos de autor, fue un ser completo, íntegro, que nos dejó un legado muy importante y que toca temas muy importantes, las cuestiones sociales. Él decía que no podía escribir de otras cosas, que cuando comenzaba a escribir eso era lo que le nacía. Él plasmó en cada una de sus obras la realidad del país, preocupado por lo que se vive en México y eso hace más significativo el retomar sus textos, leerlos, poder escucharlo en estos monólogos que escogimos, mediante una manera hermosa de narración. Personalmente creo que por parte del grupo hay una gran admiración hacia él por todo lo que fue. 

¿Qué otros proyectos tienes en puerta? 

Por supuesto, la obra de “Desmontaje amoroso”, la que se creó junto con Elena Guiochíns durante el mismo proceso del montaje y con la que nos presentaremos el próximo año en el Centro Helénico, y vamos también a una gira por Chile. Sobre “Contrabando” queremos hacer la obra de teatro para el 2010, ya no sólo las lecturas dramatizadas; y continuamos también con “Los niños de Morelia”, y lo que vaya surgiendo. 

Cuál ha sido tu experiencia aquí en Aguascalientes… 

Muy rica, es la segunda vez que visito la ciudad pues la primera fue hace como cuatro años con una obra que hicimos en Ciudad Juárez y que todavía tenemos vigente. Esta vez se dio la fortuna de que me invitaran por parte de la Universidad Autónoma de Aguascalientes ya que próximamente se creará la carrera de Actuación, y veo que hay mucha inquietud sobre eso, que se están iniciando cosas interesantes. 

¿Has visto algún trabajo de los grupos de aquí? 

Sí, un espectáculo del güero Juárez, al aire libre, sobre Guadalupe Posada, algo más en alguna muestra de teatro, una que otra cosa. 

¿Te interesaría trabajar algo tuyo aquí en Aguascalientes? 

Claro que sí, me interesaría también conocer algo más de lo que aquí se hace. 

EN LAS CRISIS ES CUANDO FLORECE EL ARTE… JULIO ESCARTÍN

Por Miryam Almanza 

Después de conversar con la directora de Contrabando platicamos con el reparto, Patricia Higuera, Héctor Hugo Peña, y como actor invitado, Julio Escartín, sobre la situación del teatro actual: 

Muchachos, ¿cómo están? 

Héctor: Muy bien, muchas gracias a la Universidad por su invitación, siempre es un placer trabajar en lugares como éste, con instituciones que están interesadas en la cultura, que es lo que hay que hacer en este país. 

¿Cómo es trabajar con Víctor Hugo Rascón Banda? 

Patricia: Es una maravilla, es traer el México que olvidamos, por más que no nos guste, es parte nuestra. Lo lindo de esto es que de esas historias siempre saca la luz, siempre hay algo que rescatar del pueblo, algún ser que empuja hacia adelante a pesar de todo. 

Chicos, ustedes tienen ya varios años trabajando, tanto en México como en otras partes del mundo, ¿cómo es el teatro por allá? 

Héctor: Conjuro Teatro surgió en el 2000 y en todo este tiempo, además de hacer nuestro trabajo hemos colaborado con otras instituciones, tanto de México como de otros países, por ejemplo España, y siempre es un aprendizaje, es compartir experiencias con otros actores pero también con otras culturas, en el ámbito del teatro. México tiene una gran calidad, un gran potencial, tiene una riqueza cultural pero hablando específicamente de teatro tiene muy buenos artistas, buenos hacedores de teatro, con diferentes compañías, directores y demás. Hay una gran riqueza que tiene mucho que ofrecer y también hay que aprender de lo que se hace en otros lugares. Sólo es cuestión de gustos, no necesariamente que seamos mejores o peores. 

Con las condiciones actuales de falta de presupuestos para la cultura, ¿cómo seguir haciendo teatro? 

Julio: Creo que es precisamente en esas circunstancias en las que florece el arte, donde se pone a prueba nuestra imaginación, se buscan otros recursos que no necesariamente tienen que ver con lo económico y entonces el actor, el artista, florece al buscar en otros ámbitos los recursos que necesita, no necesariamente a través del dinero pone a trabajar su talento. Creo que es el momento propicio, cuando hay una crisis como la que vive México hay también más de qué hablar, hay más material, el artista que asume su compromiso con la sociedad está en un lecho de rosas cuando hay crisis. En este punto en que se le exige tanto es cuando revela su capacidad, por supuesto; es más difícil en cuanto a lo económico, se vuelve más complicado pero en cuanto a las propuestas y la imaginación es mejor. 

Héctor: Hay algo importante que señalar, complementando lo que dice Julio, pues al estar en una situación límite y que tienes que ver cómo sobrevivir y hacer lo que te gusta hacer, te hace dedicarle más tiempo a buscar la manera de cómo producir, hacer, ensayar, cómo obtener los recursos que se requieren, lo que genera la gestión, producción, difusión, algo que finalmente también hay que aprenderlo. Se aprenden muchas cosas. A lo que voy es que aparte de los tiempos apretados para crear, hay que buscar espacio para lo demás por las circunstancias. 

Y dentro de esas circunstancias, ¿qué otros proyectos tienen? 

Héctor: Primero, convertir las lecturas dramatizadas de “Contrabando” a obra de teatro, hasta ahorita el nombre es “Historias de contrabando”, y también estamos preparando otra temporada con “Desmontaje amoroso”, falta definir tiempos. 

Chicos, sólo unas palabras para la comunidad teatral de Aguascalientes… 

Patricia: Ánimo. 

Héctor: En todos lados se cuecen habas. 

Julio: Por todos lados hay dificultades pero de eso se trata. Entre más dificultades por vencer, hay más fortaleza. 

Héctor: Y hay que encontrar la manera de conjurar lo que uno quiere, la magia se construye, todo lleva un proceso y eso es lo sabroso como artista, como teatrero, y siempre lo tienes que aprovechar. Es una carrera de mucha resistencia pero también de mucha pasión, mucha entrega, de mucho conjuro en el sentido de la magia. Y felicidades también a ustedes por lo que aportan al trabajo de nosotros. 

LOS PUEBLOS SON LOS QUE LEVANTAN LOS PROYECTOS ARTÍSTICOS… JORGE RODRÍGUEZ

Por Miryam Almanza 

El 2009 fue un año muy productivo para el teatro hidrocálido, y así como algunos de nuestros grupos estuvieron de visita por varias partes de la República Mexicana y algunos países de Sudamérica, también nos visitaron artistas del extranjero para intercambiar experiencias y establecer lazos de amistad. Uno de estos grupos fue La Gran Marcha de los Muñecones, de Lima, Perú; que además de visitar Aguascalientes tuvo también una participación importante en el Festival Internacional de Teatro Callejero que se realizó en la ciudad de Zacatecas. A Escena tuvo la oportunidad de platicar con su director, Jorge Rodríguez, sobre su visita: 

Jorge, platícanos de ustedes… 

Ahora venimos de Zacatecas, anduvimos trabajando por allá, y traemos un espectáculo de calle llamado “Sueño de gigantes”. Estamos aquí en Aguascalientes primero, para visitar a nuestro amigo Juan Manuel Bárcenas de la Secta Minúscula de los Viajeros Frecuentes. Nosotros lo hemos invitado también a participar en el festival que hacemos en Lima, el FITECA (Fiesta Internacional de Teatro en Calles Abiertas). Por nuestra parte, venimos a presentar un fragmento de nuestra obra ya que no la traemos completa por problemas en el transporte del equipo, es una cosa pequeña con personajes de calle. 

Sabemos que conocen a Juan Manuel por el viaje que hizo a Lima, pero ¿cómo es que se da este proyecto de venir a México? 

Nosotros ya habíamos venido en el 2000 a una pastorela que se hizo en el Distrito Federal y ahora nosotros, que hacemos teatro en un barrio popular, donde a través del arte incidimos de alguna manera en nuestra comunidad. En los festivales internacionales van más de 40 grupos en una semana e incide en la conformación de esta comunidad social lo que repercute no sólo en Lima sino también en otros lugares como Bogotá, que ahora está replicando la experiencia del FITECA, y este andar en el teatro hizo que visitáramos Zacatecas, donde nos fue muy bien. Ahora ha surgido la posibilidad de venir a Aguascalientes a algún festival que nos inviten. 

Alguna vez, platicando con Juan Manuel, nos comentaba que en Perú, Bogotá, Argentina, se hace mucho teatro independiente, platícanos de esto… 

En Perú no hay apoyos para la cultura, más bien, son los mismos pueblos con su propia vida, con su propia energía los que levantan los proyectos y las propuestas artísticas, en este caso el teatro. Por ejemplo, el FITECA se hace gracias a la unión de varios grupos cansados de que el Estado no haga nada por la cultura, así que ellos lo hacen. Ha crecido tanto esto que se replica bastante y han nacido muchos grupos de teatro independiente. Hay mucho movimiento teatral en Perú, tanto de grupos de sala como de calle y siempre la cultura está viva, es algo que nadie puede parar. Hay muchísimas propuestas teatrales diferentes, de muchas temáticas y lógicamente los grupos, al margen de todo esto, se dedican también a la investigación para mejorar sus trabajos. 

¿Y sobre el trabajo que presentan aquí en Aguascalientes? 

Son tres personajes de teatro de calle, jóvenes líderes de un barrio popular que siempre están preocupados por rescatar valores, y cuentan testimonios. Es un trabajo muy corto pero interesante, ojalá les guste a los que lo vean. 

¿Quiénes te acompañan? 

Son dos actores y una actriz, Carlos Bravo, Alonso Delgado y Giovana Beltrán, chicos muy jóvenes pero ya están aprendiendo a mostrarse en público. Ellos son actores formados para la calle y tienen una manera particular de formación, no son académicos formales de una institución, así que ellos muestran lo que saben hacer. 

¿Qué trabajos tienen ahora que regresen a Perú? 

Tenemos varias giras, llegando a Lima visitaremos varias provincias, luego vamos a Bolivia con este mismo montaje y después a Argentina a un intercambio en Buenos Aires, y terminamos en Bogotá en un festival, réplica del FITECA. Con eso acabamos diciembre y el próximo año comenzaremos con los talleres en donde compartimos nuestras experiencias con la comunidad, con los niños, con talleres al aire libre, en las calles y en las plazas. 

¿Habrá un próximo trabajo México-Perú? 

Sí, muchos grupos están interesados en el FITECA 2010 y van a participar del 1 al 7 de mayo, si alguien más quiere ir sólo contáctennos. Este festival va creciendo cada vez, la comunidad participa mucho y están desde los grupos más antiguos de teatro de Perú hasta los más nuevos, en un espacio que nos hemos ganado, para compartir y para hacer la fiesta. 

¿Cuántos años tienen ustedes trabajando? 

Como grupo ya son 19 años, y con el FITECA ya son ocho años. Es poco tiempo todavía pero lo hacemos con todo el entusiasmo. Mexicanos, vayan a Lima, los recibiremos con los brazos abiertos.

ENTREVISTA CON ELIANA DONNOLA 

Por Julieta Orduña 

El Instituto Municipal de la Mujer de Aguascalientes organiza en el mes de noviembre una serie de actividades por el Día Internacional contra la Violencia hacia las mujeres, que se celebra cada 25 de noviembre. El grupo Vagón Teatro es parte de este proyecto, y presentaron la obra titulada Equi Valientes, dirección de Eliana Donnola, quien nos comenta sobre su desempeño en dicho montaje que estará de gira por varias colonias de nuestra ciudad y municipios del Estado. 

Eliana, ¿de quién es la autoría de Equi valientes ? 

La dramaturgia fue una creación grupal. 

¿Cómo surge la idea de hacer este proyecto? 

A partir de una propuesta del Instituto de la Mujer y empezamos a trabajar el tema a partir del lenguaje del clown. 

¿En Argentina, cómo visualizan el concepto del clown, es similar a lo que se hace aquí en México? 

En cuanto a mimo, corporal, sí. Pero en clown no he visto muchas similitudes. En Aguascalientes poco a poco se empieza a generar. 

Sobre el tema de la violencia hacia las mujeres, sabemos que no solo es física sino de muchas maneras… 

Lo que tratamos de destacar en la obra, que era un poco mi idea, es que no sea tan masticada la información, aparece mucho lo que es la violencia psicológica, la violencia en las mujeres en general. El machismo y como la misma cultura generan eso. 

¿Cómo sentiste la reacción del público?, son dos funciones previas a una gira a municipios y delegaciones… 

Sí, vamos a tener una temporadita hasta el mes de diciembre. El público bien, en la sala estuvo tranquilito, lo bueno va ser en la calle, ahí viene la prueba de fuego y más que nada porque son códigos que sí necesitan de mucha intimidad, de mucha contención. Vamos a presentarnos en el Vagón Teatro, es una especie de remolque que se desarma y se transforma en foro. 

¿Cuántas funciones piensan realizar? 

Todos los fines de semana hasta diciembre. 

Noviembre 

EquiValientes 

Creación Colectiva 

Dir. Eliana Donnola 

Grupo Vagón Teatro

ENTREVISTA CON OMAR PACHECO

Por Clara Martínez 

Si vives al sur de la ciudad, ¿qué alternativas culturales hay para tí? Además del teatro Aguascalientes, existe un foro independiente a cargo de una escuela, la Fernando Wagner, ubicada en segundo anillo a la altura de Vistas del Sol, donde se llevan a cabo diversas actividades culturales, entre ellas, las teatrales. Esta vez, nos presentan en larga temporada una revista musical que data de la época de los años sesentas. A continuación la entrevista con el director del espectáculo El café del rock , Omar Pacheco, quien nos da una probadita de todo lo que implica su labor en este género poco explorado por los grupos aguascalentenses: 

¿Qué implicó la preparación del espectáculo El café del rock ? 

Es un montaje basado en el show original que se estrenó en Broadway en 1995 llamado Smokey Joe's cafe, pero nosotros nos dimos a la tarea de traerla a México, hacer la traducción del título porque siento que es uno más cercano al español, por eso se llama El café del rock; también hacer las pistas muy apegadas a la música original, traducir todas las canciones al español, aunque algunas de ellas ya se conocen en el ámbito popular como “Hiedra venenosa”, pero en la mayoría sí se hizo traducción de las letras, eso nos llevó seis meses. Después de eso, tuvimos cuatro más de ensayo, para grabar las canciones, montarlas, cantarlas, porque a la hora que las grabas es diferente porque estamos viendo errores, las voces y por supuesto ensayar para cantarlas en vivo, ya que la función se da con las pistas que están grabadas y las voces son en vivo. Para ello tuvimos músicos invitados para construir las pistas como Fernando Calvillo, integrante de la banda municipal, María de Lourdes, de la Escuela Diocesana de música Sacra, ambos en Aguascalientes y también un servidor; entre los tres nos repartimos las 42 pistas y por eso nos tardamos un poquito. 

¿El resultado de esta obra es por la preparación que haces con los chicos en el curso de Comedia Musical? 

No, realmente los que están integrando a la compañía de teatro, que inició con la obra “El pecado en la Isla de las cabras”, son tres actrices; y ahora invitamos a una cantante que ha estado haciendo casting durante tres años. Básicamente son alumnos, sí, pero no son necesariamente de comedia musical, son estudiantes que han estado en canto, danza y en diferentes disciplinas, pero lo que hemos distinguido es que tienen madera para trabajar en teatro. 

Además de los que están en escena, vemos que hay mucho equipo atrás que está apoyando… 

En el elenco somos ocho, pero ya trabajando somos cerca de 20 personas, son los chavos que están en la escuela estudiando flauta dulce, guitarra eléctrica y comedia musical, son los que nos apoyan en el escenario, además de Lupita que nos ayuda en asistencia de dirección, Martín que es nuestro escenógrafo de toda la vida, el que nos toma las fotos, en fin, hay mucha gente atrás echándonos la mano. 

Iris se aplicó en la parte de las coreografías… 

Sí, ella es la encargada, de hecho en la escuela también se encarga de danza, jazz y ballet, es la directora. 

Veo que el cuadro artístico está integrado principalmente por jóvenes que ya han participado en otros trabajos… 

Yo creo que el trabajo de teatro debe tener constancia y una disciplina bien fuerte, hay mucha gente que tiene interés en el teatro, que tiene muchas ganas, pienso que lo que falta es apoyo de diferentes partes: de los medios de comunicación, del mismo gobierno, los círculos que hay a veces están cerrados, pero, mientras tengamos ganas y nos aguante nuestro foro, seguiremos dando guerra. 

¿Este trabajo qué proyección tiene? 

La idea es que se presente hasta que el cuerpo aguante como dicen por ahí, se están promoviendo funciones para escuelas, es la ventaja de la revista musical, que podemos sacarla del teatro y llevarla a otro lado, entonces estamos hasta que se pueda y que el foro nos de chance, porque algunos fines de semana se van a presentar los alumnos de teatro y son los novatos con una obra que se llama “En el hueco de la mano”, es mexicana, después del examen van a dar dos funciones. El primer sábado de noviembre vamos a regresar con “El pecado en la isla de las cabras”, entonces se satura un poco el espacio. 

Esta obra, como comentas, es primera vez que se monta aquí en Aguascalientes y en México… 

Hasta donde tengo noción sí, creo que hay un grupo de Guadalajara que montó uno o dos números del espectáculo pero con las canciones más conocidas como la de Stand by me, pero sí, creo que somos los primeros. 

¿Cómo trabajan con 42 melodías seguidas? 

Está de locos, tenemos muchos cambios de vestuario porque además es una tras otra, por lo mismo que son 42 números se tiene que hacer ágil, entonces si te diste cuenta, la dirección de la obra se planeó para que estuviera picadito y al pie, porque si no, se pierde el taiming y la emoción. Además no nos dejan respirar y tenemos un ligero intermedio en el cual seguimos escuchando esta música, realmente el intermedio es para cambiar cosas del escenario y órale, ahí vamos otra vez. 

Sí, de hecho, se me antojaba un ambiente de café porque se presta el lugar para ello… 

Desde que iniciamos este lugar, no sé si tú lo recordarás, tratamos de hacer funcionar un teatro bar, el café bar, pero no se dio y gracias a Dios la escuela ha funcionado bastante bien y tiene cierto ritmo de trabajo que nos ha permitido que se estén montando las obras y no sólo eso, sino que tenemos un grupo de jazz ya conformado que también se ha estado trabajando, de hecho te comento que uno de nuestros alumnos que estuvo en el elenco del café del rock estuvo en la Academia, quedó en la semifinal y otra de ellas está actualmente, que es Yadira, alumna de comedia musical y hemos tenido gente que ha trabajado duro a partir de nuestra invitación a pertenecer a las disciplinas que ofrecemos. 

¿Cómo ves al grupo, ya en su conjunto, y a quienes están integrando este elenco? 

Fíjate que normalmente, cuando hay mucha gente hay cierta dificultad, pero afortunadamente son jóvenes que están llenos de vida y muy entusiastas y la verdad son un grupo muy bonito, nos llevamos muy bien, no sé si para ellos, pero para mí es un placer trabajar con ellos porque han sido muy disciplinados y han sido para mi más que alumnos, compañeros con quienes trabajamos en otro nivel. 

Por qué venir a ver El café del rock… 

Porque hay necesidad del teatro, necesitamos ver teatro, en este caso porque es una revista musical para que también se aprenda que a diferencia de una comedia musical, donde hay diálogo, ésta es una revista donde se presenta música todo el tiempo; y porque nosotros necesitamos del público para seguir. 

LA GENTE YA VIENE CON LA IDEA DE VER TEATRO TODOS LOS VIERNES…LUIS HERNÁNDEZ

Por Julieta Orduña 

Fotografías de Miryam Almanza 

Abuelita de Batman , en corta temporada, ha sido aceptada por un público que no estaba acostumbrado a ver teatro en un bar, ahora ya lo buscan. En charla con el productor de este montaje, Luis Hernández, nos platica acerca de este montaje y la respuesta que ha recibido la compañía Guerreros de la Escena en el Fest Club: 

Acerca del autor de Abuelita de Batman , Alejandro Licona, son varias historias que llegan a una moraleja… 

Es un dramaturgo contemporáneo que nos muestra una comedia que trata sobre los arquetipos de la sociedad, esa crítica social que hay entre personajes que representan a mucha gente como el prófugo, un político, un amante o un doctor. Se cuenta una historia donde además de buscar una risa, está el mensaje de cada uno de estos cuadros. 

¿Cuántos actores participan para dar vida a los diversos personajes que aborda Alejandro Licona? 

El elenco está en parejas, pero somos nueve actores para cuatro cuadros. 

¿Cuál ha sido la respuesta del público? 

La gente ya viene con la idea de ver teatro todos los viernes, después de “Sólo para machos” nos pidieron más obras y fue cuando trabajamos “Abuelita de Batman”. Ya se da el estar aquí en el Fest Club haciendo teatro y la gente nos ha apoyado bastante. Tenemos planes de seguir con esa dinámica de juntar el bar con el teatro. 

LO QUE HEMOS VISTO ES QUE LA GENTE ESTA RESPONDIENDO… MAURICIO PRADILLO

Por Julieta Orduña 

Fotografía de Miryam Almanza 

Finalizó la temporada de Sólo para machos , autoría de Tomás Urtusástegui, e inició Abuelita de Batman de Alejandro Licona, puestas dirigidas por Leonardo Navarro con la compañía Guerreros de la Escena de la Universidad La Concordia. En charla con A Escena el gerente del bar Fest Club, Mauricio Pradillo, da sus impresiones acerca de este nuevo concepto de teatro bar: 

Hace algunas semanas finalizó la temporada Sólo para machos en este bar, ¿cuál es su opinión acerca del resultado de esta primera puesta en escena? 

Ha sido una experiencia extraordinaria. Lo que hemos visto es que la gente está respondiendo y esta alianza que se ha hecho, música, teatro y bar, a la gente le llama la atención. Ha sido algo realmente extraordinario y sobre todo, lo que más vale la pena, es el profesionalismo de los muchachos. 

¿Y se imaginaba esa respuesta del público? 

No, de hecho, cuando terminó la temporada de “Sólo para machos”, hablé con el director del grupo, Leo Navarro, a quien le di espacio por dos meses, y cual fue mi sorpresa que a la gente le gustó y la temporada duró nueve semanas. 

¿Continuarán los viernes de teatro después de finalizar la temporada de Abuelita de Batman? 

Sí, por supuesto, la intención es prácticamente institucionalizar los viernes de teatro aquí en el bar. 

Octubre 

Abuelita de Batman 

de Alejandro Licona 

Dirección de Leo Navarro 

Compañía Guerreros de la Escena 

Bar Fest Club 

ES UNA VERSIÓN DISTINTA A LA ANTERIOR…JUAN MANUEL BÁRCENAS

Por Julieta Orduña 

Una de las obras más gustadas en el 2008, con llenos en todas las funciones y nominaciones a director, actor y música en los pasados Premios A Escena fue El Túnel, de Ernesto Sábato. Ahora, el director Juan Manuel Bárcenas mostró una versión distinta, con algunas acotaciones que mejoraron la puesta en escena. En entrevista con A Escena nos platicó de esas modificaciones entre una función y otra, debido al éxito que tuvieron: 

Juan Manuel, la obra ¿es una versión mejorada de la temporada 2008 de El Túnel ? 

Es una versión distinta a la otra. En la anterior me fui por el simbolismo y en ésta por el minimalismo, es decir, llenaba de objetos y en ésta ocasión hice una reestructuración pensando en que el personaje está encerrado, por lo tanto no podía tener todos estos elementos en su charla. Había cosas que me resultaban ilógicas, como la jarra de vidrio, cuando en los penales no la permiten. Ahora todo sale de una maletita, no tenemos cuadros. 

Se le da más fuerza al personaje del pintor, interpretado por Rodrigo Pérez… 

Sí puede ser, yo no vi la versión pasada y retomé esta última a partir de cero, con un laboratorio que hice el año pasado. Eso con respecto a mi trabajo, el de Rodrigo se respetó y cambiamos también el personaje de policía por el de un enfermero. La música, que era una guitarra, ahora es de un violín, aunque sigue siendo de Gerardo Ávalos. 

¿Se vuelve a presentar El túnel o es el fin del ciclo? 

Ahora estamos con funciones de preparatoria. 

LOS NIÑOS, COMO PÚBLICO SON DIFÍCILES, DEPENDEMOS DE LOS PAPÁS…YADIRA TORRES

Por Julieta Orduña 

Fotografía de Miryam Almanza 

El teatro para niños ha sido contemplado en una cartelera vasta, aunque no lo suficiente como para que compita con otros géneros teatrales. En entrevista con A Escena, la directora Yadira Torres nos platica de su más reciente montaje, Una luna entre dos casas, y la problemática de hacer teatro para niños: 

¿Por qué en tus proyectos elegiste teatro infantil, específicamente el dirigido a los niños de preescolar? 

Yo admiro mucho a Suzanne Lebeau, la conocí en el 2000 cuando vino con Telón Abierto. Tomé un curso de dramaturgia con ella y quedé muy al pendiente de su trabajo. He visto sus obras El ogrito, Cuento para niños grandes, que también es una obra no muy común y un texto muy bonito pero difícil de llevar a cabo. Me encontré con la obra que presentamos en una librería y me gustó mucho el texto, desde entonces fue un reto para mí. Suzanne es una de las mejores dramaturgas porque tiene un teatro diferente, no es el típico teatro que nosotros conocemos para niños, no es de títeres y por eso se me hace muy difícil y más, el hecho de tratar a los niños como grandes. 

Sobre todo el reparto que actúa como niños pequeños… 

Sí, yo les decía que no quería que hablaran como los típicos niños representándose en teatro o en títeres, quería que exploraran otras posibilidades así que fue un reto también para ellos. 

¿Entonces el grupo Pregoneros se va por la línea de teatro para niños? 

Hasta ahorita es lo que hemos trabajado. Quiero también variarle para no encasillarnos, o no creceríamos como grupo ni como actores, hay que explorarle por diferentes facetas. 

¿Cuál ha sido el repertorio del grupo? 

En León, Gto., monté las Fábulas del viajero y Alarma, renuncia el bufón en Aguascalientes, dirigida a escuelas. Una luna entre dos casas es la tercera. 

¿Qué opinas sobre la problemática de hacer teatro para niños y, cómo consideras a su público? 

Los niños como público son difíciles, dependemos de los papás, entonces hay que formarlos a ellos y después al público infantil. Tenemos que hacer obras llamativas para los dos tipos de público. 

¿Hay escuelas en Aguascalientes que se especialicen en teatro para niños? 

No, lo más que tenemos es PROARTE dedicado a formar niños en las artes. Incluso, en León, donde trabajé, también se ve más el trabajo de teatro para adultos y adolescentes que para niños. 

EL TEATRO ESTÁ ESTACIONADO, PARECIERA QUE HAY UNA PEREZA CREATIVA… ASTRID HADAD

Por Miryam Almanza 

Próxima a visitar nuestra ciudad con su espectáculo, la cantante y actriz Astrid Hadad concedió para A Escena una entrevista vía telefónica desde la Ciudad de México. En esta corta charla nos habló de sí misma, de su presentación en Aguascalientes y algunos aspectos más. Esto fue lo que nos dijo: 

Maestra Astrid, cómo está, aquí en Aguascalientes ya la estamos esperando… 

Muchas gracias, esperamos que vaya mucha gente. 

Después de varios años vuelve a Aguascalientes, ¿qué verá la gente en su espectáculo? 

Muchas cosas nuevas, en sí es todo nuevo porque tengo mucho tiempo sin visitar la ciudad. Estoy haciendo la combinación de varios espectáculos para que la gente vea lo mejor de lo que he presentado. Por supuesto también lo mejor de mi vestuario, que ha sido tan aclamado. Creo que a la gente le va a gustar mucho, igualmente las canciones, ojalá que les guste mucho el espectáculo. Hay vestidos que son muy bellos, desde una iglesia barroca hasta una “multimamada”, diosa ancestral (entre risas). Estoy llevando un espectáculo muy completo. 

Por supuesto con música de todo tipo, desde heavy metal hasta ranchero… 

Así es, ranchero, rumba, bolero, de todo, no vamos a escatimar. Acabo de regresar de Colombia y te puedo decir que fue fantástico, maravilloso. 

Cómo la recibió la gente por allá… 

Fuimos a la Feria del Libro, fueron dos días con un aforo de 1,200 personas cada día, estuvo abarrotado y fue impresionante. Ojalá en Aguascalientes no se queden atrás porque verán un espectáculo que ha viajado por todo el mundo, ya visitamos los cinco continentes y acabamos de estar en China, en Suecia, toda Europa y Estados Unidos, Canadá y Sudamérica, sólo me falta Brasil pero pronto iremos. 

¿Es mucha la diferencia entre el público mexicano y el extranjero? 

No es mucha, ahí se van dando, en Colombia fue una locura, fue muy impresionante el cariño de la gente, la intensidad del público, tanto como los mexicanos, y déjame decirte que los españoles no se quedan atrás. 

Maestra, en un plano más personal, cómo se define Astrid Hadad a sí misma, como artista y como persona… 

Yo me defino como una cabaretera ilustrada, dadora de placer. Con eso digo todo. Ahora mismo tenemos muchos motivos para estar deprimidos, pero con mi espectáculo se les van a olvidar, ya verán. 

¿Cómo ve el teatro mexicano actual? 

Mira, últimamente he ido muy poco al teatro pero creo que en estos momentos las pocas cosas que he visto, lo poco que hay en cartelera indica que el teatro está en un momento estacionado. Siguen haciendo teatro del que le gusta a la mayoría de la gente, teatro comercial, porque pareciera que hay una pereza creativa, prefieren repetir los patrones ya conocidos que probar cosas nuevas. Creo que en estos tiempos de crisis, como el que estamos viviendo ahora y que no es sólo económica sino también política y social por todo lo del narcotráfico y esas cosas; son el mejor momento para reflexionar y tratar de crear cosas nuevas, porque es de las crisis que se obtienen cosas mejores, aunque parezca extraño. Lo podemos ver con el cabaret alemán y con el teatro de todo el mundo, que en tiempos de crisis es cuando se han hecho las mejores obras de teatro. 

Con la crisis económica los espectáculos artísticos son los que se han visto más afectados… 

Claro, porque a lo primero que le cortan es a la cultura, incluso algunos políticos apenas si conocen la palabra (risas). Son muy pocos, no voy a decir que todos, los que tienen una visión para saber que la cultura es necesaria, es el alimento del alma, y para ser mejores seres humanos se necesita educación y cultura. 

Sobre todo para abatir la delincuencia… 

Exactamente, porque está demostrado. He ido varias veces a Bogotá, ellos que ya han pasado la crisis por la que pasa México ahora, una crisis de ética, moral, social; y créame que cuando son los festivales de teatro en Colombia los índices delictivos bajan muchísimo. También ya se hizo un experimento en México, en el llamado Faro de Oriente, una zona tremendamente delictiva, y sucedió lo mismo: bajaron mucho los índices de violencia. Eso es algo que los políticos no terminan de entender, para ellos importa tan poco porque piensan que la cultura no deja dinero, pero hay que saberlo manejar, la gente paga por ver cosas buenas. 

¿Y cómo ve el papel de la mujer en el teatro? 

Ya tenemos ganado un gran terreno, cada día hay más mujeres directoras, dramaturgas, productoras, iluminadoras, en la tramoya, mujeres que se están ganando un gran espacio, han adquirido más fuerza política y en el teatro se ha ganado bastante. 

En el plano artístico, qué otros proyectos tiene aparte de la gira que está haciendo… 

La verdad tengo un montón de proyectos, como siempre; a veces hay más proyectos que vida. Quiero hacer algo para el año que viene, que es el bicentenario de la independencia y el centenario de la revolución, porque a mí me gusta mucho la historia, soy una mujer que está revisando la historia constantemente, y se me antoja hacer algo sobre eso más que para recordar un pasado, para delinear un presente y un futuro, para buscar nuevos horizontes. 

Como artista, qué es lo que más criticaría Astrid Hadad en este momento… 

Que se le está dando mucho más dinero al ejército porque piensan que la violencia se acaba con violencia, y está demostrado que no es la manera. Creen que la delincuencia se va a acabar a garrotazos y no con más empleos y una mejor educación. Seguir dando dinero a algo que se ha demostrado es incapaz, y no me refiero al ejército, eso no es para solucionar la situación, no es la manera. Tanto los economistas como los investigadores lo ven, yo no soy como ellos pero tengo ojos para leer y mente para pensar y puedo decir que la política está totalmente equivocada, que hacen falta otras cosas para que este país salga adelante. Lo primero que hay que hacer es enseñarle a la gente lo que es ética y moral para que tengamos ciudadanos honrados y honestos, para que cuando lleguen a la política no lo hagan para enriquecerse. 

Qué le parece si invita a los lectores de A Escena para que vayan a su espectáculo… 

Muchas gracias, los espero en el Teatro Aguascalientes el 17 de octubre, a las 20:30 horas. No dejen de verme, es la única oportunidad. Verán un espectáculo que ni en la televisión lo tienen, los invito a que apaguen la televisión un momento y se animen a ver otras cosas, especialmente si están viendo Televisa. Ya desde hace varios años estoy vetada allá y es por esto: porque digo y hago lo que se me pega la gana, y allá quieren gente sumisa para tener a la gente atontada. Para mí es un orgullo el veto de Televisa porque es un reconocimiento a mi trabajo, en lugar de que me inquiete lo siento como un reconocimiento a mi trabajo. 

Y eso habla mucho más de usted… 

Por supuesto. 

Maestra, para cerrar la conversación enlistaré algunas palabras y usted me dirá lo primero que le llegue a la mente: 

Mujer: Luz 

Actriz: Maravilloso 

México: País que amo 

Corazón sangrante: Moctezuma 

Aguascalientes: Posada 

Artes escénicas: Necesarias 

Astrid: Dadora de placer 

Recorte al presupuesto cultural: Fatal para este país 

Cabaret: Necesario también para decir las cosas que requiere la sociedad 

Diva: Divísima 

Crítica y moral: Hacen falta las dos para sacar adelante a este país 

Maestra, muchas gracias por esta exquisita conversación, la esperamos en Aguascalientes con los brazos abiertos… 

Muchísimas gracias, estoy que se me queman las habas por estar allá, es una ciudad que me fascina, bellísima, lugar de uno de los grandes artistas del grabado, inspiración para muchos más. 

HAY UNA INTENCIÓN DE UN RESCATE HISTÓRICO Y TURÍSTICO EN ESTE PANTEÓN… J. CONCEPCIÓN MACÍAS

Por Julieta Orduña 

Es muy extraño ir a festejar el Día de Muertos en septiembre, y así fue con El Fandango de los Muertos , cuya temporada inició en ese mes y finalizará hasta noviembre en el Panteón de la Salud. En entrevista con A Escena, el director Chon Macías nos comenta la tradición escénica que se ha llevado a cabo durante muchos años en esta ciudad: 

Esta obra es alusiva al Día de Muertos, ¿ya habías realizado algo así el año pasado? 

Sí pero con un tono totalmente diferente, el anterior espectáculo era de mitos y leyendas, algo que yo no inicié pero tiene como la octava edición coordinando la Dirección de Panteones. En el 2008 nos dieron la oportunidad de poderlo dirigir pero en esta ocasión lo que presentamos es un tono totalmente diferente. 

Aquel es más místico, de terror, Mitos y leyendas … 

Lo que sucede tiene que ver con leyendas y se representan haciendo un recorrido en el panteón, se presta para que haya una serie de estímulos hacia el público, no es un espectáculo totalmente de terror sino que más bien el hecho de que la gente entre al panteón ya es una experiencia aparte. Nosotros tratamos de incluir en este espectáculo algunos elementos que estimulen a la gente de alguna manera a través de los sentidos. Estamos tratando de que la gente trabaje con su adrenalina. 

A partir del montaje El fandango de los muertos , ¿los organizadores tienen planeado seguir con este proyecto para el próximo año en el Panteón de la Cruz ? 

Yo pienso que sí, hay intención de hacer un rescate histórico y turístico en este panteón y es una invitación a que entren a conocerlo para recuperar un espacio arquitectónico ,como un espacio histórico que está en el corazón de una ciudad, en un barrio tan tradicional como La Salud y que debemos reconocer que muchas personas, me incluyo, no lo conocíamos, yo nací en el barrio de El Encino , aquí a dos cuadras la calle de El Sol y lo conocí a partir de la filmación de una película y ahora con este espectáculo, y sí es interesante que la gente recupere estos espacios, que son nuestros pero no los sentimos así. 

¿Y otros proyectos a futuro? 

Estamos preparando “Mitos y Leyendas 2009” , nos volvieron a invitar. También acabo de terminar “Niebla, el guerrero del agua”, estamos por develar una placa de las 100 representaciones en próxima fecha. Es una obra para concientizar a la gente sobre el buen uso del agua. En lo personal, yo tengo una película que voy a trabajar con Luis Estrada, director de “La ley de Herodes”, en San Luis Potosí, la cinta se llama “Cuarenta Grados”. El próximo año voy a trabajar una obra con el equipo de Marcela Morán y otra con Erika Cortés. Y con este espectáculo, El fandango de los muertos, estamos todo octubre. Es para toda la familia, está picosita pero no pasa nada, es nuestro peculiar estilo mexicano de reírnos de la muerte. 

Octubre y hasta el 7 de noviembre 

El fandango de los muertos 

Dirección de José Concepción Macías Candelas 

Panteón de la Salud , 

Viernes y sábados 20:45 horas, 

Entrada libre 

Adolescentes y adultos 

EN MÉXICO CADA VEZ HAY MENOS PÚBLICO PARA EL TEATRO… LUIS FELIPE TOVAR

Por Claudia Muñoz 

Fotografía de Miryam Almanza 

Luis Felipe Tovar habló para el Grupo Informativo A Escena Radio sobre sus expectativas con el taller de Actuación en Cine, promocionado por El Set Viaja, su escuela de actuación, que tendrá lugar aquí en Aguascalientes del 5 al 10 de octubre, y en breve entrevista nos platicó lo siguiente: 

Creo que la experiencia de El Set va a ser muy buena, tengo muchas ilusiones de que todo salga muy bien y con algunas características que ya hemos hecho en otros lados pero adecuándonos al grupo humano con quien voy a trabajar y que me muero por conocer. Yo espero estar a la altura de las expectativas que se está generando el público de Aguascalientes con nuestra presencia, poder compartir con él lo que hemos aprendido, ponerlos en contacto con el mundo de la actuación. Yo creo que la vamos a pasar de lo mejor. 

Este taller está abierto al público en general, está abierto a todo aquel que esté en el medio de la actuación, en el mundo del arte, del cine, de la publicidad, de la dirección, en el mundo de la fotografía, no se necesita un conocimiento previo, no se necesita saber nada pues para eso estamos aquí. Partiremos de lo más elemental tratando que con el paso del tiempo, con las horas de entrenamiento, se vaya volviendo más complejo pero que se pueda asumir con facilidad y cualquiera lo pueda explicar. 

¿Qué dramaturgo latinoamericano ha significado más para usted? 

En Latinoamérica tenemos muchos pero si me tengo que quedar con uno, me quedo con el maestro Emilio Carballido, lo considero un gran maestro. 

¿Cómo ve la actividad teatral en el país? 

Hay poco público, cada vez hay menos público para el teatro, las compañías han perdido la fe, evidentemente el público del interior de la República decide ver un espectáculo que viene de la Ciudad de México, teatro comercial, con actores conocidos, que ven en la televisión, que tienen cierto prestigio, pero yo creo que cuando algo le gusta la gente se acerca, cuando algo provoca un impacto, genera curiosidad, cuando algo se hace sentir o notar la gente acude, no tiene que ver con el hecho de que sean actores que hayan salido en la televisión. 

Creo que hay público para todo, pero evidentemente hay que buscar ese público, la gente de Aguascalientes tiene que buscar su propio público, tratar de ubicar dónde está, si no hay movimiento evidentemente no va a haber esa capacidad de acción que nos permite generar el estímulo respuesta. Yo te lanzo un estímulo para que haya una reacción de tu parte. Creo que hay que generar más y más público y ese mismo va a sentir la necesidad de que haya más espectáculos, por ejemplo hay niños en Aguascalientes y podemos hacer teatro infantil, tenemos jóvenes, lo que podemos hacer es invitar a estos jóvenes al mundo de la actuación, al mundo del teatro, hay obreros… pues vamos invitando a todo mundo al teatro porque limitarnos a un solo sector y ese sector no abre la puerta o siente desconfianza o no está muy interesado, esto no funciona. Hay que interesarlo y si no es a ese vamos a buscar otros sectores, teniendo en cuenta una línea de identificación con el espectador, y eso se logra con nuestro trabajo. 

Tenemos muchos dramaturgos latinoamericanos, tenemos excelentes contadores de historias, lo único que hace falta es acercarnos más a la literatura, conocerlos a ellos y ver dónde los podemos ubicar para que nuestros dramaturgos se puedan ver representados por todos aquellos que nos dedicamos a hacer puestas en escena, a estar parados en un foro y que somos los que nos comunicamos con el público por medio de lo que ellos hicieron primero como literatura y luego como dramaturgos. 

YO QUIERO MATAR A HARVEY, PERO EL PÚBLICO TIENE LA ÚLTIMA PALABRA… RAFAEL PANIAGUA

Por Julieta Orduña y Clara Martínez 

Harvey galleta de chocolate , premiada por A Escena en el 2008 en la categoría de Mejor Vestuario, más dos nominaciones como Revelación Actor y Revelación Actriz, cumplió cien funciones, bajo la dirección de Rafael Paniagua, quien en entrevista comenta no solamente de esa develación sino también de las 25 funciones de otro de sus montajes: El mago de Oz. 

¿Qué significa para un director la develación de una placa? 

La suma de los esfuerzos de mucha gente, de los actores, de los creativos, todos aquellos que han tenido la oportunidad de vernos porque asistir a un teatro es algo que requiere de primera instancia deseo; y segundo, una iniciativa porque no toda la gente quiere tomarse la molestia de salir de su casa y venir a un teatro. 

Sabemos que estuvieron dando función en muchas escuelas, espacios abiertos, teatros, hasta llegar a públicos que no habían tenido contacto con el teatro… 

En primera instancia es un gusto, me da mucha emoción, Harvey ha tenido una historia muy linda. Empezamos con muy poca credibilidad por parte de los demás y de pronto el montaje creció y fue de un lugar a otro. Hemos estado incluso en otros lugares, hace una semana y media estuvimos en Zacatecas en el Foro de la Diversidad Sexual, fue un espectáculo muy interesante porque fue el único de tipo familiar. El mensaje fue muy claro y contundente, entonces todo lo que Harvey le pueda dejar de enseñanza a los niños y los adultos para mí es una satisfacción muy grande. 

Y el futuro de Harvey a partir de estas cien funciones ¿cuál es? ¿se cierra la temporada? 

Ja,ja,ja, yo quiero matar a Harvey, deseo matarlo, ya los actores lo saben. Pero yo no lo decido, sino el tiempo, las circunstancias y si hay necesidad de seguir con Harvey con mucho gusto lo haremos.

¿Y sobre el Mago de Oz ? 

Ese montaje es punto y aparte, porque por primera vez en muchos años el Tecnológico de Monterrey hace una temporada con sus alumnos y con una de sus obras. También siento que es un logro, nosotros debemos trabajar para tener logros independientes, es sorprendente que Aguascalientes, de verdad, es un semillero de talentos y requerimos que nuestros coterráneos asistan a vernos, que no vayan a ver a los lobos o a los canarios, porque ellos vienen, cobran miles de pesos y todo mundo va y paga un boleto; y nosotros que ofertamos trabajos valiosos por precios razonables, nos quedamos a veces vacíos. No es por el dinero, es el deseo de que la gente asista, conozca, aprenda y crezca. Y por último, gracias A Escena por la difusión, son muy importantes dentro de la comunidad de Aguascalientes. 

HUBO ESE SENTIDO POÉTICO NECESARIO PARA SENTIR QUE ES UNA OBRA DE ARTE… RICARDO LEAL

Por Julieta Orduña

Fue el examen final de una generación de la escuela de Los Arquitos, que termina sus estudios después de tres años en la carrera de Actuación, y el director Ricardo Leal, comenta para A Escena, el desarrollo del montaje titulado Las tremendas aventuras de la capitana Gazpacho y su experiencia con los alumnos: 

Es un híbrido de comedia, porque es un enredo de personajes y principalmente porque tiene el lenguaje del absurdo, del autor Gerardo Mancebo del Castillo, quien muere muy joven, a los 32 años, él hace el papel de Catalino. Para los alumnos cumple una característica de trabajar con un autor mexicano contemporáneo, accesible y entendible para la comunidad. No es muy complicada, es muy fantasiosa la pieza y recomendable para todos. 

¿Había tenido ya alguna experiencia con los alumnos de la carrera de actuación? 

No, es mi primera experiencia con ellos, habíamos hecho trabajos de ensayo, clases de trabajo corporal pero este es el primer montaje con la escuela. 

¿Y cómo seleccionó este texto?, el cual se ha montado varias veces en la ciudad de México, y tengo entendido que es la primera vez que se presenta aquí en Aguascalientes… 

Sí, este texto se ha montado en otras partes, realmente fue una inquietud más de los jóvenes en su deseo de ver cómo quieren ver una obra, cómo lo quieren decir. Se hizo un análisis de varios textos, teníamos que resolverlo rápido y se trabajó uno que les gustó mucho, porque las características principales de un joven cuando está aprendiendo es tener ganas y gusto y cuando es así se logran romper o superar metas, por ejemplo, en lo corporal, en la literatura o en la manera de expresarlo tanto vocal como físicamente. Fue una inquietud de ellos principalmente, ellos la escogieron y me tocó a mí dirigirla. Es diferente cuando son obras de mandato pero cuando uno escoge el montaje, como en este caso, se proyecta su gusto y placer de estar en escena, la espontaneidad, lo fresco que puede ser. 

¿Cómo califica el trabajo de ellos, comparado con otros trabajos de Aguascalientes? 

He visto sus trabajos, con esta obra ellos se dan cuenta de lo que significa el detallar las cosas físicamente, los compromete más en este sentido, creo que en comparación a otros es bastante loable. Estoy seguro que a medida que avancen las funciones van a tener una mayor habilidad para obtener mejores resultados. Yo como maestro me di cuenta de los momentos en que estaban nerviosos pero sí tienen bastante control, hubo ese sentido poético necesario para sentir que es una obra de arte y yo creo que es lo importante, en comparación con lo demás que he visto. 

Realmente no he observado mucho teatro en Aguascalientes para poder confrontar unos trabajos con otros pero las características de la pieza misma permiten entrar a un juego lúdico. Sé que es una obra larga, dura una hora y cuarenta minutos, y creo que el público estuvo bien. Lamentablemente, el público no entiende que tiene que apagar su celular, es un problema de educación, hay que entender que podemos dejar de ser esclavos del teléfono por un rato. La presencia del actor frente al que está recibiendo el mensaje es muy diferente a lo del cine, aquí la proyección es magnética entre actor y público, se convierte en una determinación sobre la existencia de hacer una ficción, enriquece más la posibilidad de lo espiritual pero hay que dejarse ir, hay que tener ese contacto. Debe haber una necesidad de sentir y no ser tan mecánicos en la vida, una especie de oscurantismo instantáneo para recobrar un poco lo espiritual y yo creo que el teatro lo que va a permitir al humano es a reconocer otra vez las cosas, no dentro del ámbito de ser pasivo sino el de observar y sentir, la vibración magnética de los actores quienes están palpitando frente a ellos, es como un acto artístico. 

LA ASIGNATURA MAYOR ES LLEGAR A LOS MEXICANOS… LUIS DE TAVIRA

UNO CREE QUE EL TEATRO NO TIENE FUTURO… JULIA VARLEY

CADA GRUPO DE TEATRO DEBE CONQUISTAR A SUS ESPECTADORES… EUGENIO BARBA

Por Miryam Almanza 

A finales del mes de agosto se realizó en la ciudad de Guanajuato el Congreso Internacional de Teatro, Siete caminos teatrales, hasta donde llegaron siete de las más importantes personales del mundo teatral: Julia Varley y Eugenio Barba, del Odin Teatro, Paolo Magelli, José Sanchis Sinisterra, Aderbal Freire, Luis de Tavira y Tapa Sudana, siete grandes que compartieron sus opiniones sobre el quehacer teatral contemporáneo, la figura del actor y del espectador. A Escena tuvo la oportunidad de conversar brevemente con ellos, instantes después de terminar sus conferencias respectivas y esto fue lo que nos dijeron: 

Entrevista con Luis de Tavira 

Maestro, ¿cómo se siente de participar en este congreso? 

Muy conmovido, muy agradecido, la receptividad con la que se está dando esta hermosa conversación que nos reúne y nos desafía a asumir juntos la causa del teatro, que es la causa de México y la causa del mundo. 

Ver tantos jóvenes aquí reunidos qué le provoca… 

Una esperanza enorme, y luego en esta condición de calidad, en este tono que se respira, venidos de tantas partes y volcados en la avidez de escuchar los testimonios de tan diversas trayectorias teatrales, poseídos de un afán que también es muy grande. Pensar en ellos es pensar en el porvenir. 

Maestro, cómo definiría en este momento al teatro mexicano… 

Bueno, esa es una pregunta muy compleja, el teatro mexicano es muchísimas cosas, yo diría que en México hacemos el mejor teatro del mundo y también hacemos el peor teatro del mundo, el problema no es el talento porque éste es descomunal en los artistas teatrales pero hay muchos problemas y no están siendo atendidos con sistematización. Hay problemas de profesionalización, de infraestructura, de estabilidad para producir con continuidad, hay problemas de articulación entre grupos, pero creo que la asignatura mayor es llegar a los mexicanos. 

Usted mencionaba durante su intervención que no existe una comunidad teatral en nuestro país, entendida como unión de gremio, ¿cuál cree que sea el principal obstáculo que lo impide? 

Igualmente, son muchos los problemas, la frustración, la falta de comunicación, la baja condición de solidaridad y de corresponsabilidad, entre muchos otros, incluso la misma inmensidad de nuestro territorio. 

Maestro, por último, el tema obligado: su opinión sobre los recortes presupuestales a la cultura… 

Los recortes son una señal de crisis, y la crisis afecta a todos, por lo tanto creo que los recortes están afectando a todas las instituciones, no nada más a las de la cultura. Es un reto, tendremos que asumir el desafío de que a pesar de los recortes, se continúe con los proyectos. 

Entrevista con Julia Varley 

Maestra Julia, acaba de terminar su intervención en este Congreso Internacional de Teatro, ¿cómo se siente? 

Con una sensación de que hay muchísimas preguntas y no tuvimos tiempo suficiente para responderlas todas, pero creo que este primer día el congreso abrió bien y estamos muy felices por la cantidad de gente que vino, de tantos jóvenes que están acá, así que habrá oportunidad de escucharlos. 

¿Por qué cree que es tan poca la participación de las mujeres en teatro?, especialmente en el rubro de la dirección… 

En realidad yo no diría eso, porque como actrices hay muchísimas mujeres, lo que falta son directoras o mujeres que además de ser actrices, logran decidir sobre su propio trabajo, no necesariamente de dirigirlo pero sí de determinar qué temas abordarán y qué papeles quieren hacer. Eso de por sí ya es difícil pero creo que en los últimos 20 años ha cambiado mucho la situación, sobre todo porque hay mujeres que han tomado la responsabilidad de querer cambiar algo, entonces aunque no se sienten completamente listas ya están en ese proceso. 

¿Cómo ve al teatro en un futuro? 

A nivel mundial es difícil tener una visión general porque es tan global que ahora lo interesante es ver las situaciones muy locales, los pequeños pueblos donde hay pequeños grupos de teatro y donde la gente continúa queriendo hacer teatro. A nivel general uno dice muchas veces que el teatro no tiene futuro pero después descubres que hay una cantidad increíble de grupos que continúan haciendo teatro y que encuentran a sus propios espectadores, entonces creo que el futuro está en las cosas pequeñas, en dar valor a lo que es lo principal del teatro: las relaciones humanas entre la persona que está en el escenario y la persona que es el espectador. 

¿Qué viene para Julia Varley? 

Después de este congreso vuelvo a Dinamarca donde tenemos la apertura de una plaza de teatro que vamos a coordinar como una especie de fiesta popular. Después voy a Italia, vuelvo a Dinamarca a dar un espectáculo con el Odin Teatro, parto nuevamente a Brasil, Perú e Italia otra vez, para una gira, y regreso a Dinamarca para pasar la navidad. 

Entrevista con Eugenio Barba 

Maestro, ¿qué opina de la falta de formación de públicos para el teatro? 

No creo que el público tenga que formarse, el público no es ignorante, el teatro tiene una inmediatez para el espectador o no la tiene, si yo voy al teatro y veo un espectáculo que no me dice nada, no voy a regresar a eso. Creo que cada grupo de teatro, en cada uno de los géneros, tiene que conquistar a sus espectadores, el público acude a verlos porque ellos les dan algo que les permite tener una satisfacción estética, o de diversión, o incluso su momento de reflexión más profunda, que en la vida cotidiana de hoy ya no existen. 

¿Qué tan importante es que los teatreros conozcan a su público? 

Es muy importante, para mí el teatro es el espectador, y para llegar a él hay que tomar en cuenta sus características, cada persona tiene su sensibilidad, sus ideas y sus ambiciones, el secreto es descubrir cómo mi espectáculo puede decirle algo a cada una de ellas. Ese es uno de los motivos por los que nosotros regresamos casi anualmente a México, desde hace 25 años visitamos varias de sus ciudades, y por ejemplo, Odin Teatro rechaza ir a Norteamérica porque no nos conocen y nos tratan como si fuéramos una de las tantas propuestas de teatro que hay allá. En cambio en México me encuentro con espectadores que era jóvenes cuando los conocí y ahora vienen con sus hijos, y eso nos causa profunda emoción. Encontrar amigos de hace más de 25 años en estos Siete caminos teatrales. 

Maestro, ¿qué proyectos vienen para usted y para Odin Teatro? 

Espero llenar mis últimos años, ya tenemos una cierta edad y espero que las próximas dos décadas (dicho en tono de broma) tengamos que merecer un cierto descanso. 

DE MIEDOS Y JUGUETES...AÍDA NOEMÍ

Por Zenaido Muñoz y Julieta Orduña 

El grupo Proscenio nuevamente nos sorprendió con la técnica de teatro negro, en esta ocasión presentaron De miedos y juguetes , un montaje que ya lo había realizado hace cuatro años pero que ahora le dan más frescura y en el cual están involucrados dos niños. En entrevista con A Escena, la directora Aída Noemí nos platicó acerca del espectáculo realizado en el Teatro Leal y Romero: 

¿Cuál ha sido la experiencia del anterior montaje, realizado hace cuatro años, al actual? 

La diferencia radicó en que esta vez no quise tener a actores adultos sino a niños reales que aportaran al montaje su visión de niños. No había nada mejor que los niños nos dijeran cómo viven su miedo actualmente, nosotros los adultos tenemos muchos miedos pero ya son de otro tipo. 

¿A qué se debe este miedo, por qué el niño se empieza a confundir con varios elementos para que le signifique miedo? 

Nosotros buscamos y preguntamos y descubrimos que el miedo está inherente en el ser, cuando te enfrentas con algo que no conoces, inmediatamente el cerebro trata de acomodar y pone nombre o imágenes que le causaron impacto y lo empieza a convertir en miedo y si no lo enfrentamos como es, le vamos acumulando partes a ese monstruo que es el miedo. Hay un texto que me encanta “ como los adultos no creen nada, no ven nada”. 

Algo interesante es cuando estás con niños después de la función, ¿qué te comentan? 

Los niños entrevistan a los actores, muchos de ellos, la mayoría, no habían visto teatro negro y a ellos les intriga, cómo mueven eso, cómo hacen la voz del monstruo y por qué ellos son actores y están detrás. Muchos son mis alumnos y hacen preguntas muy específicas. Una niña me decía: “son paraguas de mentiras o medusas de verdad” y de pronto ellos entran a la conversión. 

Trabajan muy bien los niños y la heroína. Ojalá sigan trabajando con teatro de niños para niños… 

Sí, trataremos que el montaje siga con más funciones, hay que renovar y trataremos de negociar con el ICA para que nos den más fechas. 

Acerca del teatro negro, en Aguascalientes no se ha visto mucho este tipo de espectáculo, podemos decir que ustedes son los innovadores o precursores… 

No sé si innovadores, tenemos también los espectáculos de pantomima que no se trabajaban en Aguascalientes, pero sé que Al Trote tuvo algún espectáculo hace algunos años y trabajaban algo de eso. 

El problema es que no hay una continuidad… 

Queremos mantener este tipo de trabajos. Y me decía un adulto por ahí que ya no se va al teatro porque siempre es lo mismo y tratamos de innovar nuestro trabajo. El teatro negro es un trabajo de precisión, los actores deben conocer muy bien la técnica, y ésta es muy cara, hay que cuidar las luces, el piso, los telones, las bambalinas, etc. Tuvimos que invertir en todo esto e ir ajustando sobre la marcha las necesidades del montaje. 

Agosto 

De miedo y juguetes 

Grupo Proscenio 

Dirección de Noemí Ortíz 

Teatro Leal y Romero 

QUEREMOS DARLE MÁS PESO A LO VISUAL QUE A LA PALABRA… CECILIO VARGAS

Por Miryam Almanza 

Después de la última presentación de El gigante más hermoso, trabajo presentado por el grupo El Bigote de Chaplin en el Foro La Puga del centro cultural Los Arquitos, tuvimos la oportunidad de platicar con el reparto. El montaje tuvo la dirección de Guadalupe Zaragoza, y para esta entrevista nos acompañaron Mariana Jocelin Durán Cornejo y Cecilio Vargas Torres, quien ya ha participado en otras obras de teatro como la de La llaga después de las heridas. Esto fue lo que platicamos con ellos: 

Muchachos, están terminando la temporada de El gigante más hermoso, cómo se sienten… 

Cecilio: Muy contentos de haber terminado este proceso, pues tenemos un año trabajando en ello y ya estamos cerrando, estamos felices porque logramos la meta que nos propusimos y todo salió muy bien. 

Jocelin: Terminamos algo cansados pero felices porque terminamos este proceso de la escuela, felices de saber que logramos algo lindo que le llegó a la gente. 

Platíquenme de este proyecto llamado El Bigote de Chaplin… 

C: Este grupo nace por la necesidad de montar nuestro trabajo final de la carrera, no quisimos presentar sólo un trabajo sino también crear un grupo para trabajar ya. Ahorita somos tres integrantes, dos de nosotros somos actores y un especialista en artes visuales. Queremos hacer un teatro más visual, más estético, darle más peso a lo visual que a la palabra. Y con El Bigote de Chaplin tenemos ya un año trabajando en este montaje, nos integramos los tres y están por sumarse otras personas más para futuros trabajos. 

Qué propuestas vienen, cuáles serían… 

J: Ahorita nos vamos a centrar en mejorar este montaje, queremos llevarla a más lugares, que más gente la vea. El siguiente probablemente sea uno llamado El sillón rojo , estaremos comenzando el proceso de preparación que probablemente también dure un año para seleccionar desde el guión, imagen, vestuario, etc. 

¿Seguirán con este tipo de teatro? más visual, que incluye multimedia… 

C: Así es, nos estamos guiando por lo mímico-gestual aunque no queremos caer en estereotipos. Queremos darle más peso a lo visual que a la palabra, nosotros le llamamos dramaturgia visual. Eso no quiere decir que nuestros trabajos serán siempre así, es la base de las líneas que queremos seguir. 

Comparado con otros géneros de teatro, ustedes necesitan más preparación física… 

J: Cada proceso tiene su tiempo, por ejemplo: el de texto necesita mucho análisis, hay que comprenderlo muy bien. En nuestro caso es lo mismo porque las pocas palabras que se tienen que decir, también se tienen que analizar. Cada cosa lleva su tiempo, nosotros tuvimos que trabajar mucho en la corporalidad y la resistencia, que en mi caso le batallé algo. Cada género tiene su manera de transmitir el mensaje a la gente. 

Háblennos sobre cómo fue trabajar con la dirección de Lupita Zaragoza… 

J: Nosotros la invitamos para que dirigiera nuestro trabajo final, y fue muy buena la experiencia. Ya habíamos hecho algo con ella porque también es nuestra maestra de actuación aquí en los Arquitos, entonces fue un buen reencuentro después de un año. Sentimos que nos ayudó a limpiar muchas cosas que tenía la obra pero también nos dio oportunidad de proponer. Fue más una mezcla de ideas que dio como resultado El gigante más hermoso. 

C: También es importante decir que aparte del grupo El Bigote de Chaplin, se crea la fundación llamada Cuidando, que toma la línea del cuidado del medio ambiente a través de la utilización de materiales reciclados para la escenografía. Como ésta y otras acciones se irán aplicando para concientizar a la gente sobre el tema. Para mayor información pueden visitar nuestra página: www.elbigotedechaplin.com 

Muchachos, pues muchas felicidades y ojalá pronto haya una segunda temporada de su montaje… 

C: Esperemos que sí, queremos hacerle muchos cambios porque aunque sabemos que hicimos un muy buen trabajo, queremos aprovechar un poco más las nuevas tecnologías, trabajar un poco más lo gestual, hacerla más dinámica, que vaya creciendo. 

PARA MÍ SIEMPRE ES MUY GRATO DIRIGIR… LUPITA ZARAGOZA

Por Miryam Almanza 

Guadalupe Zaragoza es la actual directora del centro cultural Los Arquitos, además de ser maestra de la carrera de Actuación. Entre sus múltiples ocupaciones se ha dado tiempo para hacer también otra actividad: dirigir montajes de sus alumnos. Platicamos con ella acerca de su participación en El gigante más hermoso y esto fue lo que nos dijo: 

Lupita, está terminando la temporada de El gigante más hermoso , platícanos… 

El proyecto nació de la inquietud de los muchachos del grupo El Bigote de Chaplin , integrado por Jocelin y Cecilio, y es un montaje con el que se están titulando. Me hicieron la invitación para formar parte del proyecto y aquí estamos. 

Lupita, los últimos trabajos que han surgido de Los Arquitos han sido muy buenos, dirigidos más a un estilo de teatro contemporáneo y ahora a un teatro del cuerpo… 

Es más una propuesta no realista evidentemente, desde el texto es un concepto visual, utilizamos el recurso corporal y simbólico. 

¿Habrá una segunda temporada? 

Esperemos que sí porque ha sido un proyecto de mucho trabajo, sobre todo porque ellos se involucraron en todo, desde el diseño hasta la realización y producción, y eso vale la pena para que se continúe con la presentación del trabajo. 

¿Y tu trabajo como directora? ¿cómo te sentiste? Porque recordemos que tienes otras responsabilidades más aquí en Los Arquitos… 

Para mí siempre es muy grato dirigir, pero también muy difícil porque implica muchas cosas, es un trabajo muy completo. Cuando actúas te dedicas a una sola cosa y no te metes en nada más pero al dirigir son muchos los componentes que hay que tomar en cuenta. Pero en particular, con este proceso fue muy agradable trabajar con los muchachos porque son muy creativos, son chavos que tienen algo que decir y eso es lo que me gusta. Fue lo que me atrajo, la cuestión de invertir tiempo y esfuerzo se convirtió casi en un placer.

Lupita, qué otros proyectos vienen, tanto tuyos como para Los Arquitos… 

Claro, para septiembre vamos a tener aquí en los Arquitos a la siguiente generación que se titula con un montaje que va a dirigir el maestro Ricardo Leal, llamado La capitana Gazpacho, que ya ha sido montada antes. Y por mi parte, estoy trabajando un proyecto con Marcela Morán pero ya les platicaremos más adelante. 

SLAVA’S SNOWSHOW EN AGUASCALIENTES

Texto y fotografías de Miryam Almanza 

Por primera vez en Aguascalientes se presentó un espectáculo de talla internacional, con casi diez funciones programadas: Slava's Snowshow, trabajo nominado a un Tony (premio otorgado a lo mejor del teatro a nivel mundial), visto por más de dos millones de personas, creado por Slava Polunin y ejecutado por clowns herederos de la legendaria escuela rusa de teatro. Antes de la presentación en nuestra ciudad, se llevó a cabo la conferencia de prensa para anunciar su llegada y A Escena tuvo la oportunidad de platicar tanto con los productores del espectáculo, Daniel Ancere y Jesús Pérez, como con el artista mexicano que participa en el show, Izmir Gallardo. Esto fue lo que nos dijeron del espectáculo silente: 

¿De qué trata el espectáculo? 

Es un proyecto de tipo silente, por supuesto apoyado en una producción musical muy importante. Hay payasos rusos, americanos, italianos y un mexicano. Es un espectáculo con mucho corazón y sin fronteras. 

Izmir, estuvieron nominados al premio Tony, qué significó eso para ustedes… 

Así es, estuvimos nominados a este premio tan importante y como mexicano es una de las grandes cosas que he vivido, que como actor me ha cambiado la vida. 

Aguascalientes, comparado con las ciudades más grandes de nuestro país, no era una plaza para este tipo de espectáculos, ¿qué motivó que fuera considerada en esta ocasión? 

Jesús Pérez: Slava's snowshow es la tercera vez que visita México y la primera que sale de las ciudades más grandes, donde se presentaba con temporadas largas. En esta ocasión se quiso llevar a más ciudades para que la gente sintiera el espectáculo y al buscar opciones, el primer obstáculo con el que nos encontramos fue que no existen lugares o teatros con la tecnología y la infraestructura adecuada. Para nuestra sorpresa en Aguascalientes sí lo había. Técnicamente es muy complicado nuestro trabajo, incluso tenemos varios días trabajando en el montaje del equipo pero ya casi estamos listos para que disfruten del espectáculo. 

Izmir, ¿qué opinas de la situación actual del teatro en nuestro país? 

Creo que está tomando buen camino, en cada estado siempre hay algún grupo que está haciendo algo interesante. Es bueno que los actores se comprometan a decir algo con un discurso artístico, basándose en una estética, más allá de si es negocio o no. Es muy importante que se haga buen teatro para el desarrollo de la gente, para saber de qué estamos hechos. 

¿Cuál es tu opinión de este tipo de espectáculo silente comparado con otros géneros? 

En este tipo de teatro no hay diversas interpretaciones, lo que es, es, lo que no es, no es. No hay tanto riesgo de perderte en la interpretación de las palabras. El silente es un lenguaje muy poderoso de comunicación. 

Y comparando a Slava´s con otros espectáculos, por ejemplo, Aga-boom, ¿cómo lo defines? 

Es un trabajo que combina arte con tecnología. 

EL GRAN ACIERTO DE CUALQUIER MONÓLOGO ES TENER UNA IDEA CLARA SOBRE EL TEXTO Y LLEVARLA AL ESCENARIO… JOSÉ DOMÍNGUEZ

Por Julieta Orduña 

Fotografías de Miryam Almanza 

Con la develación de una placa por 50 funciones, Igor de las palomas llega resplandeciente, más maduro y más sólido. Es un proyecto que ideó José Guadalupe Domínguez hace cuatro años, que se ha presentado en importantes foros, uno de estos el Tercera Llamada. La develación corrió a cargo de Don Pantaleón García, actor. En entrevista con A Escena , el autor, José Domínguez, nos platica la evolución de este montaje: 

José, Igor de las Palomas llegó a las 50 funciones, despúes de que iniciara en el 2005… 

Sí, por la invitación de la UNESCO nos dieron el permiso en el Centro Mexicano de Teatro, esta obra también se llevó a Colombia en la función número 12. A partir de entonces el personaje me ha dado la oportunidad de adentrarme un poco más en el texto, el cual es poético y busca la figura imaginativa, te da la oportunidad de construir imágenes y estás viendo la película de alguna manera. Como autor me he dado la oportunidad de medir cada frase, estudiarla y darle fuerza para conectarla con el público. Es un trabajo narrativo, yo digo que es un cuentotote . 

Qué significa para ti Igor, este espectáculo unipersonal, después de una trayectoria de 25 años, ¿hubieras podido hacerlo al inicio de tu carrera? 

Sí, con un buen director. En este momento considero que era tiempo de hacer un monólogo. 

En este proyecto actúas, diriges y además eres el autor… 

Sí y no. Cuando comenzó el proceso de Igor sabía la responsabilidad que era actuar y dirigir, aunque entendía muy bien lo que quería proyectar en el escenario y entonces viene el proceso de la realidad, de traerlo a la unidad ficticia, visual y de estilo. Me conecto con la música, aquí se encarga Felipe Martínez quien selecciona 14 tracks que apoyan el montaje. 

¿Y acerca de la satisfacción que te da como actor presentar un monólogo?… 

El gran acierto de cualquier monólogo es tener una idea clara sobre el texto y llevarla al escenario. Si al final resulta que lograste dar la idea que querías, valió la pena. Lo primero que tiene que hacer el autor es que la historia lo llene y que le llame para contarla.

EN EL TEATRO DEBATE SE PUEDE PLANTEAR CUALQUIER SITUACIÓN DIFÍCIL QUE VIVE LA SOCIEDAD… JUAN MANUEL BÁRCENAS

Por Miryam Almanza 

Hace algunos días terminó el Taller de Teatro Debate que se realizó en el parque El Cedazo, una iniciativa del director de la Secta Minúscula de los Viajeros Frecuentes, Juan Manuel Bárcenas, proyecto que tuvo buena respuesta por parte de la comunidad teatral que hay en Aguascalientes. Dos días de actividades y dinámicas, y esto fue lo que nos platicó… 

Mira, el proyecto surgió gracias al interés del grupo Lotería Teatro para continuar la capacitación de sus integrantes, y posiblemente surja de aquí algún trabajo de este tipo de teatro para presentarlo al público. Se le llama teatro foro o teatro debate porque plantea una determinada situación difícil que vive cualquier sociedad, a partir de eso los actores comienzan a improvisar, el público, si así lo desea, puede intervenir u opinar sobre lo que el actor o el personaje debe hacer por la situación en la que se encuentra. En ese momento es cuando comienza el debate, porque el público se identifica con la temática y a diferencia de una película o cualquier otra obra de teatro, si la gente siente necesidad de expresar lo que piensa, lo puede hacer abiertamente. En ese momento, los actores o la escena queda congelada y comienza la exposición de ideas. Cada quien da su punto de vista. En la primera sesión del taller se eligieron las problemáticas más frecuentes, como el robo a domicilio y el abuso de poder, y en la segunda, vimos cómo manejar la situación. 

Juan Manuel, esta experiencia la traes del trabajo que realizaste en tu estancia en Argentina, ¿cuál crees que sea la experiencia aquí? Ya en una aplicación directa… 

Sería interesante hacer un laboratorio, sé que en algunas otras ciudades ya lo han hecho, y creo que cualquiera de los que toman el taller pueden manejarlo. En mi caso, estoy trabajando algo sobre los problemas de la adolescencia y lo presentaremos a alumnos de preparatoria, para que sean ellos mismos quienes encuentren soluciones o respuestas, lo que será muy enriquecedor. Incluso, si lleváramos “La voz del viento” a un teatro debate, sería muy interesante conocer la opinión del público sobre la violencia hacia las mujeres. Espero que todo esto no se quede sólo en un taller, sino que se aplique. 

Sobre todo porque este tipo de teatro se presta para complementarlo no sólo con actores, sino también con otro tipo de profesionistas, tal vez un psicólogo, porque el control del grupo no se te debe salir de las manos… 

Así es, puede ser un psicólogo o un licenciado o cualquier otro, eso depende de la problemática que se aborde, lo ideal es que haya un especialista para que oriente o aconseje al público. En el escenario una persona funge como monitor, es quien debe llevar el hilo con un criterio neutral porque se vierten muchas emociones y es muy fácil dejarse llevar. Por supuesto, hay una historia base pero de ahí se desata todo lo demás. Tal vez con un equipo de tres o cuatro personas se puede comenzar a trabajar. 

Hasta qué punto participa la gente porque imagino que hay un tiempo límite para improvisar la trama, dar pie al debate y cerrar… 

La improvisación no debe tardar más de 30 o 40 minutos porque después viene el debate, aunque ya se viene dando durante la presentación. Lo ideal es que todo dure una hora o tal vez un poco más. 

Platícanos de las personas que están tomando este taller… 

Fíjate que en el transcurso de los días recibí llamadas de quienes se interesaron en participar pero que por cuestiones de trabajo o de escuela no pudieron asistir, aún así vino gente de Lotería Teatro, de Retazos, algunos estudiantes de preparatoria que tienen un taller de teatro en sus planteles y esto hizo más enriquecedora la experiencia. 

Eres de los primeros en aplicar este tipo de teatro aquí en Aguascalientes… 

Creo que sí, tomé un taller de teatro foro en Argentina y allá mismo participé en un espectáculo de este tipo así que creo que en Aguascalientes se puede hacer algo. 

Qué otros trabajos tienes a futuro… 

Mira, casi todos son para el próximo año, está una coproducción entre el grupo Cinco Teatro y la Secta Minúscula, con la leyenda de Ícaro, también hay una participación con Lotería Teatro para montar Falsa Crónica de Juana la Loca, y además una invitación con Teatro del Ombligo para llevar a escena El Tren Nocturno a Georgia. 

LA COMUNIDAD TEATRAL NO ACEPTA AL TEATRO MUSICAL…VICTOR HUGO GONZÁLEZ

Por Miryam Almanza y Julieta Orduña

Julio, mes de graduaciones, exámenes finales, como el de la carrera de actuación de Los Arquitos, varios montajes en una semana, uno de ellos la adaptación de la obra Chicago basada en los años 30´s, con el reparto de estudiantes del 3er semestre, bajo la dirección de Víctor Hugo González. En entrevista con A Escena esto es lo que nos comentan: 

Hugo, platícanos, ¿Es un examen para acreditar la materia de Acrobacia? 

Sí, es un examen de acrobacia y canto. Lo aplicamos el maestro Julián García y tu servidor. 

¿Con cuánto tiempo se preparó esta obra de una hora de duración? 

Un semestre. 

¿Cuáles fueron las dificultades que viste en los muchachos? 

La dificultad a la que se enfrenta un actor al hacer teatro musical, y con temor a enfrentarse a la comunidad teatral que no lo acepta. Es muy importante para los actores este tipo de teatro porque es integral, deben saber actuar, cantar, bailar y además tienes que estar en 25 mil cosas: vestuario, luces, etcétera. En Aguascalientes se va abriendo nicho este campo, por ejemplo; el director Rafael Paniagua incursiona en él. El origen de este teatro es el de cabaret. 

Por supuesto, el teatro cabaret tiene elementos que se asocian con el musical… 

Sí, de hecho los alumnos estuvieron integrándose en este proceso de cabaret como a la usanza alemana, no al cabaret político mexicano. 

Sobre el comentario de que la comunidad teatral, en un contexto nacional, no está muy a favor del teatro musical, explica esto: 

Sí, es que el musical es de Estados Unidos y de pronto satanizamos mucho a Norteamérica como “todos los gringos son Mac Donalds” y no es cierto, hay cosas muy interesantes. Obviamente hay muchos musicales malos pero hay otros geniales y éste en especial, Chicago, me parece muy bueno por los protagonistas y el desarrollo de los personajes, también por la protesta y la cuestión política, ahorita en México un partido está proponiendo legalizar la pena de muerte, es como regresar al pasado y ver que las cosas no han cambiado mucho. 

¿Será también el miedo de no dar el ancho en un espectáculo de este tipo?… 

Yo creo que va más por ahí y no por el hecho de que no les guste el género. Yo era parte de ese grupo de “yo odio el teatro musical” y en una oportunidad tuve chance de ir a España, uno de mis compañeros estaba estudiando teatro musical y entonces me empecé a involucrar en ese mundo, fue cuando me di cuenta que sí requieres un gran esfuerzo. 

¿Aquí en Aguascalientes hay resistencia al teatro musical, partiendo desde los maestros? 

No hay una ley que te diga “tienes que enfocarte a esto”, desde que estaba Alcibíades como maestro y director de la carrera aquí en Los Arquitos siempre se nos pidió a los alumnos ser actores integrales, que cantáramos, bailáramos y tocáramos algún instrumento. Ahora con la maestra Lupita Zaragoza no hay diferencia, por el contrario; hay apertura, los alumnos tienen la libertad de hacerlo o no. 

Esta pregunta es porque son poco los egresados que se dedican al teatro musical, ¿cuál es tu percepción? 

Como actor debes ser universal, hay teatro del cuerpo, teatro clásico, la cuestión es que te guste el teatro, a mi me encanta lo musical, el cabaret, la acrobacia, teatro del cuerpo. Yo sigo con la propuesta de Cabaret Alternativo. 

La música de este montaje es muy buena, platícanos de esto … 

La música es una maravilla, la maestra Ana Lucía es un genio en el piano. El maestro Chuy Ávila nos hizo el favor de prestarnos las partituras. Yo me siento bien afortunado y me da gusto por los actores que tuvieron un público de calidad. 

NO ES UNA OBRA EN CONTRA DE LOS HOMBRES, AL CONTRARIO SE HABLA DE LA HISTORIA DE CADA UNA DE ELLAS… RUBÉN LARA, PRODUCTOR

Por Miryam Almanza y Julieta Orduña

Hace 17 años estuvo de gira la obra Entre mujeres , aquí en Aguascalientes se presentó en varias ocasiones, ahora vuelve con un nuevo reparto, en el cual todas hacen un trabajo excepcional: Jacqueline Andere, Margarita Gralia, Isaura Espinoza, Rebecca Jones y Sylvia Pasquel. En entrevista con A Escena, el productor Rubén Lara, nos comenta: 

Señor Lara, vuelve con Entre mujeres… 

Esta obra se presentó hace 17 años y ahora la retomo con este nuevo reparto, las actrices son más estrellas y hacen un trabajo excepcional. 

¿Cuántas representaciones llevan en la ciudad de México? 

Iniciamos en el mes de mayo, la influenza nos paró un poco, mes y medio aproximadamente. El público sale fascinado con ellas, gritan, aplauden, estamos contentos por ello. 

La conjunción de estas primeras actrices y cada personaje tiene su propia estrella… 

Sí, tienen los personajes adecuados para cada una de ellas, una señora elegante y sofisticada como Jacqueline Andere, Margarita Gralia en el papel de la mujer mundana, también la sumisa con Sylvia Pasquel, Rebecca e Isaura con carácteres más fuertes. La elección fue acelerada, era complicado elegir cinco mujeres distintas. 

Cinco historias en una obra… 

Sí, es interesante porque la gente ve la obra y se queda con la sensación de que ya se acabó y no, hay varias sorpresas, eso es lo padre , siempre te están sorprendiendo. Es bueno tener al público con ese entusiasmo y suspenso. 

En provincia ¿cómo ha reaccionado el público, en especial las mujeres? 

Muy bien. Obviamente un tema de mujeres jala mucho a otras más. Un 70% son mujeres y el otro 30% hombres en el público. 

¿Cuál es el punto de vista del sexo masculino acerca de la vida Entre mujeres ? 

Es interesante, por eso invitamos a los hombres a que vean en una obra cómo las mujeres piensan, cómo se llevan, no es una obra en contra de ellos, al contrario se habla de la historia de cada uno de los personajes, de lo que les pasó. 

Y aparte de la obra Entre mujeres, ¿ qué más viene para Rubén Lara? 

Continúo con la obra de Por qué los hombres aman a las cabronas , vamos a cumplir tres años el próximo mes, con 1000 representaciones. Acabo de estrenar esta obra de Entre mujeres y estoy dedicado a esto aunque ya estaremos planeando algo más para octubre o noviembre. 

Su opinión acerca del público que asiste al teatro… 

Sí les gusta el teatro, aunque es una batalla porque antes asistía más pero la economía del país está bastante golpeada, la influenza fue un golpe fuerte, terrible, y recuperar a la gente para que regrese a los teatros no ha sido nada fácil. Pero tenemos ánimos de continuar y seguimos adelante. 

EL TEATRO NO ES HACER POR HACER, ES UNA OPORTUNIDAD MARAVILLOSA DE SER ESCUCHADOS…LEO NAVARRO

Por Julieta Orduña

El maestro Jesús González Dávila se hace presente con sus obras y una de las más solicitadas es La fábrica de juguetes , en esta ocasión la llevó a escena Leo Navarro junto con estudiantes de la carrera de Artes Escénicas de la Universidad La Concordia, en el Foro Al Trote. En entrevista con el director, nos platica el proceso que le llevó a realizar esta puesta en escena y su trayectoria como creativo: 

Leo, ¿cuál ha sido tu trayectoria desde la ciudad de México? 

Llevo 15 años en esto. Tuve la fortuna de que mi maestro fuera Hugo Argüelles en Análisis literario. La maestra Aurora Molina y Wilebaldo López, así como Rosa María Bianchi fueron mis maestros también. 

¿Cuánto tiempo tienes en Aguascalientes? 

Llevó cuatro años, de los cuales tres los dediqué a la docencia de artes escénicas en la Universidad La Concordia, además de todo lo que tenga que ver con los medios. 

Inicias entonces en la universidad mencionada, ¿y con los grupos de teatro? 

En México tuve como maestro a Alberto Estrella y me di cuenta cómo se trabajaba con los estudiantes, y desde el año 2000 doy clases. 

Platícanos acerca de tus montajes… 

En la Concordia hubo exámenes y en este caso, decidí que La fábrica de juguetes se debería presentar para dar no solo una función sino en una temporada, porque realizar un trabajo de seis meses para una sola ocasión es muy desgastante. Ellos, mis alumnos, están en 6º semestre con una temporada de 12 funciones y bauticé al grupo como Guerrero de la Escena. 

¿En tu estancia en México conociste al maestro González Dávila? 

Aunque lo conocí de lejos, viendo sus puestas en escena, vi quién era y cómo era. 

Acerca de La fábrica de juguetes , ¿observaste alguna versión en otra parte del país? 

No, encontrar un proceso lleva tiempo y dedicamos mes y medio a leer para encontrar la obra adecuada, no quise ser impositivo, le di al grupo la libertad para escoger. Leímos alrededor de 20 y 25 obras de diferentes autores y algo que me gustó mucho fue que los muchachos seleccionaron a un autor nacional. Fuimos encontrando la necesidad creativa y de discurso y les dije a los muchachos: “el teatro no es hacer por hacer, es una oportunidad maravillosa de ser escuchados”. 

¿Cuál fue la experiencia con este montaje? 

Lo que he visto en ellos es una emoción y también grandes descubrimientos, están estudiando y tienen que saber identificar si es lo que ellos quieren hacer. Las artes escénicas son muy difíciles en nuestro país, no se vive de ello, sino para ello. Se van muy contentos, incluso quieren otra temporada. Encontrar diferentes momentos en su vida, preparación académica, nunca había sucedió esto, un examen con temporadas, se dio un fenómeno actor-espectador. 

Acerca de este fenómeno del que hablas ¿qué respuesta hubo? 

Afortunadamente hubo público en todas las funciones, el teatro es para que la gente lo vea y los involucramos en la guerra de periódicos, y ahí el público dice “formo parte de esto, no estoy aislado, soy parte de este show”, hay que darle la importancia que se merece. En este proyecto hubo 60 personas involucradas, invitamos a estudiantes de diseño gráfico para el cartel, a estudiantes de diseño textil para el vestuario, un trabajo muy integral, para el próximo proyecto llamaremos a los de arquitectura para que nos hagan el diseño escénico. 

SOMOS UN GRUPO SEMILLERO DE NUEVOS TALENTOS… DAVID NAVA

Por Miryam Almanza

Terminó la temporada de Zircuszelt, trabajo colectivo del grupo Retazos de la Universidad La Concordia, dirigido por David Nava, quien nos comenta qué representó para él y para todo su equipo, dicho trabajo. 

David, terminas temporada con Zircuszelt, platícanos… 

Así es, hoy fue la doceava función aquí en el foro Tercera Llamada y estamos cerrando muy fuerte, con alrededor de 150 personas, el foro era para 100 y tuvimos que meter más sillas lo que nos dio mucho gusto. Nos alegra que la gente venga y que nuestro trabajo les guste, especialmente a los niños, quienes salen muy contentos. Retazos ahora incursionó en teatro para toda la familia, ya que había hecho montajes más para adolescentes y adultos. En esta ocasión hubo 16 actores en escena, un nuevo equipo pues la mayoría de los demás actores ya se graduaron así que en su mayoría son nuevos elementos. Por eso estamos muy contentos. Tal vez haya una segunda temporada en el mes de septiembre. 

Qué se siente ser director de un grupo que es semillero de nuevos talentos, que trabajan aquí en Aguascalientes y ahora en el Distrito Federal… 

Retazos se está reforzando con actores como Heriberto Ortiz, Flavio Bonin, César Hernández, pero también hay buenas noticias pues ellos, además de estar viajando constantemente a la ciudad de México, ya tienen propuestas de trabajo allá. Retazos es un trampolín para los muchachos, para que puedan trabajar con otros directores. Ahora lo que viene es la participación del grupo en la XVII Muestra Nacional de Teatro Universitario, que organiza la UNAM , con este mismo montaje, Zircuszelt, así que por quinto año consecutivo estaremos participando. Ya sabremos si nos vamos a las finales en el mes de noviembre. 

No cualquiera trabaja con teatro escolar… 

Así es, somos pocas universidades las que lo seguimos trabajando, que le damos continuidad porque de repente surgen por ahí otros grupos que trabajan pero que no se mantienen. Retazos no recibe un apoyo alguno, nosotros nos encargamos de recabar fondos para vestuario, escenografía, y es una satisfacción tener gente de todas las carreras que le ponen tanto corazón al proyecto que hacen que valga la pena. Se creó una unión muy especial y es lo importante, los chavos se enamoran de la adrenalina del teatro y cada vez quieren más y más. 

Muchas felicidades David, y coméntanos también de esta segunda temporada que tienen planeada… 

Vamos a estar los viernes, sábados y domingos del mes de septiembre, ya estamos en charlas con el foro Tercera Llamada, tal vez compartiendo con otro montaje, el de Háblame como la lluvia , del director Ian Hopensted, que entraría antes que nosotros, así que esperamos que mucha gente venga a vernos. 

Algo más que desees agregar David… 

Sólo que somos un grupo que hemos puesto el corazón en lo que hacemos, desde la producción, vestuario, musicalización, iluminación, les envío un gran abrazo a todos y les digo que estoy muy orgulloso de ellos. Al público le digo que venga a ver el teatro universitario, es importante que lo apoyen. 

100 REPRESENTACIONES DE ONOIDICIUS, SUICIDIO NO

Por Clara Martínez y Julieta Orduña

A veces, cumplir una temporada de cuatro a cinco funciones cuesta trabajo, por la escasa asistencia del público. Imagínense una obra con 100 funciones. Onoidicius o Suicidio no las cumplió, una labor de teatro social dirigido a los jóvenes. David Nava, director del grupo Retazos en entrevista con A Escena nos platicó esta experiencia. 

David, ¿Qué representa para el grupo llegar con una obra a 100 funciones? 

La mayoría de las obras no duran tanto, generalmente damos 15 o 20 funciones. La verdad no habíamos tenido ninguna obra de Anónimo Teatro que llegará a las 100 representaciones. Como actor sí había tenido la experiencia en Secretos a voces , teatro escolar; pero como director, no y por eso estamos muy contentos. 

Hemos visto la evolución de los tres actores que participan en este montaje y se nota la madurez de ellos, claro, 100 funciones lo dicen, ¿no? 

Es muy bonito porque ellos ya terminaron su carrera de actuación y llevamos entre cinco y seis años trabajando juntos, y sí se nota la madurez actoral que presentan y aunque en algunas funciones se intercambiaron actrices, ellos son el elenco original. 

¿Qué experiencias se llevan de esta obra? 

Las instituciones han creído en el trabajo, nos han apoyado. Es muy bonito ver a jóvenes de prepa y universidad que les llegue el mensaje directo, adaptándolo a su propio lenguaje, eso les ha gustado mucho. Al final de cada función los jóvenes se acercan a los actores para comentarles su experiencia, se han creado foros y las instituciones han dado conferencias y charlas apoyándose en la obra. Ese acercamiento con la gente es lo más impactante que hemos tenido y llegamos a muchísimos jóvenes. 

¿Va seguir Onoidicius? 

La idea es continuar, aunque se den cambios en el reparto. Además vamos a comenzar con otras dos obras de teatro social, una que se llama El patio de mi casa , dirigida a chicos de secundaria y la otra ¿qué onda con tu noviazgo?, con el fin de mostrar los valores que hay y cómo se ha perdido el respeto a la pareja.

Alguna anécdota que más recuerdas en particular con esta obra… 

Cuando fuimos al municipio de Jesús María y la presentamos ante 150 muchachos, la gente estaba muy callada, muy silenciosa; y veías cómo los chavos empezaban a llorar, era un grupo problemático, jóvenes que habían abandonado sus estudios y gente que tenía muchos problemas en casa. Al final, agradecieron a los actores el haberles dejado el mensaje, se les quedó muy grabado Onoidicius. 

Muchas gracias David y nuevamente ¡felicidades! 

ELLOS LAS PREFIEREN GORDAS

Por Julieta Orduña 

En Jalpa, Zacatecas, se está presentando la obra Ellos las prefieren gordas , bajo la dirección de Sergio Díaz, y él junto con Nena Ibarra y Catsi, todos del grupo Naser Producciones, próximamente estarán en nuestra ciudad con dicho montaje. Ésta es una breve charla que sostuvo A Escena con los actores: 

Sergio, hace un momento comentabas que vuelve a renacer el teatro en Jalpa, ¿cuál es su situación actual en aquel lugar? 

Se ha perdido la tradición de hacer teatro en aquella región. Nosotros somos un equipo, lo iniciamos Nena Ibarra y un servidor, que ya tenemos trayectoria teatral; y nuestra idea principal es que vuelva el teatro por aquellos lugares por lo que vamos a estrenar una obra que se llama Ellos las prefieren gordas , su título original es Mi amiga la gorda , anteriormente la había hecho Lorena Herrera. Es una obra cómica y reflexiva sobre la bulimia y la anorexia. 

Nena, ¿cuál es tu personaje? 

Es Victoria, y será complicado interpretarlo porque yo soy muy delgada y adoptar el espacio, el volumen, el caminar y el modo de respirar de una persona de complexión robusta será difícil. Es el primer personaje que he hecho de gorda, lo más que he pesado es 53 kg y mido 1.72 y la botarga es difícil de utilizar, de repente me falta el aire y tengo que hacer un esfuerzo extra en cuanto a la proyección de la voz, pero el mensaje es muy bueno, sobre todo llevar el teatro a Jalpa, Zacatecas, en la región del cañón de Juchipila. 

Sergio Díaz: La intención de la obra es hacer pensar que todos nacemos con un cuerpo, ya sea robusto o delgado, y existe el amor para todos, entonces la gorda; o sea Nena, siente que nadie la va amar y se encuentra con un galán que le gustan las gordas. 

¿Porqué te gustan las gorditas?, eso es algo muy extraño hoy en día que los hombres se fijan más en el físico… 

Catsi: El personaje de Tomás en un chavo inseguro y entonces se fija más en una persona con baja autoestima, eso le hace sentir más seguro al momento de la conquista. 

Sergio Díaz: El estreno fue el 5 de junio en Jalpa, Zac. Hay bailables, los musicales son en vivo con violín y guitarra. Ahora nos presentamos en el Cine Colonial y después nos vamos a Calvillo y nos empezamos a mover por toda la región. 

SI SE PIENSA QUE EL TEATRO ES UNA SALA CERRADA, ENTONCES SE TIENE UNA DEFINICIÓN MUY CORTA… RODOLFO OBREGÓN

Por Sylvia Ríos y Miryam Almanza

Después de una rápida visita a la ciudad de Aguascalientes para participar en el ciclo de conferencias que organizó el Centro Cultural Los Arquitos, titulado Teatro de lo Real, Rodolfo Obregón, actual director del Centro Nacional de Investigación, Documentación e Información Teatral Rodolfo Usigli, platicó con A Escena y esto fue lo que nos dijo: 

M: Rodolfo, estás terminando tu conferencia satisfecho… 

Siempre me ha parecido que Aguascalientes es un semillero de actores que ya quisieran muchas otras partes del país, por eso me da mucho gusto estar aquí, celebrando los 15 años de este centro cultural, he estado cerca de ellos siempre. Hay gente de las primeras generaciones que conozco: Marcela Morán, Edgar, gente que quiero mucho además y cuyo trabajo he atestiguado. Creo que lo que ha faltado en Aguascalientes son los directores que puedan aprovechar a esos actores, y por supuesto hay que decir que la infraestructura teatral que tiene Aguascalientes es envidiable, comparado con otros estados. Ojalá salgan directores capaces de aprovechar todo esto. 

M: Comentabas dentro de tu conferencia que el actor tiene la responsabilidad de transmitir los sentimientos del personaje hacia el público… 

Esa es la mayor enseñanza de Stanislavsky, un actor no puede decir trabajé en esta obra fascista, o una políticamente conservadora o cualquier otra contraria a sus convicciones, porque le pagaron, o porque el director así le dijo, o porque el autor así lo escribió. Él es el que da la cara frente al espectador y por lo tanto él tiene que hacerse responsable de lo que ahí se expresa, y el teatro se expresa en términos de ideas y de emociones, principalmente. 

S: Estamos hablando también de un compromiso, porque mucha gente le tiene miedo al público por esto… 

El problema es que venimos de la experiencia de los años 70's, cuando el compromiso político se tradujo en un teatro de una pobreza artística increíble. Creo más bien que si el artista es un ser comprometido, tarde que temprano se refleja en el escenario, haga lo que haga. Ahora, no hay artista que no tenga una posición frente a la realidad. Artista no es el que evade, el que da la vuelta, el que toma partido. Un artista debe mostrar todas las caras de una situación determinada, la complejidad de la misma. 

M: Y en esta complejidad, en este teatro de lo real, ¿el público está preparado para un teatro así? 

El público lo está exigiendo, ¿por qué se fueron abajo las telenovelas contra los realities show?, porque el público quiere ver eso, ¿por qué el auge del documental en el cine?, ¿por qué la literatura de no ficción?, porque el público necesita confrontarse con lo real. 

M: ¿Es muy ligera la línea entre el hacer teatro o hacer alguna otra disciplina artística? Especialmente cuando ocupas esta última para complementar tu trabajo en un escenario… 

Todo depende de la definición que uno tenga de teatro. Si uno todavía piensa que el teatro es una sala cerrada, donde se paga un boleto, ya su definición es muy corta porque ese teatro empezó en el siglo XVI en Italia. Para mí, teatro es, como dice su etimología, el lugar desde el que se mira, se contempla. El concepto de teatro es tan amplio que lo mismo incluye danza que performance. 

M: Rodolfo, para terminar, ¿quieres mandar un saludo para la comunidad teatral de Aguascalientes? 

¡Por supuesto! Muchos buenos amigos están aquí, les envío muchos abrazos. 

M: ¿Cuáles son tus próximos trabajos? 

Por lo pronto me encuentro concentrado en las actividades del CITRU y dando clases, escribiendo en Paso de Gato, algún libro por ahí, estoy trabajando también en algún ensayo, que es lo que más me gusta hacer, escribir. 

ES UN HONOR GRANDÍSIMO QUE A LA GENTE LE HAYA GUSTADO MI TRABAJO… IAN HOPPENSTEDT

Por Miryam Almanza

Después de varios años de estar retirado del ámbito teatral, regresa con éxito el actor Ian Hoppenstedt, estrenándose como director del montaje titulado Háblame como la lluvia, original de Tennesse Williams, trabajo complementado con el talento de Marcela Morán y Heriberto Béjar en el reparto. A Escena entrevistó a los dos primeros y esto fue lo que nos dijeron: 

Ian, platícanos cómo surgió este proyecto… 

Éste surgió hace cuatro meses y medio, platicando con Marcela Morán. Ella tenía la inquietud de montar este texto desde hace algunos años y coincidimos en la misma necesidad y empezamos una sociedad que ha redituado unos frutos de muy buena calidad, tanto personales como colectivos y por supuesto; profesionales. El montaje tiene cuatro meses y medio de producción y no manejamos sólo teatro sino también la multimedia, trabajada desde la perspectiva de que hoy el teatro debe hacer uso de todas las herramientas y elementos que la época actual ofrece. Tenemos como resultado un trabajo que sienta un precedente. Estoy muy contento por la respuesta de la gente, tanto del medio como del público en general, han acogido la obra con buen saber de boca y eso es lo más maravilloso que me puede pasar como creativo. 

Eso retribuye todo tu trabajo… 

Todo, además de que si lo pagan pues mucho mejor, pero lo más maravilloso es que uno lo hace por amor y visto desde este lado de la barrera, es el honor grandísimo de que a la gente le haya gustado, que te digan que la propuesta les gustó, el cariño y el agrado del espectador hacia tu trabajo no tiene precio. 

Platícanos del reparto, dos personas con mucha experiencia en teatro: Marcela Morán y Heriberto Béjar… 

Así es, Marcela está desde el principio porque fue la formadora original de este montaje, ambos coincidimos en el mismo y me da la oportunidad de dirigirlo. A lo largo del proceso, descubrimos la necesidad de invitar a alguien más, y no había decidido todavía quién, ni Marcela ni yo sabíamos todavía quién iba a ser ese otro actor, el personaje masculino. Fue avanzando el trabajo y después de un pequeño casting el actor elegido no aceptó. Recurrimos a Beto por la energía tan maravillosa que tiene con Marcela, además de que ambos son pilares del teatro en Aguascalientes. Para mi, fue buenísimo estrenarme como director con estos dos extraordinarios actores. 

¿Es entonces tu primer trabajo como director? 

Profesionalmente hablando sí, porque me separé hace muchos años del teatro por razones personales y ahora regreso pisando fuerte, con el pie derecho y estoy muy contento. Hemos logrado formar un equipo de trabajo muy bueno, con altas y bajas, pero entendiéndonos y divirtiéndonos. 

Y entras en el ámbito de la dirección con una obra muy poética y una adaptación muy original del texto… 

Una de las premisas de Teatro del Ombligo es hacer teatro contemporáneo sin importar que el texto sea de teatro clásico; en este caso, un clásico de la literatura norteamericana de los 50's, recontextualizado para que pudiera funcionar en lo dramático de este tiempo. Para nosotras es vital que las mujeres contemporáneas se sintieran identificadas con lo que le pasa a los personajes, que sintieran que esta situación ya la había denunciado un autor en el pasado pero que está tan viva ahora en el presente. 

Comparado con el texto original, tú integras las dos soledades de estos personajes al montaje, muestras las dos caras de la moneda… 

Así es, descubrimos en el análisis de mesa que no sólo ella está sola, sino también él. A final de cuentas, él no es una mala persona, por el contrario; es muy inocente, se lo come la fiesta y el vicio y se pierde, él no quiere hacerle daño a su mujer, el problema es que no encuentran empatía porque no están en la misma frecuencia. Y eso a cuántas parejas no les sucede actualmente. 

Cuáles son tus próximos proyectos… 

Primero deseo ofrecer una disculpa por los inconvenientes técnicos que tuvimos en las funciones que se cancelaron, el uso de la multimedia tiene sus inconvenientes y lamentablemente no podremos reponer esas fechas pero existe la posibilidad de presentarnos nuevamente más adelante, ya les estaremos avisando. 

Marcela, regresa Teatro del Ombligo con un montaje muy especial… 

Así es, la adaptación es de Teatro del Ombligo y tenemos un invitado especial, Ian, que al parecer se queda en nuestro grupo. Intentando esta conjugación de medios y disciplinas pues quedó perfecta la idea de aplicar esta nueva técnica de llevar a un personaje al ambiente del cine, dentro del teatro, como una presencia fantasmagórica. Teatro del Ombligo viene ahora con un formato más pequeño después de Dolores o la felicidad , con 16 personas en escena, música, coreografías, muchos personajes, mucho movimiento y yo dirigiendo. Ahora se invirtieron los papeles con un formato más pequeño pero no por ello, menos interesante. 

Ian me comentaba que les llevó varios meses la preparación de este proyecto, un texto muy poético que lograron transmitir al público… 

Muchas gracias, creo que todo lo que he hecho de teatro hasta ahorita ha sido culpa de mi maestra Sandra Félix, ella montó esta misma obra en el 97, incluso en aquel entonces ella quería que Beto hiciera uno de los personajes y yo el otro, pero no se concretó. Años después, Ian también quería montar la obra pero es hasta ahora que se logró. En relación a lo poético, Teatro del Ombligo siempre ha gustado de este tipo de experimentación, buscar en la poesía este tipo de lenguaje es muy difícil pero creo que hubo suficiente material emocional para construir a los personajes. 

Qué viste en Ian para darle la función de director, teniendo tiempo retirado del teatro… 

Stanislavsky dice que para ser buen actor hay que ser buen ser humano, y fue lo que vi en Ian, más allá de sus capacidades teatrales. Como director tiene poca experiencia pero la tiene toda como ser humano. Lo demás se va aprendiendo. Nos ayudó mucho que encontramos una buena amistad, ha vuelto este trabajo más interesante. 

Y complementan el equipo con Heriberto Béjar… 

Así es. Originalmente había otros actores contemplados para la parte de la filmación, entre ellos el mismo Ian, pero decidió mejor ver el proyecto de fuera. Le comenté que yo conocía a una persona que en cualquier escenario en que estuviéramos juntos, siempre nos veríamos bien porque somos como hermanos, nacimos juntos teatralmente, somos grandes amigos y nos conocemos muy bien. Cuando lo escuchó leer el texto dijo que se quedaba. Beto por fin podría actuar esta obra. 

¿y de donde surgió la idea de alternar teatro y multimedia en la obra? 

Esa idea fue de Ian. El personaje de Beto es un fantasma dentro de la relación que sostiene con mi personaje, y para hacer esa interpretación se intentó una técnica diferente después de hacer algunas pruebas con Alex Aguilera. La idea era crear un personaje fantasmagórico y creo que funcionó. 

¿Cuáles son tus próximos trabajos? 

Otra temporada con Háblame bajo la lluvia, lo que es una dicha, y probablemente para septiembre u octubre estrenamos La excepción y la regla con música en vivo, la intención es que sea un musical. 

DESAFORTUNADAMENTE, EL TEATRO ES UNA ACTIVIDAD QUE NO ESTÁ CONSIDERADA GRACIAS A NUESTROS GOBERNANTES… BRUNO BICHIR

Por Julieta Orduña 

El 3 de junio en el Teatro Aguascalientes se presentó la obra Las Cu4tro estaciones de Arnold Wesker, bajo la dirección de Susana Alexander y la participación de Ludwika Paleta y Bruno Bichir, quien comentó para A Escena los pormenores del montaje. 

Bruno, ¿Qué resultados han tenido con esta obra? 

Nos ha ido muy bien, desgraciadamente la contingencia sanitaria del virus fantasma ahuyentó al público de los teatros, la verdad; éste es el año que sobrevivimos, está bien difícil este año para todos los seres de este planeta, se está acabando el mundo, hay símbolos inequívocos, sin ser apocalíptico la crisis es brutal. Imagina, conozco gente de aquí de Aguascalientes que ya compró su boleto para ir a ver a Metallica a la ciudad de México y lamenta no tener boletos de primera fila. Hay de todo, desafortunadamente el teatro es una actividad que no está considerada gracias a nuestros gobernantes, dentro de una necesidad básica que debería ser, el teatro nos hace reflexionar pero si ya quitaron la materia de Filosofía en las escuelas, quitaron también la oportunidad de aprender a discernir, a pensar, y el teatro es para eso, para mover nuestras emociones. 

¿Qué otros proyectos tienes además del teatro? 

Ahorita estoy enfocado a este montaje además de todos las actividades del Foro Shakespeare que es teatro también, la página es www.foroshakespeare.com . A mí me encanta el teatro, a estas alturas no me interesa ni convencer, ni entusiasmar a la gente o decirles ¡vengan al teatro!, se lo van a perder, es una pena. 

Hace poco estuviste en Aguascalientes con otra obra, El buen canario, y nos comentabas ya de este proyecto, Las cu4tro estaciones … 

Sí, ya estábamos ensayando y nos pasó una cosa terrible, estábamos a punto de estrenar y luego la contingencia nos paró casi un mes, la temporada iba muy bien. Ahora está arrancando nuevamente. 

¿continua la gira en provincia con esta obra? 

Sí, hemos estado en Puebla, Monterrey, Guadalajara y ahora aquí. No sé qué va a pasar porque hay una serie de compromisos que tiene Ludwika y tiene que salir de la obra. Hasta ahora, las personas en las que hemos pensado para sustituirla están ocupadas, a lo mejor todo termina el 7 de junio, que es la última función que da Ludwika pues ella se va el 8 a Argentina. Ojalá que tengamos a alguien para entonces, sería lamentable terminar una temporada tan hermosa. 

¿Y la experiencia de trabajar bajo la dirección de Susana Alexander? 

Susana es una mujer muy intensa, muy inteligente, llena de pasión y de experiencia en las artes teatrales. Yo la conozco desde hace muchos años, trabajé con ella en mis primeras obras que hice de niño, la admiro, la aprecio y además aprendo mucho con ella. 

NO QUEREMOS FENÓMENOS SINO UNA GRAN CANTIDAD DE EQUIPOS COMPACTOS CON TALENTO…MAURICIO JIMÉNEZ

Por Miryam Almanza y Julieta Orduña 

Durante dos fines de semana de mayo y uno de junio se analizará el teatro actual, sus protagonistas, creadores, espacios, públicos, constantes al hacer diagnósticos de hacia dónde vamos y qué deseamos transmitir, es por eso que el Centro Cultural Los Arquitos, en el marco de una serie de conferencias titulada Rumbos del Teatro Actual, dirigidas a todos aquellos involucrados en el arte teatral, tuvieron como primer panelista al maestro Mauricio Jiménez, con amplia experiencia en dirección, actuación y cine. En entrevista con el Grupo Informativo A Escena nos comentó cuál es, desde su punto de vista, la situación actual de un actor, tema principal de su ponencia El actor como creador.

J.- Maestro Mauricio, en Aguascalientes tuvo la experiencia de ser jurado en una Muestra Regional y dio además, un taller de dirección hace más de 15 años, ¿Cuál fue su experiencia en aquel momento con actores del Estado? 

Recuerdo mucho amateurismo, había una separación muy grave, sí había personas que sabían hacer las cosas con un talento natural, sin embargo; todavía no estaba estructurada la carrera. Creo que por eso era esa situación. 

J.- ¿Ha visto algunos trabajos de ellos actualmente, en alguna muestra o festival nacional? 

No he tenido la oportunidad, pero ahora me avocaré a ver algunos trabajos. 

J.- Proyectando a futuro, ¿Aguascalientes se puede ver como un cunero de talentos, de actores, por todas estas escuelas que emergen? 

Es como en cualquier otra parte del país, hay muchas cosas que las autoridades nos han hecho suponer que ya están y en realidad falta mucho por hacer, hay que tomar al toro por los cuernos, indudablemente hay mucho talento, ojo, menciono talento, no ego. Yo lo que les digo a mis alumnos es: “tú cuida tu ego que yo me encargo de destruirlo” para eso estoy aquí, entonces cada quien tiene que cimentar bien esa potencialidad, esas capacidades. 

J.- Las estadísticas han sido muy descriptivas, se inscriben entre 50 y 40 alumnos a una carrera de actuación y sólo se gradúan seis (por mucho) en un lapso de tres años de preparación: 

Hay una gran cantidad de desinformación y desconocimiento de la causa de esto, por ejemplo, toda esa basura que nos están metiendo por televisión con las llamadas “academias” o escuelas de actuación, eso no tiene nada que ver con la preparación real de un actor. Lamentablemente crean falsas aspiraciones para quienes quieren entrarle a esto, por ejemplo; yo soy maestro de la Escuela de Arte Teatral y hace dos años hubo una cosa terrible porque, producto de lo que comenté anteriormente, cerca de 1,500 personas querían entrar. Por supuesto, a la mitad del camino se rajan porque esto no tiene nada que ver con lo que venden por televisión. Hay una percepción errónea absoluta de que trabajar en telenovelas es Hollywood y eso no es cierto. 

J.- Mucho se piensa que por esta vía los actores se van a hacer millonarios y famosos, ¿qué hay sobre la idea de que se puede vivir del teatro? 

Eso es lo más difícil, la colindancia con la prostitución es tan próxima que hay que separarla si se quiere ser un buen actor. 

M.- Maestro, ¿cuánto tiempo tarda un actor en transformarse en creador?, porque hay quienes todavía no tiene preparación para un trabajo más serio y se lanzan a otro rubro de la actuación (escenografía, dirección, etcétera)… 

Ahí hay una gran confusión, una falta de conducción hacia lo que es la vocación, que de por sí ésta ya es un misterio. Lo que no puede permitirse es que alguien confunda como escalafón el papel del actor para convertirse en director, son dos cosas absolutamente distintas que observan el mismo problema. En México estamos llenos de genios pero es una parte fundamental de la falta de estructura educacional pedagógica el que un actor quiera ser otra cosa, es problema de los maestros, ellos tienen que cimentar perfectamente cada una de las materias para que el otro entienda por qué no puedes dar el brinco de una vocación a otra. 

J.- ¿Es conveniente ser actor y director al mismo tiempo? 

No hay problema, eso siempre se va dar, el asunto es que la persona lo tenga presente desde la escuela, tú no vas a entrenar directores sino actores o viceversa, es como si en una escuela de inglés salieran hablando alemán, es un problema de estructura pedagógica. 

M.- Y sobre el tiempo que se lleva para llegar a ser creador … 

La escuela lo que debería hacer es ahorrarte los diez años de tablas, tú no puedes estar cuatro años sin recibir técnica, el actor cuando se sube a un escenario ya debe saber leer perfectamente un texto, analizarlo, identificar el conflicto, tener un tema, saber cómo interpretarlo, es decir; ya debe tener una gran cantidad de habilidades, y hasta después se verá si puede ser creador o no. Por lo pronto, un buen técnico debe saber esto, sólo hay que cimentarlo. 

J.- ¿El actor nace o se hace? 

Hay una combinación, los mexicanos somos muy dados al asunto de actuar, vemos artistas que han sobresalido en ese asunto, un ejemplo es Pedro Infante, él tiene algo natural, una expresividad mayor, intuye por dónde va, o Cantinflas, que son casi seres que nacieron con ese don. Siempre aparecen fenómenos, nuevos talentos, aquí el asunto es que no queremos talentos de un rato sino constancia, queremos una gran cantidad de equipos compactos con mucho talento. 

EGIPTANOS, MÚSICA Y DANZA EN EL CUARTEL DE LA FERIA

Por Zenaido Muñoz

Uno de los foros más concurridos y solicitados por los artistas es el Cuartel del Arte con 11 años de historia, ya es un espacio obligado en la Feria de San Marcos. Con 30 espectáculos musicales, dancísticos y teatrales abrió sus puertas El Cuartel. Y en esta columna les presentaré diversas entrevistas hechas a creadores, tanto locales como nacionales. Iniciando con el grupo Egiptanos, quienes inauguraron esta edición 2009. Lila Zellet de Díaz comenta su experiencia y proyección de Egiptano. 

¿Cuál es tu proyecto musical en esta feria? 

Más que musical es un proyecto humano, trascender el rollo de si somos gitanos o no gitanos, entendiendo un poco como mexicanos. Es un espectáculo sobre cine mexicano. En especial cómo nos hemos ido formando esta generación de mexicanos, viendo este cine de la época de oro. Hablar de la cocina de nuestras abuelas, de cómo pensamos acerca de la vida cuando seamos grandes. Más que música y danza es pelear por lo que pensamos y sentimos. 

¿Hay muchas raíces gitanas aquí en México? 

Hay muchos gitanos mexicanos, no estamos censados y no permitiremos jamás el censo. Pero se calcula que México tiene un territorio similar al de Brasil y en ese país hay cuatro millones y medio más o menos. Mi mensaje es que somos un pueblo vivo, un pueblo que merece ser comprendido y entendemos que tenemos como pueblo indígena unas estructuras difíciles de accesar. Pero más que lo gitano es más por lo humano. 

¿Te gustaría venir a dar clases aquí, ya sea de danza o música? 

Me encantaría, no tengo mucho que ver con Aguascalientes más que el azar y el amor. Me parece que fue en 1993, 94 el premio de Salvador Gallardo Dávalos y fue la primera vez que vine y me quedé de alguna manera. Aguascalientes para mí ha sido un cierre de año, estoy unida a su ciudad de manera muy extraña que todavía no comprendo, ya estamos hablando de traer este espectáculo de cine mexicano para acá. Y por supuesto que me encantaría dar algún taller, yo soy maestra de Historia del Arte en la Universidad La Salle, y me gustaría compartir con la gente esta visión tan particular que tengo de un mundo junto con el otro, sin dejar de pertenecer a ninguno de los dos, aunque a veces provoca un montón de contradicciones. 

Muchas gracias y hasta la próxima. 

TODOS LOS SENTIMIENTOS HUMANOS SE VEN REFLEJADOS EN ESTA OBRA… PATRICE THIBAUD, COCORICO Thibaud et Leignac/ Francia

Por Julieta Orduña

Francia es el país invitado en esta Feria Cultural San Marcos 2009. Una de las obras programadas fue Cocorico, sello de garantía con dos fabulosos artistas, Patrice Thibaud y Philipe Leignac, actor y músico, respectivamente. En breve entrevista A Escena tuvo oportunidad de charlar con ambos después de tener una gran función en el Morelos. 

¿Están de gira en México? 

No, expresamente venimos a Aguascalientes para la feria. Es la primera vez que esta obra está en México. Pensamos que el público de aquí es muy fino porque todas las partes de poesía del espectáculo, hay una recepción muy bonita del público. 

Platíquenos brevemente de este espectáculo. 

Es una obra acerca del comportamiento de los humanos, hay mucho del sentimiento que puede darse en una relación entre una madre y su hijo o entre dos hermanos. Todos los sentimientos humanos se ven reflejados en esta obra. 

¿Y la música? 

Es muy importante, es música original que ha escrito Philippe. Hay mucho ritmo en este espectáculo. Hay música diversa, antigua, moderna. 

Es un espectáculo muy completo entre mímica, música, algo de teatro de sombra… 

Trabajamos juntos buscando tal vez pequeñitas cosas que se puedan representar. Quisiéramos hacer un espectáculo para niños porque las risas de los niños a nosotros nos emocionan. 

¿Cuánto les llevo preparar Cocorico? 

Un mes y medio. Empecé haciendo teatro hace veintiséis años. Y Philippe estudió piano y toca además varios instrumentos. 

Muchas gracias y buen viaje. 

LA COMEDIA NO HAY QUE HACERLA MENOS… SERGIO ALFONSO ALONSO

Por Julieta Orduña

Con una breve temporada la compañía de Teatro Contemporáneo de Aguascalientes, dirigida por Sergio Alfonso Alonso, abrió nuevamente el telón en su segunda producción (recordemos Fiesta de cumpleaños , presentada a inicios del año). Ésta en particular, La cena de tontos, fue presentada en el Museo Regional de Historia, espacio que ha sido ocupado por otros grupos de teatro durante los últimos años en la temporada de la feria. 

Montamos esta obra que no es para regocijarse como la otra obra, Fiesta de cumpleaños, aquella era una historia más para pensar y en esta obra, La cena de tontos, el texto es muy rico, tiene una estructura en la comedia tremenda. Es una obra para que cada uno de los actores puedan sacar un buen personaje, señala en entrevista el director. 

Sin duda, una obra que gustó mucho al público con lleno en las funciones, y uno de los personajes que más gustó fue Sergio Alfonso, que además dirige y él comenta que ambas funciones las realizó bien con ayuda de su asistente Alan Santacruz, quien también fungió como técnico: el teatro como toda buena técnica hay que trabajarla diario y hay que poner retos en el teatro y no jugar con él y éste es un reto , comenta Sergio. 

Una temporada corta, una semana por lo que el grupo continuará para próximas fechas con este montaje debido a la respuesta del público, quien por cierto el género de comedia es el más gustado aunque no es tan fácil como se pretende creer lo señala el director: La comedia no hay que hacerla menos, al contrario, es sumamente matemática y complicada, hay momentos en que cambiamos una palabra por la otra y tiene que caer el chiste en el momento preciso para que el público reaccione, es más seria de lo que se puede pensar, se merece el mismo respeto que cualquier otro género . 

Con respecto al reparto, integrantes del grupo Anónimo, David Nava y Etna Valdivia, Heriberto Ortiz, se suma Adolfo Arteaga y Alan Santacruz, quienes ya había participado en el primer montaje con esta compañía (al igual que David) y también se encuentran, Sandra Velázquez, José Luis Pacheco: Hay gente que trabajó la vez pasada, aunque el casting nos obliga a buscar otros actores en Aguascalientes, en ocasiones es difícil encontrar un reparto el ideal y luego sale la frase “no hay actores en Aguascalientes , palabras de Sergio Alfonso. 

AL TROTE TIENE UNA OFERTA MÁS DE ENTRETENIMIENTO PARA EL ESTADO… JOSÉ CLARO PADILLA

Por Miryam Almanza

El teatro local independiente también estuvo presente en la Feria Nacional de San Marcos 2009. Algo alejado de las instalaciones pero con dos foros propios para el montaje de sus trabajos, y con la emoción de presentar una obra de teatro con poco más de 20 actores en escena, se estrenó Cada quien su vida, original de Luis G. Basurto, dirigida por José Claro Padilla, del grupo de teatro Al Trote. Precisamente con él conversamos, después de la función del fin de semana en que estrenaron, y esto fue lo que nos dijo: 

Hola José, estamos aquí en una de las primeras funciones de Cada quien su vida, nuevo montaje del grupo actoral Al Trote, uno de los cuatro que tienen ahorita en temporada en plena Feria de San Marcos… 

Así es, en un esfuerzo colectivo de cuatro directores, alrededor de 60 actores los que están participando en los cuatro montajes que tenemos y pues, una oferta más de cultura para nuestro estado, sumándonos al esfuerzo de ofrecer entretenimiento no sólo en esta temporada sino también en todo el año. Es un trajín bastante acelerado pero con muchas satisfacciones. 

Mencionas cuatro directores en este grupo, ¿cómo se dio esta dinámica de trabajo? Porque comúnmente no sucede así… 

Es la suma de esfuerzos, de sueños de estas cuatro personas. Mira, Jaime Muñoz, además de director es el administrador, el que ha invertido y creído en nosotros, es el mecenas de todos nosotros. También se han acercado Rafael Paniagua e Iván Gómez, hay gente muy valiosa y de mucha trayectoria colaborando con nosotros, lo que nos da posibilidad de poder trabajar, aunque no lo hacemos bajo un estricto orden, sino que se les da libertad. Sólo tienen que checar la agenda y presentar una buena estrategia. Es todo lo que pedimos. Hasta ahora ha dado buen resultado porque no trabajamos bajo un reglamento bien definido. 

Ahora platícanos de Cada quien su vida, cuánto tiempo tienen ensayando, cómo elegiste al elenco, música, bailes y demás… 

Esta obra es un trabajo muy completo, que nos llevó dos meses de coreografías, aunque son dos bailes nada más de coreografía, pero los actores tuvieron clases de mambo, cha cha chá y salsa, para que en cualquier baile, aunque fuera libre en el escenario, el público viera que saben bailarlos. Y también tuvieron maestro de canto que estuvo con ellos haciendo las pistas, un trabajo que nos llevó alrededor de cuatro meses, desde la propuesta del acondicionamiento porque queríamos que el público se sintiera parte de esta obra. En un principio el escenario estaba al parejo de las mesas pero después lo subimos para que el público tuviera una mejor perspectiva. 

La interacción con la gente es bien importante, hay actores que sacar a bailar a algunas personas, o el elenco se pasea entre las mesas… ¿qué te ha parecido la respuesta del público? Aun con pocos días en escena… 

Ha sido agradable ver que el público acepta la invitación a pasar al escenario, hay coincidencias en el hecho de entender que somos gente muy festiva y entonces participan con nosotros. Nosotros somos 21 actores en escena más otras 16 personas que estamos apoyando en diferentes actividades, además de algunos invitados que están en este proyecto. Lo que queremos es que nos rebase la propuesta inicial, que nos exija que continúe el montaje, y eso el público lo va a definir. 

Platícanos también de las otras tres obras que tienen en temporada… 

Tenemos Adán, Eva y la Otra, con la que nos ha ido muy bien desde febrero hasta la fecha, aunque ahorita tenemos poco público porque hicimos ajustes en los horarios, está a las 18:00 horas y eso ha hecho que la gente no asista por las múltiples ocupaciones que tienen. Vaselina Recargado va a estar únicamente los fines de semana en este mismo espacio, y va a estar también La farza del pastel y la tarta para los niños. Por supuesto también está Cada quien su vida. 

Ahora sí que tienen entretenimiento para todo público… 

Así es, adultos, gente que le guste desvelarse un poquito y de aquí irse a la feria, tenemos todas las posibilidades y además los precios son accesibles, y lo que más gusto nos da es que tenemos activos los dos foros de Al Trote, uno en Álvaro Obregón No. 233 y otro en el 255. 

Pues muchas felicidades José, porque ustedes como teatreros independientes se mueven y ahora con estas cuatro obras de teatro en temporada de feria, pues no cualquiera lo hace… 

Yo agradezco mucho a A Escena el apoyo invaluable que siempre nos han dado. Estamos para servirles, es un placer colaborar con ustedes. 

ESTA OBRA MEZCLA TEATRO Y DANZA… ISRAEL GARAY

Por Miryam Almanza

El teatro de calle es uno de los géneros más difíciles para un actor, pues además de salvar todos los obstáculos que por su naturaleza tiene el espectáculo (ruido ambiente, distracciones, reacciones del público, etc.) es necesario también montar un trabajo de calidad para que sea positiva la respuesta del público, por ser más directa su participación. El grupo Sueño Azul Teatro ha tenido en temporada un trabajo titulado Por qué se fue Arlequín, y en una de sus presentaciones aprovechamos a entrevistar a José Luis Pacheco, Armando Martínez, Paola López, Gerardo Ávalos e Israel Garay, reparto de la obra. 

Muchachos, están presentándose en plena temporada de feria con teatro callejero, ¿cómo les ha ido? 

AM.- Pues hemos tenido público, hemos entrado en la cotidianeidad de la gente y se acercan a vernos, aún y cuando no están muy acostumbrados a espectáculos de este tipo. 

¿Es difícil para ustedes el teatro callejero ante tanta oferta cultural que hay por la temporada de feria? 

PL.- Fíjate que precisamente en este mes es cuando hay más gente necesitada de este tipo de trabajos, de querer salir a dar una vuelta y ver algo que le cambie la tarde. De pronto sí es un poco difícil porque la gente no está habituada a quedarse treinta minutos a ver una obra de teatro callejero, a dar una pequeña cooperación al final de la misma, aún así nos ha ido muy bien, la gente ha respondido muy, incluso estamos asombrados por lo mismo pero sí nos hace falta un poco más de tiempo y de trabajo para que la gente se acostumbre a la dinámica del teatro callejero. 

José Luis, con tu personaje de Colombina, ¿cuál ha sido la respuesta de los niños? 

La obra está hecha prácticamente para ellos y para el niño de todos los adultos, y ha funcionado con el personaje de Colombina porque también pocas veces el público puede ver el trabajo de un actor haciendo un personaje femenino, y en la calle es todavía menos frecuente. Aquí nos ayuda el uso de la máscara, para hacerlo más atractivo, es un símbolo, transmite algo y modifica el entorno y el desempeño de los actores. También ha funcionado porque la Colombina, junto con los otros personajes, tiene bastante movimiento y expresión por las que el niño o el adulto reconocen algo que le causa una buena impresión. Creo que Colombina ha sido un trabajo atinado y eso me hace feliz. 

Gerardo, platícanos de la música para este montaje, para el acompañamiento de los actores… 

Ellos me invitaron hace tiempo a hacer algo básicamente con tambores, para las coreografías que tienen. Le trabajé un rato y agregamos algunos ritmos que les apoyan. 

Israel Garay es el director de esta obra de teatro. Platícanos de éste que es tu primer trabajo como director, aunque te conocemos más como bailarín del grupo Óntico… 

Estuve estudiando teatro y danza durante ocho años y pues creo que es el momento de trabajar en la mezcla de estas dos disciplinas con estos muchachos que trabajan en teatro del cuerpo, ya que es muy difícil encontrar a alguien que quiera ejercitar todos los días, hacer una clase diario, ensayar, investigar el cuerpo. 

Entonces, efectivamente es tu primer trabajo como director… 

Digamos que profesionalmente sí, he hecho otros trabajos en cuanto a danza y teatro y el resultado ha sido este. La mezcla de técnicas y géneros. 

En qué te basaste para seleccionar al elenco… 

El proyecto se fue dando, los cuatro somos muy hiperactivos y comenzamos a ensayar. 

Qué otros proyectos vienen, porque imagino que también continuas con la danza… 

Sí, el grupo continúa con varios montajes, viene El diablo enamorado que también incluye danza y teatro, aunque en esta ocasión es danza africana, y se presenta para mediados de mayo. Ojalá que el público pueda acompañarnos, les pedimos que apoyen a todos los artistas que están en la calle, y también les pedimos que vayan al teatro. 

AGUASCALIENTES ESTARÁ PRESENTE EN EL IV ENCUENTRO NACIONAL DE GRUPOS INFANTILES DE TEATRO EN CAMPECHE

Entrevista por Clara Martínez 

Entrevista con Erika Ortiz Juárez, coordinadora de Alas y Raíces a los Niños aguascalentenses, después de la función doble de la obra El ombligo del gigante a cargo del grupo de teatro infantil Paal-Pueri, puesta llevada a escena la tarde del miércoles 15 de abril en el Teatro Morelos. Este montaje será el que represente al estado en el IV Encuentro Nacional de Grupos Infantiles de Teatro a celebrarse en San Francisco de Campeche del 19 al 25 de abril con la participación de grupos y directores de teatro de todo el país. 

GIAE ¿Cuánto tiempo tiene conformado este grupo de Paal-Pueri? 

Estoy muy contenta porque la Compañía de Teatro Paal-Pueri ya tiene cuatro años trabajando; obviamente no son los mismos niños, sólo Miguel Ángel es el fundador, de hecho obtuvo un premio por parte de A escena y estamos muy contentos por eso, él es el veterano del grupo, él ha participado en los cuatro encuentros (…) lo que se hace es generar proyectos a favor de los montajes, del apoyo a los creadores, a los dramaturgos, porque lo que hacemos es un trabajo en donde se integra el escritor con el director, entonces es un binomio muy interesante porque sabemos que sin una dramaturgia bien estructurada no hay un mensaje al final, la gente se va sin entender qué sucedió en el espacio teatral y lo que queremos es eso, de que los adultos, niños y jóvenes entiendan qué pasa ahí, pero para que esto se dé, hay mucho trabajo detrás, ensayos, trabajo de voz, de memorización, de juego teatral, incluso los niños jugaron en el espacio, la gente que vino a ver la obra se dio cuenta que hay juego teatral, incluso improvisaciones, se dio la opción y eso es lo que queremos, que los niños disfruten la acción de actuar, el estar en escena, no tomárselo tan en serio en el grado de que le provoque un sufrimiento, sino al contrario, que les cree un gozo. 

Queremos que tanto los que están en escena, como los que están como espectadores lo disfruten, créeme que tanto el director como el escritor trabajaron muy duro para que las palabras, el guión y toda esta propuesta hacia la niñez, porque si te diste cuenta se abordó un tema ecológico, hay una gran preocupación y me encantó que mencionaran al gobernador, sería bueno invitarlo para que se involucre ante toda esta situación, porque el teatro es una opción más allá de la televisión y de los ipod y de toda esta tecnología que nos abraza y que es padrísima, pero la idea es que no nos impida ver el teatro. 

GIAE ¿Quién es el autor de la obra? 

Moisés Ortega es el escritor que trabajó en mancuerna con Hilario Enrique Martínez como director quien tiene toda la experiencia de trabajar en teatro infantil. 

GIAE. Me llama la atención ¿Qué resultados se han obtenido en las muestras nacionales de grupos infantiles que convoca Alas y Raíces a los Niños y en la que ha participado este grupo representando al estado de Aguascalientes, es sólo una muestra o es un concurso? 

Fíjate que nosotros, sí queremos que las experiencias artísticas ya sea el teatro, la danza, no se conviertan en una etiqueta que te vacune y te diga no vuelvo, porque los concursos eso te dan. Los niños se vacunan, dicen yo ya no quiero participar, no gano el primer lugar, me voy, por eso generamos encuentros en donde todas las energías se integren, donde todo el esfuerzo de años o de los grupos recién integrados puedan participar y que esto no signifique que estés fuera porque eres un recién actor o hace dos meses te acabas de integrarte a un trabajo teatral, no. 

En cada encuentro tenemos puestas en común, donde al final los directores, hablan de cómo fue su proceso porque eso es lo más valioso de todo esto, el proceso que ellos tienen para ya llegar a escena y entonces ellos hablan de cómo los apoyaron institucionalmente, cómo los padres están también convencidos del trabajo para llevarlos a los ensayos y del resultado final y entonces de repente dirías a mí me importa más el resultado, créemelo que no, importa el proceso, porque eso es lo que te lleva a generar otros proyectos, no solamente este. Y te da la integración de tus cualidades en el momento de estar en escena, más allá si eres delgado, gordito, alto, bajo, toda tu capacidad está integrada en el espacio teatral para que entonces generes una actuación aquí. En esta obra tenemos niñas con un rol de niños y es muy interesante cómo es que ellas toman su papel más allá de su situación sexual, entonces esto habla de la madurez del trabajo que está haciendo el director, de que el niño tiene un rol muy específico y que respete ese rol, independiente del sexo que tenga. 

GIAE ¿Este grupo se conforma exclusivamente para representar al estado en esta muestra, tienen actividad constante o sólo se preparan para este evento? 

Fíjate que sigue trabajando la compañía, pero la verdad es que lo hace por proyecto, en este caso fue este montaje. Regresando de Campeche vamos a tener una pequeña temporada en junio en el Teatro Morelos, espero que vayamos a municipios, porque las otras obras se han ido a ayuntamientos y a lo mejor en la capital se siente que no hay un trabajo posterior pero los niños lo siguen haciendo al difundir la obra como tal y Paal-Pueri lo hace fuera de la ciudad, a donde no hay teatro, en donde los niños pueden ser invitados a la compañía porque es a partir de casting, no cualquier niño puede entrar, hay invitaciones y convocatorias, los maestros hablan con ellos, tienen este diálogo y es cuando se detectan a los niños con cualidades para el teatro. 

HAY MUCHAS ACTIVIDADES EN EL CENTRO CULTURAL UNIVERSITARIO... ANGÉLICA RANGEL

Entrevista de Zenaido Muñoz

Charla con Lic. Angélica Rangel, jefe de departamento de Difusión Cultural UAA.

Se anuncia el programa cultural de febrero- julio. En la Galería Universitaria se tiene la obra de Ramiro Medina como escultor a partir del 20 de marzo hasta el 15 de abril. Hay otras tres exposiciones que tendremos, una de la maestra Farías, con esculturas, inauguración próximo 13 de mayo hasta el 1 de julio y otras dos exposiciones en una galería del Centro Universitario, el homenaje a Gonzalo Ceja, en mayo-junio y Mitología ancestral del maestro Sergio Cruz Durán, 22 junio, su inauguración. 

Tendremos más actividad con la polifonía sabatina y regresando de vacaciones de abril vamos estrenar el foro que está en el patio 19 de junio con música flamenca el 9 de mayo. Cero y van dos, agrupación de trova, el 19 de mayo, también el Encuentro de Jazz en mayo, con varios grupos de la República. 

En este semestre iniciamos con el cine club digital en el aula isóptica del Museo de la Muerte con el Homenaje a Ignacio López Tarso y Una mirada al cine con Arturo Ripstein, un ciclo de cine mexicano contemporáneo, viernes y sábados 5 y 7 de la noche. 

Tendremos algo de teatro, La Farándula Universitaria ya en mayo con la obra De Viaje, 23 y 30 de mayo a las 19 hrs. en el primer patio del edificio frente al Parián y de Danza tendremos al grupo Invitro, un dueto, Historias de un despertar al anochecer, 6, 13 y 27 de junio, a las 19 hrs. por el mes de la Danza.

Y una serie de actividades y cursos de arte y cultura que inician durante el mes de mayo en el Centro Cultural Universitario, las inscripciones están abiertas y se cierran el 17 de abril. Consultar en la página www.uaa.mx/direcciones/ccu. 

LOS CHAVOS ESTÁN LLENOS DE ENERGÍA QUE PUEDEN CANALIZAR CANTANDO Y BAILANDO… RAFAEL PANIAGUA.

Por Miryam Almanza 

Prácticamente estamos al final del primer trimestre de 2009 y el teatro en Aguascalientes va tomando más fuerza. Comienzan a salir las nuevas propuestas en el escenario y una de ellas es Vaselina Chooper, que extiende su temporada por dos fines de semana más, para satisfacción de su director y reparto. Platicamos con Rafael Paniagua y esto fue lo que nos dijo: 

Rafael, continuas promoviendo el teatro musical en Aguascalientes… 

Es que es mi pasión, a mí me encanta el teatro musical porque siento que es un recurso que si es bien dirigido puede atraer a los chavos, porque están llenos de energía que pueden canalizar cantando y bailando. Estoy muy preocupado por la situación que vivimos actualmente, hay que encaminar a los chavos no sólo al teatro musical, a cualquier otra actividad ¿no?, pero personalmente yo le apuesto al teatro musical. Ya viste los resultados, estos jóvenes que nunca habían hecho teatro, que apenas están empezando, están llenos de frescura, tienen todas las ganas del mundo y lo más importante: ahora quieren comenzar clases de actuación, quieren empezar a desarrollarse en este ambiente. 

Les despertaste las ganas de hacer teatro… 

Creo que ha sido entre todos, se ha generado una sinergia muy buena, y estoy muy contento porque además los resultados han sido muy buenos. Las tres semanas que tenemos presentando el musical han estado llenas, incluso, en una de las funciones se quedó gente afuera, y por ello agradezco la respuesta del público. 

Y en su mayoría, es gente joven… 

Así es, finalmente, para ellos está dirigido este trabajo. La historia es la misma, no cambia pero tratamos de refrescarla, usando el lenguaje de los chavos para que así se diviertan. 

Cuéntanos del equipo que está trabajando contigo en este montaje… 

En la iluminación está Rafael, un chavo que se dedica a iluminar fiestas con luz y sonido y le propusimos esto y dijo: nunca he iluminado teatro pero es el momento de empezar. Está Candy en el audio, Alan Paniagua, mi hermano; fue quien diseñó la escenografía, Rosario González el vestuario, Yanick Flores en la coreografía, que también me ayudo en Harvey, galleta de chocolate, también está Noé que hace poco participó en lo del Teletón, fue uno de los finalistas de las canciones para dicho evento, varias personas más. Todos son chavos, gente muy joven que si de verdad nos preocupamos por encaminarlos pueden hacer muchas cosas. Estoy sorprendido del gran semillero que es Aguascalientes, hay talento por todas partes y creo que es importante recordar que hay generaciones que vienen y hay que preocuparnos por guiarlos para ponerlos sobre un escenario. 

Coméntanos de la adaptación que se le hizo a las canciones, del trabajo hecho con las coreografías; y del canto y baile aplicado, de todo este trabajo escénico… 

Justamente en la intención de contextualizar la obra en estos tiempos actuales pues tuvimos que adaptar las letras. Las generaciones de ahora difícilmente ubican a artistas como Angélica María, Julissa, Enrique Guzmán, mucho menos a John Travolta y Olivia Newton John, entonces nos fuimos por lo de ahora: Belinda, Gloria Trevi, Sergio Andrade, que son temas recurrentes y que todos identifican. En cuanto a los bailes pues Janick Flores es un chavo que no tiene una preparación profesional en el tema pero tiene el talento y la capacidad y ahora está pensando seriamente en encaminarse a eso. Si ahora está haciendo un gran trabajo, aún sin contar con los recursos teóricos, creo que cuando los tenga va a ser un gran coreógrafo. 

Y debes estar feliz porque se presentan dos fines de semana más ¿verdad? 

¡Sí! Dos semanas más, 7, 8 ,14 y 15 de marzo, sábados a las 21:00 horas y domingos a las 20:00 horas. Gracias A Escena porque siempre están en todo lo que hacemos y honor a quien honor merece. Mucha gente desconoce la labor que hacen pero en mi caso, la agradezco. 

Muchas gracias. Ya para concluir la entrevista, háblanos de los patrocinadores que están trabajando contigo… 

En esta ocasión, como a varios de nosotros, a ellos también les tocó la época de Vaselina y al ver nuestro trabajo les entusiasmó la idea de participar. 

Llama especial atención el patrocinio del Instituto Aguascalentense de la Juventud (IAJU)… 

Así es, el mismo IAJU está pensando enviar a este grupo a dar función en varias comunidades, a otros municipios, porque les gustó el trabajo y no es más que gracias al entusiasmo de los chavos y de las ganas que le ponen. 

HAROLD PINTER HABLA DE LAS RELACIONES Y LOS CONFLICTOS DEL SER HUMANO… SERGIO ALFONSO ALONSO 

Por Julieta Orduña 

Con tres semanas en el Teatro Morelos finaliza la puesta titulada La fiesta de cumpleaños, de Harold Pinter, dirigida por Sergio Alfonso Alonso, acompañado de un elenco que curiosamente la mayoría de ellos son también directores de sus respectivos grupos. En charla con A Escena, el director nos comenta acerca de su obra: 

¿Qué significa para ti este autor, Harold Pinter, y en particular La fiesta de cumpleaños? 

Es una pregunta tan complicad… los textos llegan a uno en diferentes momentos de nuestra vida, leí esta obra hace como cinco años y no me causó absolutamente nada, como un texto más que lees. Antes de que terminará el año 2008 lo volví a leer y me gustó mucho, creo que los personajes son muy interesantes, la propuesta que tiene Harold Pinter es un teatro realista pero con un ambiente de absurdo, existencial. Es una obra que te puede hacer reír mucho pero también te pone a analizar mucho la cuestión de la comunicación entre los seres humanos, que a veces no la aplicamos muy bien. Harold Pinter habla un poquito de las relaciones y los conflictos del ser humano. Es una pieza teatral que se escribió en los años 50´s pero el ser humano sigue siendo igual de complejo que en aquel año. 

¿Fue complicado trabajar con directores? ¿cómo los elegiste? 

En casting, porque en Aguascalientes los actores hacen miles de cosas, trabajan, conducen, actúan… y escoger el elenco sí fue complicado, con relación a que si ellos son directores no hubo problema, se dejan dirigir. Nos decía el maestro Margules en alguno de sus talleres, que el actor debe estudiar dirección porque así el actor estará en el escenario más consciente de todo, no sólo de su interpretación, sino también qué esta pasando con la escenografía, el ritmo, la utilería, el público cómo lo siente, hay que subir, hay que bajar, etcétera. 

Y acompañada la puesta con la música… 

La camerata está padrísima. Leímos el texto, Gerardo Ávalos, director musical, y yo, le gustó y empezó a proponer; y yo como director tengo que decidir en qué momentos hay música. El equipo que se armó fue muy padre. Hay muy buena vibra, todos son muy colaboradores. 

ESTAMOS FELICES DE HABER SIDO DIRIGIDOS POR ALGUIEN APASIONADO, CONGRUENTE, SENSIBLE, AMOROSO, DISCIPLINADO E INTELIGENTE… BRUNO BICHIR 

Por Miryam Almanza y Julieta Orduña 

Fotografía por Miryam Almanza

El buen canario se presentó en el Teatro Aguascalientes con el mismo éxito que en las diferentes ciudades donde han estado de gira, y en entrevista con Bruno Bichir, nos comenta su apreciación de trabajar con John Malkovich: 

J: ¿Cuántas presentaciones llevan de El Buen Canario? 

Soy un irresponsable, no lo sé, creo que la función 100 la vamos a develar en una gira, aunque develamos ya una placa por las 10 semanas que hicimos en el Teatro Insurgentes, con llenos totales. 

J: ¿Qué significa para ti estar en esta puesta, El buen canario, con la dirección de Malkovich? 

Es una fortuna, un regalo de la vida. Malkovich trae esta carga de celebridad, y si le despojamos de ella es sólo un hombre de teatro, y se le respeta por su trabajo actoral, tiene una repercusión masiva y ha dirigido en muchas ocasiones, y estamos muy honrados, felices de haber sido dirigidos por alguien apasionado, congruente, sensible, amoroso, disciplinado, inteligente, con un objetivo clarísimo de qué quiere decir en esta obra. No es alguien en especial, sí es un ser importante en nuestra vida pero no es único. 

J: ¿Cómo se conformó este equipo para dar vida a una obra exitosa y con localidades agotadas? 

A raíz de John Malkovich y Diego Luna, ellos lo armaron, ellos convocaron. John pidió abrir audiciones y fuimos convocados y estamos felices, honrados, gustosos. Hay muchos directores con los que yo he trabajado, como Benjamín Can y mi padre, Alejandro Bichir, y se parece mucho a la forma en que John dirige. Hay otros directores mexicanos que dirigen maravillosamente bien, son estilos, son formas de acercarse a los trabajos escénicos. 

M: Sin embargo, el público sí siente una marcada diferencia entre una obra de un director mexicano comparada con la de uno extranjero, ¿se le da más promoción a este último? 

La promoción la hace el productor y tiene que ver con el dinero, y si le alcanza pues forramos un edificio y/o tenemos espectaculares y vallas en toda la ciudad; si no hay, te anuncias en internet y pasas la voz. No tiene nada que ver con eso. La preferencia del público tampoco, plazas que yo he visitado con otras giras se han llenado y no traen a John Malkovich, eso es circunstancial. Que bueno que la gente reaccione bien, tal vez en un porcentaje haya más personas que procuren ir al teatro, y un 10% más de personas que vayan por el nombre de John. 

M: ¿Nos puedes comentar sobre tu programa de teatro en la televisión? 

No, se terminó, no le quisieron dar seguimiento. Estamos preparando otros proyectos en documentales e investigación teatral, y comenzaremos a transmitir por internet y quizá en otra cadena, pero ya no en Canal 40. Por mi parte, estoy por estrenar una obra de teatro llamada “Las cuatro estaciones” y estaremos en gira por la República Mexicana, dirigidos por Susana Alexander. 

AQUEL DIPLOMA, AQUELLA ESTATUILLA, AQUEL PERGAMINO TE RECUERDA QUE ELEGISTE LA CARRERA ADECUADA…PREMIOS APT

Por Julieta Orduña 

Como ya es costumbre cada año la Agrupación de Periodistas Teatrales (APT) otorga premios a lo mejor del teatro en México, en su mayoría para producciones comerciales. Son varias ternas las que califican y en esta gran fiesta teatral me encontré con varias personalidades a las cuales les pregunté qué significaban estos premios y cómo consideraban actualmente la industria del teatro en México. Éstas fueron sus opiniones: 

Carlos Ignacio, actor, premiado por su participación en la obra Adorables enemigas: Es muy importante para cualquier actor tener el apoyo de los críticos y periodistas de teatro. Me siento muy honrado por cumplir mis 40 años en esta carrera. Es un honor que se fijen en mi trabajo, que guste y la respuesta del público. El teatro en México está a la altura de cualquier capital teatral. Ocesa se preocupa por traer las obras de mayor éxito a México, producciones muy costosas pero aquí las tenemos en el país. A veces superamos las puestas en escena del extranjero. 

Erik del Castillo, actor, representando a su hija Kate del Castillo premiada por Pájaro negro:Son muy satisfactorios e importantes para la vida teatral en México ya que califican lo mejorcito del año y Kate se lo merece por su trabajo en Pájaro Negro.

Fred Roldan, director, actor, premiado por su musical titulado Las 6 esposas de Enrique VIII: Yo he sido un hombre muy bendecido porque todos los musicales mexicanos que he puesto han sido premiados. Estos premios son la cereza del pastel después de una larga jornada teatral, que bueno que existe la APT porque mis compañeros necesitan ser conocidos, bendito Dios que existen estas asociaciones. 

Eugenio Derbez, actor, director, premiado por la comedia musical Una Eva y dos patanes: He tenido la fortuna de ser nominado varias veces por la APT y ahorita llevo tres premios como mejor actor de comedia en teatro. Hoy estoy nominado por comedia musical Una Eva y dos patanes. Inicié en teatro como bailarín y ahora es mi primera obra como estelar y como director, es un trabajo que se merece muchos premios, le echamos mucho corazón y se ve en el escenario. Ocesa ha hecho un trabajo estupendo, así como Claudio Carrera quien ha hecho también un trabajo maravilloso trayendo obras de allá. Y con relación a puesta en escena la montamos tal y como se presenta en Broadway, sin escatimar un peso ni en vestuario, producción y escenografía, yo le metí mano al libreto y quedó más chistoso y lo adaptamos a México y quedó reforzada e hizo clic con la cultura de México.

Norma Lazareno, actriz premiada por Adorables enemigas: Es aquel diploma, aquella estatuilla, aquel pergamino en el cual se te está recordando que elegiste la carrera adecuada y que tu trabajo ha sido reconocido por el público y por la crítica. Hay que enamorar al público que no ha visto la obra cada noche y que te está viendo lo mejor de ti. Es un trabajo de vivencias muy especiales, el teatro te acerca a la gente, es inmediato. El teatro es el gran maestro para los actores. 

Luis Gimeno, considerado uno de los máximos representantes del teatro mexicano. Entregó uno de los premios: A mi me dieron un reconocimiento por mi trayectoria el año pasado y me parece muy correcto, muy justo, pasamos la vida en los escenarios y luego pasan los años y uno se muere. Los autores están más considerados porque tienen una obra impresa. 

Y para cerrar estos comentarios, la opinión de un periodista teatral acerca de esta entrega. 

Alejandro Laborie, periodista y crítico teatral: Está bien que se reconozca cualquier actividad cultural, el teatro es una de las expresiones más antiguas de la humanidad y vive en crisis desde hace mucho tiempo. El teatro cultural tiene un público muy escaso a veces para no más de treinta funciones, y el teatro comercial obviamente tiene mayor éxito. Las dos agrupaciones más importantes que hay en México, la APT en este caso se inclina mucho por lo comercial porque inclusive la fiesta tiene que atraer nombres que salen en televisión, cine, etcétera, para que la fiesta sea un atractivo inclusive para los propios medios de comunicación. Es muy loable que los periodistas reconozcan lo mejor del 2008 porque finalmente ese reconocimiento va más allá de un diploma que va a una pared o al curriculum sino que de alguna forma todos aquellos que estamos involucrados en difundir el quehacer teatral estamos reconociendo el trabajo de ellos. La actriz Patricia Reyes Spíndola comenta que la televisión es un buen marido porque te procura, te atiende, te proyecta; el cine es como un buen amante, que de repente aparece, te deja algo y a ver cuándo regresa y el teatro es un gigolo que te quita hasta lo que no tienes. En este país es muy difícil hacer teatro porque las producciones son muy costosas, en proporción es más caro hacer teatro que cine y siempre con el riesgo que el teatro es efímero y si truenas puedes perder tu inversión.

EL SEÑOR IGNACIO LÓPEZ TARSO FUE HOMENAJEADO POR LA APT

Por Miryam Almanza 

Fotografía de Clara Martínez 

Durante la XXVI entrega de premios de la Agrupación de Periodistas Teatrales de la ciudad de México, el Grupo Informativo A Escena tuvo la oportunidad de platicar brevemente con uno de los actores más reconocidos en nuestro país, que tiene una trayectoria de más de 60 años en los escenarios. Nos referimos al maestro Ignacio López Tarso. Esto fue lo que nos platicó: 

Maestro, platíquenos, continúa la temporada de 12 hombres en pugna y siguen de gira por la República Mexicana… 

Ya hemos salido mucho a varias partes de la República, utilizamos lunes, martes, miércoles y jueves, porque la temporada aquí en la capital es viernes, sábado y domingo. Vamos a visitar en los próximos tres meses alrededor de cuarenta ciudades. 

Qué tiene esta obra de teatro para que usted continúe en el teatro… 

El teatro para mí es fundamental, en él tengo 60 años y no he salido del teatro. 

¿Y qué le falta por hacer a Don Ignacio López Tarso? 

Pues más teatro, más obras buenas, más buenos personajes. 

Esta noche la APT le brinda un homenaje especial, ¿qué significa para usted? 

Pues un estímulo, lo agradezco mucho. 

Muchas gracias maestro López Tarso, estamos muy emocionadas de poder platicar con usted. Lo admiramos mucho. Ojalá esté pronto en Aguascalientes. 

Ahí estaremos, no sé cuando pero pronto estaremos por allá. 

CONFERENCIA DE PRENSA DE EL BUEN CANARIO

Por Zenaido Muñoz 

Imagen www.lasnoticiasmexico.com 

La obra del Buen canario, premiada por las actuaciones de Daniel Giménez Cacho e Irene Azuela por la Agrupación de Periodistas Teatrales en su XXVI entrega premios 2008, se presenta este próximo 28 de febrero en el Teatro Aguascalientes como parte de su gira por provincia. En rueda de prensa el director John Malkovich y el actor Diego Luna entablaron una plática con los medios acerca de este montaje. 

“La obra ha sido muy generosa con nosotros, hemos agotado todos los días a sabiendas que la gente no tiene trabajo. En una función de Guadalajara tuvimos 2,000 personas. Ha sido la experiencia más grata y estamos ansiosos por ver la reacción de la gente fuera de la ciudad de México”, emocionado señaló Diego Luna. 

Por su parte el director de esta puesta en escena señaló que ha sido muy divertido y placentero trabajar con este estupendo grupo de actores y disfruta al máximo dirigir tanto en cine como en el teatro. 

“Es una obra con energía, joven, ya que su autor tenía 22 años cuando la escribió. Una historia de amor, difícil, casi imposible que acaba de destruir a la pareja” comenta Luna. 

La historia versa sobre un escritor que se entrega a su mujer adicta a las anfetaminas. En este viaje anda con esa adicción. También se habla de la crítica, ya que el protagonista saca a la luz su más reciente libro y se enfrenta a la crítica del diario New York Times y esto le afecta a su vida personal. Aunque se vea como tragedia, es una obra que hace reír mucho al público, de ahí lo novedoso del montaje. 

“Para mi, hacer teatro en México con Malkovich fue muy importante ya que te da otro punto de vista, en México creemos que la oferta cultural debe venir de nosotros. El teatro es de las pocas cosas que salvan, es la oferta que tiene la gente y sigue llamando al público, se siguen llenando los teatros ya que se quieren escuchar la historia de otros. El teatro es vital, hay que defenderlo y apapacharlo”, coincidieron director y actor. 

Y la diferencia entre cine y teatro? Ambos aclararon: “En el teatro, el actor tiene más control, no hay manera de engañar; y el cine te aleja del público, el teatro te acerca y te hace enloquecer día a día. Los procesos teatrales son largos, de dos a tres meses de talleres. El teatro es un lugar donde dejas tus emociones, lo más importante es la convicción. Se ha dado un crecimiento en el apoyo de la industria cinematográfica en los últimos años. Tanto el cine como el teatro son arte, que sirve para expulsar nuestros demonios y darnos cuenta que estamos vivos”. 

LLEGARON LOS LOBOS A LA TIERRA DE LA GENTE BUENA

Texto y fotos de Clara Martínez

Abarrotó el teatro Aguascalientes la obra Los lobos, que dirige Héctor Bonilla. En dos funciones vimos a un público ávido de un buen teatro y aunque la historia está escrita en la Argentina de los años ochenta, por Luis Agustoni, hablando de un caso de los años cuarenta, para su versión m exicana está ubicada en el México actual, gozando de la adaptación de su director. La historia relata el caso de cinco políticos corruptos que han cometido un robo millonario a la nación, personajes interpretados por Pedro Armendáriz, Víctor Trujillo, Roberto D’Amico, Jesús Ochoa y Rafael Sánchez Navarro. 

En entrevista con Víctor Trujillo, uno de estos grandes actores comenta: “Parece que la obra se escribió hoy en la mañana, es muy vigente, es una foto fiel del gran divorcio que existe entre la clase política mexicana y la población. Es una obra que no puede ser más real, es una adaptación que se hace y queda como mandada hacer, estamos pasando por un momento más difícil es este aspecto. La clase política no entiende muy bien cuál es su función de representarnos, creo que llegamos al momento de las obviedades y esto se ve en la obra, se ve que nosotros pagamos administradores para que administren nuestros bienes, y ellos se han creído los patrones, me refiero a la clase política, y ya llegó el momento sin duda de que cada quien se ponga en su lugar”. 

Este montaje que estará de gira por el interior de la República hasta finales de marzo, provocó entre el público diversas reacciones transformadas en risas, para lo cual menciona Trujillo: “yo creo que la mitad de las risas, no son la carcajada abierta, sino la catarsis, hay carcajadas patéticas donde las sueltas a la mitad y dices -¿de qué me estoy riendo? Creo que ya estamos en ese punto en el que todos hablamos en un mismo código, lo entendemos muy bien, no estamos haciendo grandes revelaciones, son cosas que hemos venido platicando en los cafés desde hace 30 o 40 años”. 

AL TROTE ES UN HIJO PORQUE A LO LARGO DE ESTE TIEMPO NOS HA EXIGIDO MUCHO... JOSÉ CLARO PADILLA 

Por Clara Martínez

Grupo Informativo A Escena entrevistó al director de Formación Actoral Al Trote, José Claro Padilla, por el XV aniversario de su grupo. Esto fue lo que nos platicó: 

José, ¿qué han significado para ti estos XV años de Al trote? 

Es un gran esfuerzo, muchas preocupaciones pero también muchas satisfacciones. Ha significado un cambio en mi vida, por supuesto en mi vida profesional como teatrero, en mi vida personal y sobre todo en la vida de muchas gentes, ya que he incidido en la vida de muchas gentes que han hecho la compañía; la compañía que hoy existe no es por los que ahora están, hay que reconocer que es por los que estuvieron y por los que están se crearon grandes equipos que conforman Al trote. Significa también el haber tenido mucha visión, de planear hacia dónde vamos, de soñar juntos, de caernos a veces, por qué no, pero finalmente de poder cumplir, creo que cumplimos para poder ofertar algo hacia nuestro país, hacemos teatro porque estamos orgullosos de nuestras raíces, eso aportamos, queremos a nuestro México, a nuestro Aguascalientes y esta es nuestra aportación. 

¿Cuántas personas han integrado el grupo? 

Son alrededor de 75 personas a lo largo de XV años, que vinieron, algunas duraron un año, otras cinco años, otras 12 años. Todos ellos de mucha valía que por crecimiento personal y por realizar sueños personales han decidido enfrentarse y trascender en el aspecto que están trabajando y con mucho respeto, ese es el gran símbolo de Altrote, hacia el público y el trabajo que hacemos. Yo estoy muy orgulloso de esos compañeros que compartieron este sueño, que me ven yendo al teatro a ver las obras de su grupo y algunos de ellos con frecuencia están en contacto. Me he rodeado de gente muy positiva. 

¿Para ti qué es Al trote? 

Es una expresión de justicia, es un símbolo de esfuerzo, ganas, lucha, entrega, de propuesta, de bastante capacidad de asombro y un hijo porque a lo largo de este tiempo nos ha exigido mucho, tiene muchas necesidades, pero se va consolidando poco a poco, le estamos dando el alimento que necesita, los nutrientes y creemos que este muchacho va creciendo fuerte, tiene buen desarrollo y estamos preparando sus estudios para que tenga un mejor término, un profesional que llegue a su licenciatura en Al trote y pueda concluir con esa especialidad. 

¿Cuál sería su proyección? 

Trabajar para buscar que los actores que salgan de aquí, a lo mejor no le toca a esta generación, pero en un futuro tener una licenciatura en teatro, estamos trabajando en eso, ya llevamos cinco años en ello, para poder ofertarlo después a la comunidad. En el caso del foro, el cual fue creado en marzo del 2006, fue uno de los principales sueños, tener una casa, ahora me he rodeado de gente externa como del Centro Cultural de las Artes y de la Asociación Nacional de Actores, que han venido a fortalecer mucho a Al trote y creo que la culminación deberá de ser el otro edificio ubicado en el 355 de Álvaro Obregón que se está remodelando, ya para que ahí sea la Escuela de Teatro y sea nuestro Centro cultural, casi el corazón. Este foro será el cerebro y poder ofertarle también a los niños, porque también a ellos les dedicaremos su tiempo de formación teatral. 

¿Cuántas obras se han presentado en este tiempo? 

Nosotros por año tenemos una producción de cuatro montajes, entonces serían alrededor de 70 obras. Pero lo que nos ha hecho madurar demasiado han sido las temporadas largas. La casa ya no te exige temporadas de 12 funciones, la primera temporada fue de 100 funciones y llámele mi estimado teatrero o público, pero someter a actores que estaban acostumbrados a salir de un montaje y entrar a otro, pues sí fue un reto muy importante, también como director, ya que tengo qué estar en todas las funciones, todos los fines de semana, despegarte de tu familia y decir que esto va en serio y el tiempo de calidad que le doy a mi familia lo trato de aprovechar al máximo y en este sentido reconozco el gran apoyo de mi esposa, el meterse de lleno y decirme: “estoy contigo” “sueño contigo”, “yo me encargo de este aspecto y tú encárgate de Al trote”. Entonces esto lo vimos cristalizado con el primer plan vacacional; ella estuvo inmersa en las actividades, fue mi cocinera de lujo, en mejores manos no podían estar los niños y el tener la casa ahora y temporadas más largas nos obliga a que los actores se perfeccionen y no porque repitan un texto, sino porque después los personajes son suyos y claro que nos refrescamos, porque hay un gran peligro en las temporadas largas: mecanizarte, el salir sólo a escupir el texto, un ejemplo de ello es la obra de Loco por ellas, ya que el maestro Daniel Abundiz se va a la Ciudad de México y llega otro elemento que con gran esfuerzo y entusiasmo está cumpliendo el espacio que dejó, pero vamos por buen rumbo. No sabemos si a futuro tengamos que ampliarnos, ojalá que así sea, pero el proyecto que tenemos a 20 años y que iniciamos hace bastante, creo que va alcanzando sus frutos. 

En esta temporada que se acerca tendremos dos espectáculos: uno en cada casa: uno comienza el 6 de febrero y es un orgullo terminar un domingo con 100 representaciones y comenzar al siguiente fin de semana, iniciar la siguiente temporada; eso habla de que el tiempo ha sido bien empleado y de que además mientras ensayamos, mis alumnos de Al trote están trabajando con el maestro Ian en la otra casa y que después de ello se integran otra vez en los bailes de salón para alcanzar el sueño de abril. 

Sabemos que Al trote no es un grupo que se cierre al intercambio de actores y directores: ¿cuál es la dinámica en este sentido? 

Hay momentos en la familia Al trote que comienza a entrar en una especie de rutina, ya que me convierto en el director por tres años, que maneja constantemente los destinos, por salud del grupo, en reunión de Asamblea, porque somos Asociación Civil. Decidimos que vamos a invitar a un director, se hace el planteamiento, se busca al director; hace tiempo invitamos al maestro Jesús Martínez que dirigió El Monje con nosotros; el maestro aceptó y fue una experiencia muy rica para todo el equipo, en ese momento yo pasé a ser actor junto con mis compañeros y me divertí muchísimo, también trabajó con nosotros Marcela Morán y fue una experiencia también muy gratificante, en base a las direcciones de los maestros, eso es lo que tensa al actor, lo que forma el carácter. 

Quien no estaba destinado para trabajar en Al trote se fue, es esa cuerda floja que siempre decimos que existe. Quiero aclarar que no somos una compañía que pague a los directores porque no vivimos de esto; sí se hacen algunas compensaciones que de alguna manera subsanan de algún modo algún desembolso que hayan hecho en los ensayos. Hay gente que sale como director o que está haciendo sus pininos y empieza a tener responsabilidades y que han conformado otra compañía como Lotería Teatro, donde están Lula y Martín, o como Juan Bárcenas que emprendió su camino de manera individual y anda en este momento en el extranjero; vamos sembrando en el camino, crecen y tienen qué irse y predicar lo que dicen que quieren y aman; a lo mejor conmigo nos hacemos caducos y esperamos que no porque constantemente tenemos invitados para que nos compartan sus técnicas y eso nos actualiza y nos mantiene contentos. 

¿Este año cómo piensa Al trote celebrar su XV aniversario? 

Pensamos en celebrar develando una placa de las 100 representaciones de la obra Loco por ellas, invitando a quienes han ido con nosotros de una manera muy cercana como tú y Julieta, que van a ser nuestras madrinas, desde que lo platicamos en la Asamblea fue un clamor de ellos y entendimos que la asamblea tiene un poder muy grande de decidir qué quiere. Nuestro festejo, aparte del brindis lo queremos sencillo, porque tenemos el estreno de Adán, Eva y la otra, en abril Cada quien su vida, un trabajo de Basurto que le daré mi toque personal, ya que los actores van a cantar, van a bailar y van a actuar e interactuar con el público y ahorita estamos de lleno porque nos tiene muy apasionados; además cerraremos el año con la puesta en escena que habla sobre el centenario y bicentenario de la Independencia y Revolución, respectivamente. También Al trote pensó en eso y también ya tiene preparado el montaje con el que vamos a participar desde nuestra trinchera, para que la sociedad vea cómo nosotros de una manera crítica observamos lo que pasó en la Revolución Mexicana. 

¿Cómo visualizó José Claro desde un inicio Al trote? 

Desde luego cuando uno comienza quiere comerse el mundo a mordidas y uno culpa generalmente a las instituciones, al gobierno porque no voltea a apoyar y conforme maduras y el tiempo te va dando la experiencia te dedicas a trabajar y si algún día llegan los grandes apoyos aquí conmigo, entonces yo quiero estar preparado y que cuando me encuentren yo tenga las capacidades suficientes y las competencias y que ellos estén convencidos de dármelo porque he trabajado, quizá suele algo utópico, pero no importa, yo de todos modos voy a trabajar. ¿Qué pasa con Aguascalientes a 10 años?, pensamos que nuestra compañía va a generar empleos, vamos a producir programas de calidad, a eso le apostamos, a que los actores puedan irse a actuar a diferentes medios y al aspecto educativo, porque otro aspecto importante es la pedagogía que trabajamos en el teatro y mi formación es esa. 

Que nos queda al celebrar es aprovechar cada ensayo, no podemos cantar victoria, aunque la temporada vaya muy bien, yo les he dicho que no les interese tener lleno el teatro, si lo llenamos ¡qué bien!, lo que me interesa es la capacidad actoral que tenga mi gente, porque nos hemos dado cuenta que cuando tenemos poco público damos la función como si la tuviéramos llena; eso me ha garantizado que mis actores se formen de verdad, ya no estamos jugando a hacer teatro. De aquí a 20 años, si Dios me deja vivir, yo me descubro qué jugué a ser el teatrito y no me pude concretar los fundamentos con que inicié este proyecto, entonces habré fracasado, pero no creo porque soy muy tesonero en ese aspecto y el alcance que tiene también la compañía es exportar al extranjero, a México, a buscar fortuna, porque es gente joven la que lo integra. Tenemos qué proyectar la propuesta que hacemos desde el centro de la República. 

¿Cómo se da el hecho de que tienen un foro auto sostenible? 

El asunto de lo imposible quedó lejos; nos asustamos al principio cuando firmamos los contratos, ¡todo mundo se asustó!, incluso, te digo que sinceramente nos pusimos un tiempo y en ese tiempo ya nadie tenía qué poner, incluso se regresó el capital que aportaron los compañeros y en este momento es auto financiable la casa; no nos deja márgenes de compensación a todo mundo, pero es autosuficiente el asunto, pero alcanza para producción; hay sala nueva y esas cosas son las que me dan gusto porque eso quiere decir que ya me enseñé a administrar, a delegar las responsabilidades a los compañeros y somos como una familia en donde sabemos que la casa necesita comer; si existe nos hace existir y hacemos que todo esto sea posible. 

EL ACTOR Y EL ESCENARIO SON EL MÚSCULO Y EL HUESO, PERO EL ALMA ES EL PÚBLICO... SERGIO DÍAZ 

Por Sylvia Ríos 

El 1 de febrero se develó la placa de las cien representaciones de la obra Loco por ellas, a cargo del grupo Formación Actoral Al Trote, en charla con el protagonista Sergio Díaz, nos platica su experiencia en las tablas y sus próximos proyectos. 

Acabamos de ver las 100 representaciones de la obra Loco por ellas y eres un magnífico actor en escena, donde iniciaste tu trabajo de actuación? 

Empiezo en Aguascalientes a la edad de 15 años con una obra titulada Sueñode navidad, donde hacíamos solamente mímica, y continúe en radio en Jalpa, Zacatecas, Radio Alegría, y continúo mis estudios tanto de prepa como de universidad aquí en Aguascalientes. Cuando salgo de la Universidad me traslado a la ciudad de México y estudio con la maestra Martha Ofelia Galindo, el señor Jorge Ortiz de Pinedo, Pompín Iglesias, que en paz descanse, y muchas personalidades que fueron grandes maestros y amigos. 

Hice televisión en México como Sueños y caramelos, La hija del jardinero, capítulos unitarios con Silvia Pinal en Mujer casos de la vida real , La escuelita, pero a mi lo que realmente me llena y me satisface como actor es el teatro, sales a escena y das la vida, en cambio en una telenovela, en un programa, en una película, existe el corte y repetimos y en teatro, no, y sale si eres buen actor con la improvisación porque hay momentos en que te equivocas en el diálogo y tienes que improvisar y realmente es ahí cuando se ve quién es realmente un buen actor. Regreso a Aguascalientes y me integro con el maestro José Claro a esta gran compañía que es una gran familia: Al Trote, y me invitan para suplir a Daniel Abundis y pues es una gran satisfacción llegar a las 100 representaciones, ver el teatro lleno, ver que la gente le haya gustado que todos los sueños de trabajo tienen su recompensa, gracias a ustedes por estar con nosotros A Escena. 

Qué proyectos tienes a futuro? 

Vamos a iniciar en dos semanas los ensayos de la obra Cada quien su vida donde hay personajes diferentes a Loco por ellas, que era comedia. Hago el personaje de diputado muy enérgico, el cual quiere imponer su propia ley. Va ser en el mes de abril y vamos a inaugurar el nuevo foro cultural de Al Trote. Voy a repetir una frase que dije en el escenario “El actor y el escenario son el músculo y el hueso pero el alma, es el público”. 

Te agradecemos esta entrevista y te felicitamos por tu desempeño de primerísima calidad en el escenario. 

Muchas gracias. 

LOS NIÑOS PONEN EN SUS DIBUJOS QUE TODOS SOMOS IGUALES Y ESTO ES IMPORTANTE PARA NOSOTROS... RAFAEL PANIAGUA 

Texto por Julieta Orduña y Zenaido Muñoz

El Grupo Informativo A Escena tuvo la oportunidad de platicar con Rafael Paniagua sobre su último trabajo en escena, Harvey, Galleta de Chocolate, presentado en el Foro Cultural Al Trote. Esto fue lo que nos dijo:

Rafael, platícanos, ¿qué tal te ha ido con esta obra?

Ha sido muy gratificante ya que al principio nos programaban una o dos funciones en las escuelas pero ha gustado tanto que ya nos pasaron el calendario para el 2009 y está lleno por las recomendaciones que hemos recibido. Está programado presentarla en jardines de niños y escuelas primarias, donde le pedimos a los niños que hagan un dibujo y que nos expresen qué les dejó la obra y ha sido muy interesante, tenemos un montón de trabajos y los niños ponen “TODOS SOMOS IGUALES”

Zenaido: Hay una comisión dentro de Derechos Humanos que trata la igualdad de las personas y estaría bien que buscaran el patrocinio de ellos…

Sí, hay que buscarle y a ver hasta dónde nos lleva Harvey de la mano.

Julieta: Rafa, la escenografía, el vestuario, en fin, ¿toda la producción es idea tuya?

Desde la vez que me hicieron favor de invitarme a su programa, hace dos años, quedé como todólogo y no es que lo quiera hacer pero a veces no cuento con el capital o con el recurso para poder traer gente de fuera. En este caso, mi hermano que estudia arquitectura, y está especializado en escenografía, fue el que me echó la mano, muy sencillo según el plan del presupuesto. El vestuario lo hizo mi amiga Chayo, quien nos ha hecho los vestuarios últimamente para las obras de Niebla, el guerrero del agua, incluso de Mamma mia. Ella nunca había hecho vestuario teatral pero a través del ejercicio de estos años ha aprendido a hacerlo.

Y con respecto al reparto, ¿qué puedes decirnos de estos jóvenes talentos?

Si, afortunadamente me he topado con ellos, algunos ya habían trabajado con Claudia Santana y a la hora de conformar este reparto yo necesitaba un perfil muy específico, y lo encontré en ellos.

Yanick Flores ( Personaje del Arco Iris) : Ya había trabajado con Pepe Domínguez en Hubieras hecho caso y en El cadáver de la novia, y tiene experiencia de ocho años como actor. Ha sido una experiencia muy padre ya que mi personaje es un poco controversial y cuando llevo la obra a los niños, ellos se acercan conmigo a preguntarme por qué actúo de esa manera y yo les digo: “si tuvieras un compañerito así, ¿cómo actuarías?” y ellos toman muy bien el mensaje de que todos somos iguales. 

Javier Alejandro ( Personaje Bombón) : He estado en danza folklórica y en realidad tengo poca experiencia en teatro, solamente he trabajado con Claudia quien hace espectáculos para niños desde hace dos años”. También trabajar con Rafa me ha ayudado mucho porque es hacerlo en conjunto y con la obra los niños de repente se acercan a pedirme autógrafos, nos abrazan y nos persiguen. 

Felipe Montoya ( Personaje Harvey) : Mi personaje puede decirse que es protagónico pero en realidad los que le dan ese carácter son todos los demás. Lo que me gusta de esta obra es que los niños toman el mensaje y durante la obra participan mucho y el príncipe es negro y feo por la tolerancia. Estuve con Rafael Paniagua en Ensamble Musical. 

Jaime Muñoz (Personaje El emperador) : El emperador se enamora de María (personaje de la sirvienta) porque es una persona auténtica, muy honesta, que le dice sus verdades al Rey porque se lo merece y al final, cuando le derrumban su trono, al Rey le queda esa persona honesta. 

Yaza (Personaje María): Hice una investigación acerca de cómo tenía que moverme, que no fuera tan humano sino hacer un poco la caricatura de mi personaje, bajar mi postura, cambiar la voz fue una de las cosas que más batallé pues tenía que sonar entre naca e india, conservar el volumen y proyectar la voz. Y la genialidad de este señor, el Emperador, poder llevarme tan bien con él y ese juego de que me insulta y yo lo insulto fue maravillosa, también la experiencia. Estuve en un montaje con Anayeli Campos en Secretos humanos y Ensamble musical que fue un examen de la escuela de Al Trote. 

Montserrat Negrete ( Personaje Danessa) : Estamos haciendo algo que nos encanta y el mensaje que llevamos a los niños y ver su reacción. Tenemos muchas satisfacciones, cada vez que salimos de una función de Harvy salimos con un corazón lleno de alegría. 

Renné Rusbel ( Personaje Oreja) : Amo mi personaje, tengo que entrar con mucha pila y abro la obra. En algunas escuelas donde hemos ido me aman y otros me odian, unos me dicen que estoy fea, otros me hacen dibujitos medio raros, e incluso algunos maestros me han dicho que soy travesti cuando no es así. Al final trasmitirle a la gente, a los niños, que todos somos iguales es muy importante en estos tiempos que se están perdiendo muchos valores, no importa el color, ni la raza, ni las preferencias sexuales de las personas. 

LA OBRA TIENE UN MENSAJE DE ¡ARRIBA EL ÁNIMO!... JESSICA ZAMORA 

Por Julieta Orduña 

Las fiestas de navidad nos trasladan a las pastorelas, tradición que sigue vigente desde el siglo XVI y en este 2008 no solamente vimos este tipo de espectáculos sacros sino que se presentó un trabajo del grupo Rehilete, con un giro para adultos. La directora, Jessica Zamora, junto con su reparto nos comenta acerca de la farsa de Los colados que estuvo en temporada en el Foro Cultural Al Trote.

Nuevo proyecto Jessica, ya no infantil sino que das un giro, platícanos de este montaje de Los Colados… 

Ya lo habíamos estado manejando el año pasado y de nuevo este 2008 porque la obra tiene un mensaje de ¡arriba el ánimo! Terminamos y siempre estamos de malas y es mejor recordar que seguimos en familia, con los amigos y tener el ánimo arriba. 

Los personajes son peculiares… 

Traté de usar un poco los arquetipos, con la farsa, donde nos identificamos con esos personajes para vernos reflejados en ellos. 

Un reparto bien interesante Jessica, están Pedro Rubén, Gerardo Daniel y una de las plañideras de aquella obra Las tres preguntas del diablo enamorado y algunas revelaciones como Joseline y Clementina, quien sorprendió mucho con su actuación en Consumatum Oxxo, además de Orlando como parte del grupo Rehilete… 

Estuve viendo a los actores que pudieran interpretar a estos personajes, y dejé este trabajo en manos de muy buenos actores en los que yo confío, quiero mucho además a Gerardo Daniel y a Pedro Rubén; y con respecto a Joseline y Clementina pues han sido chicas que estudiaron una época conmigo en Los Arquitos y pude ver su trabajo en muchas ocasiones y vaya es gente talentosísima la que está en este reparto. 

¿En esta segunda temporada de Los Colados hubo variaciones de la primera? 

La vez pasada fue codirección con Ignacio Velasco, fue el primer trazo, la dramaturgia la escribió mientras la hacíamos, en fin fue todo un caos, pero surgió este proyecto que decidí retormarlo ya sola y ha funcionado muy bien. 

Clementina Barba (personaje El borreguito), tu personaje es muy diferente al de Consumatum Oxxo… 

Sí, ya me hacía falta, ya tenía bastante tiempo que no había hecho comedia y me invitaron. La oportunidad se presentó y pues adelante. 

Y aparte de lo divertido, ¿qué más te dejó el personaje? 

El personaje cree en la navidad, con cierta picardía el niño travieso. La exploración que hice para conocer a los niños y actuar como ellos, y la contraparte del personaje que hace Orlando es muy emotiva. 

Jocelin Durán (personaje Beverly Gómez), tu personaje me encantó… 

Veía a mis tías cuando se ponían a bailar en las fiestas y cumbia, fue un reto para mí porque nunca lo había hecho y el grupo me ayudó en esto así que comencé a jugar y con lo sexual se fue prendiendo la chispa. Es un personaje bailador, siempre sonriente, animando la fiesta, tratando de bailar con los demás y fue muy interesante porque es casi lo opuesto a mí. 

Aracely Cervantes (Personaje Madame Cuca), que gusto verte de nuevo, pues desde Las tres preguntas del diablo enamorado no te veíamos en escena… 

Sí, desde el 2002. Había estado dando clases nada más pero actuando ya no, y sí se extraña. Casi nunca encontramos en estas fechas algo para adultos, solamente para los niños, las pastorelas de las escuelas y lo típico. Se me hizo algo novedoso y diferente para que los adultos disfrutaran en esta época. 

EL PÚBLICO POR EXCELENCIA FUERON LOS CHICOS DE LAS SECUNDARIAS Y PREPARATORIAS… IRMA AVIÑA 

Por Zenaido Muñoz 

En el mes de diciembre se develó la placa por las 100 representaciones de la obra titulada Jacques y su amo, dirigida por Saeed Pesezqui y auspiciada por el Gobierno del Estado. En entrevista exclusiva para el Grupo Informativo A Escena tuvimos un charla con Juan Carlos Cano, creador musical, e Irma Aviña, coordinadora de Vagón Teatro. 

Juan Carlos, ¿cuál ha sido tu experiencia con este cuadro de actores, ahora ya como músico? 

Ha sido muy gratificante, es una experiencia laboral, musical y artística. Iniciamos con un entrenamiento musical donde les enseñé a tocar clarinete, primera y segunda voz, guitarra normal y acústica, tambora, percusiones, flauta dulce, entre otros instrumentos. Hicimos una mezcla de ritmos árabes, andaluces, latinoamericanos, con melodías muy sencillas para su interpretación ya que ellos empezaron de cero pero le echaron muchas ganas e hicieron un grupo y ensamble muy bueno. La música la interpretaron de una manera magnífica. 

¿No te hicieron batallar y al que no aprendía le tenías que dar sus coscorrones? 

Híjole, la verdad sí. Les di unos coscorrones a algunos cuantos (ja, ja, ja). 

Y cómo ves… ¿son buenos prospectos musicales para Aguascalientes? 

Claro que sí, esto es un parteaguas totalmente en el teatro aguascalentense, actores que tocan música, es un salto muy grande para ellos, incluso también para nosotros como actores. 

Irma, ¿para ti qué representan estas 100 funciones? 

Es la culminación del trabajo de un año, empecé a planearlo en enero y los ensayos iniciaron en junio, muy exhaustivos, y la temporada comenzó el 22 de septiembre y nos aventamos las 100 funciones en menos de cuatro meses. Todos los días trabajábamos con entusiasmo, incluso sábados y domingos ya que al principio los teníamos de pausa pero nos empezamos a reunir para ensayar la música y so-pretexto de cualquier cosa, seguíamos ensayando en un ambiente de fiesta, de alegría, de ganas de trabajar y hacer algo bien hecho. 

¿Cómo viste al público? ya que fueron a barrios y pueblos… 

Hay una diferencia sustancial entre los públicos de la ciudad y el de los municipios. Una diferencia abismal entre un público compuesto absolutamente por niños en las comunidades que tener a un público de adolescentes. En 100 funciones tuvimos oportunidad de ver las diferentes reacciones y cómo asumía el trabajo cada quien. En el caso de los niños, siendo un tema más bien para adolescentes, todas las acciones que tenía la obra era lo que nos salvaba para ofrecerles un trabajo que en principio entretuviera, ya que este es el público más exigente. Para ellos era más fársico el trabajo y era romper la cuarta pared con muchísima más frecuencia de lo que está marcado en la dirección. Y el público por excelencia fueron los chicos de las secundarias y preparatorias que sin ser ellos realmente el objetivo primordial de Vagón Teatro pues resultaron ser un público especial con el tema de la obra. Asimismo, en las comunidades la gente es mucho más abierta porque los personajes tenían su manera de hablar, expresarse y de moverse y en la ciudad la gente es más persignada y basta que oigan una palabra altisonante para que la mamá tome a sus niños y se vayan. En cambio, en las comunidades te juzgan menos, realmente no tienen mucha oferta y cuando llega la aceptan con alegría. 

A mi me tocó ver a los niños en el Jardín del Encino y estaban muy contentos, posiblemente no entendían el significado de algunas palabras pero la actitud, el comportamiento de los actores y de su trabajo les divertía … 

Sí, la verdad, eso nos dio mucho orgullo al dar estas funciones, al final los niños en particular, les puedes decir cualquier cosa pero lo que es contundente es la acción y es exactamente lo mismo en el teatro. El niño no es que esté tan interesado en escuchar todo lo que dice cada personaje. 

¿Has pensado en llevar esta obra al Cervantino o de gira nacional e internacional? 

Gracias Zenaido, mira, el trabajo que en mi caso fue el de coordinadora y de buscar las funciones, no me dio posibilidad de ver esto que me dices ahora. Ya que estemos más tranquilos mandaremos nuestra carpeta a un festival para hacer una gira y ver si hay apoyos para poder movernos. 

Y tener un intercambio con festivales y carnavales culturales… 

Sí, todo es parte de la promoción y eso ya es otro rubro, no sólo teatral sino artístico en general, el buscar promovernos por un lado y por el otro estamos aprendiendo. 

Felicidades y por ahí nos encontraremos. 

A PARTIR DE ESTE MOMENTO EL TEATRO ESTÁ RESURGIENDO EN MUCHAS FORMAS, SE ESTÁ VOLVIENDO FRESCO, SIN MALICIA Y SIN ATADURAS... IVÁN GÓMEZ 

Por Zenaido Muñoz 

En entrevista exclusiva con Grupo Informativo A Escena, los maestros Iván Gómez y José Claro Padilla, director de teatro del Colegio Casa Blanca y coordinador del Encuentro Estudiantil Emilio Carballido, respectivamente; que se realizó a principios del mes de diciembre de 2008, nos platicaron acerca de su experiencia en este evento y la logística que se llevó a cabo.

Iván ¿Qué significó para ti participar en este Encuentro de Teatro? 

Es algo histórico, ya era necesario en Aguascalientes que los estudiantes tuvieran un espacio como el Teatro Morelos, y participar en un encuentro de este tipo y a la vez que tengan la oportunidad desde pequeños de pisar unas buenas tablas. Esto demuestra el trabajo que estamos haciendo por los estudiantes que son el talento que tendremos dentro de 4 o 5 años. Eso nos ayuda para demostrarles a las instituciones que las actividades artísticas son importantes y que no solamente los planteles educativos se preocupan por fomentarlas sino también otras instituciones como el Instituto Cultural. 

¿Cuántas obras presentaste en el Encuentro? 

Sólo una obra, la de Como cualquier historia de familia en homenaje a Emilio Carballido, y fue importante para los muchachos porque la situación de la obra no está en su vida cotidiana por lo que se hizo el trabajo de explicarles el conflicto de la puesta en escena para llegar a presentar personajes como una prostituta, una madre de casa, mujer con bebé, son personajes que tienen que concientizarlos un poco. 

Dentro de las obras que viste ¿intuyes a futuro algunos buenos actores o actrices para el teatro en Aguascalientes? 

Claro que sí, de aquí voy a incluir algunos en mi compañía. Hay mucho talento, hay que enfocarlo y darle la oportunidad para que se desarrollen y crezcan y tengan mayor preparación, que nos preocuparemos por darles más incentivos. El trabajo que se hace en las tablas será profesional y en ese camino vamos. A partir de este momento el teatro está resurgiendo en muchas formas, se está volviendo fresco, sin malicia, sin ataduras, y eso ayuda para realizar buenos trabajos. 

José, te vimos muy activo en este 1er Encuentro de Teatro Estudiantil, ¿Cuál fue tu participación como organizador? 

Me tocó hacer el proyecto completo del homenaje, presentarlo al ICA, al Dr. Víctor González, en una plática y se definió esto que ya tenía un año de estarlo trabajando. No se dio de manera espontánea porque se tuvieron que hacer convocatorias, se mandaron a las zonas escolares, a las secundarias y preparatorias y tuvimos muy buena respuesta. Teníamos algo de miedo porque no hay gran uso de teatro en las escuelas, es muy difícil. Fueron ocho grupos y de alguna manera, el doctor y un servidor decidimos que fueran chavos que tuvieran un poco de experiencia con el teatro para que vieran las diferencias en cuanto al quehacer y les sirviera de manera didáctica. Mi encargo como coordinador del evento es para ver la posibilidad de hacer más ediciones. 

¿De quién fue la idea en un inicio de hacer esto? 

Yo creo que se conjuntaron las ideas, surgió primero por hacerle un homenaje a Emilio Carballido. Se diseñaron todos los escritos para que tuviera sustento y un argumento muy válido, no a la muerte del maestro, sino al gran trabajo que ha hecho en el teatro en México. 

¿Y se va a dar continuidad? 

Por supuesto que sí, le apostamos a esto, porque la respuesta ha sido magnífica, vemos a los muchachos con el pánico escénico y el enfrentarlos a nuevos espacios, sino es ahorita y desde aquí, difícilmente lo harán las instituciones educativas porque éstas podrán traerlos únicamente a eventos de clausura o de otro tipo pero no es lo mismo porque los muchachos van en un rol que no juegan. Y si se ofrece un espacio como el Teatro Morelos se da la seriedad que requieren las escuelas. Esta posibilidad, para mí es el mejor espacio de Aguascalientes y del centro de la República. 

¿Qué otros apoyos se recibieron de parte del ICA? 

Primero los espacios, luego va haber una especie de compensación para los maestros, también recursos para escenografía y eso fue principalmente de logística. Y de difusión, programas de mano, carteles y lo demás fue iniciativa de todos los maestros de las instituciones y por supuesto los directivos de las mismas, que también apoyaron junto con los padres de familia. 

Danos un avance del 2009 en el Foro Cultural Al Trote…. 

Vamos a tener en febrero un estreno Adán, Eva y la otra y terminamos el 10 de mayo. Vamos hacer un trabajo de Basurto, Cada quién su vida, que estrenaremos en la Feria Nacional de San Marcos en el Foro La Tercera Llamada, ubicado en Álvaro Obregón 355. Ahí podrá ir el público a bailar, a tomar con moderación, todo esto con el fin de seguir divirtiéndonos como una forma de vida. 

1ER ENCUENTRO ESTUDIANTIL, HOMENAJE A EMILIO CARBALLIDO

Por Zenaido Muñoz 

El 1er Encuentro Estudiantil Homenaje a Emilio Carballido se dio a conocer en el mes de diciembre y en Rueda de prensa los involucrados comentaron lo siguiente. 

Mtro. José Claro Padilla (Coordinador del Encuentro): La invitación fue de carácter abierto, se tuvo un lazo de trabajo con el Instituto de Educación, se hicieron convocatorias y se mandaron a las coordinaciones. Participaron 10 instituciones. Abrir un Encuentro Estudiantil es pensarlo desde el punto de vista de atenderlos bien, y que no se saliera de control, tener delimitado este encuentro. Dos instituciones aceptaron esta aventura, después por invitación especial. Algunas personas que trabajan en esas instituciones educativas siguen trabajando en el teatro, otros dan clase en educación artística, y eso nos favoreció. El intento era trabajar con 5 preparatorias y 5 secundarias, no cubrimos la meta pero dejamos la puerta abierta y esperamos que el próximo año tengamos motivación de otras instituciones por querer participar. 

Esperamos la asistencia mínima de 400 personas por función. El Instituto Cultural ofrecio el Teatro Morelos para que los maestros lleven a los alumnos a este espacio. 

Maestros involucrados 

Armando Ramírez (Escuela Normal de Aguascalientes). Dentro de lo efímero que es el arte, es motivar a los jóvenes que tienen un potencial increíble, nos atrevimos a proponer una obra en homenaje a José Guadalupe Posada. 

Salvador Muñoz (Instituto Mendel). Desde hace tiempo los muchachos han tenido la inquietud de hacer teatro. Ellos son tan creativos que sorprenden, qué bueno que se de este encuentro porque vemos entusiasmo de todas las escuelas para que se lleve esta cuestión cultural y se incrementen los valores. 

Luis Fernando Pérez (Colegio Francisco I. Madero). Desde hace siete años el grupo empezó a trabajar en diversos escenarios culturales, es muy agradable ver que se está iniciando algo que hacía mucha falta. Es darle el espacio a los jóvenes y que ellos valoren lo que se está haciendo en las instituciones, como el Mtro. Araiza en la Benito, el maestro José Claro, el maestro Armando que llevan años en el teatro y poder transmitir este arte a los jóvenes y que sean partícipes de ello. No solamente nos están dando el espacio sino que nos coordinan y nos llevan de la mano para tener un encuentro para que los mismos jóvenes valoren lo que se está haciendo en otras partes y vean diferentes perspectivas de lo que es el arte y eso les ayude a crecer. Y bueno si de cada 10 jóvenes que pisan el escenario, y uno de ellos tiene la inquietud de llevar esto más adelante, enhorabuena. El Instituto nos dio tiempo de ensayo, una serie de elementos y una conferencia de prensa, eso es muy agradable. 

Anayeli Campos (Grupo Formación Actoral Al Trote). Pretendemos mostrar a través del teatro cómo los humanos suelen ser un tanto hipócritas con ellos mismos y esto va alterando la capacidad social y esperamos que siga la voz del teatro, la voz del pueblo para que se siga fortaleciendo los valores, y que los jóvenes busquen una identidad. 

Gerardo Sánchez (Secundaria Federal Núm. 3 Congreso de Anáhuac): La escuela se ha empeñado en que la cultura sea reconocida por los jóvenes y ya es una asignatura. 

José Luis Araiza (Preparatoria Benito Juárez). El nombre del grupo es Rosa Guerrero, quien fue la persona que se encargó de pedir terrenos para abrir la preparatoria, es su fundadora. Con tantos años que he estado en esto, todo aquel que pisa el teatro, difícilmente lo deja, es como una especie de epidemia, se pega y ya no se baja uno del escenario y esto hace mucha falta para la juventud que no sabe muchas veces ni lo que es teatro. Esto es cultura y gracias al Instituto y a José Claro Padilla porque si todos nos preocupáramos por la juventud nuestra vida sería muy diferente. 

A ÚLTIMA HORA SE ESTÁN HACIENDO MUCHOS PROYECTOS Y NO SE DA EL TIEMPO SUFICIENTE PARA DIVERTIRSE Y REFLEXIONAR… ERNESTO PADILLA 

Texto por Julieta Orduña

Foto: Clara Martínez

Casi para terminar el 2008, nos congratula ver una obra de calidad en todos sentidos: texto, dirección y actuación. Grupo Informativo A Escena tuvo una charla con el reparto de La Lección, Carlos Velasco, Aline Reyes y Carolina Villalobos y el director Ernesto Padilla: 

Acabamos de verlos hace como dos meses en el montaje El mañana nunca sabe y ahora están en esta obra de Ionesco, ¿cómo ha sido su preparación al brincar de un proyecto a otro en tan poco tiempo? 

Carlos: Fueron seis meses del proceso en el cual la intención era divertirnos, gozarlo y disfrutarlo. Y a la par, pudimos hacer otros trabajos que nos llenaban de la misma manera y recalco, éste fue un proyecto con la finalidad de divertirnos. 

Comentabas en otra ocasión que para este montaje te inspiraste en los maestros de las escuelas donde trabajas. Esta obra enmarca los 50´s y tú hablas de docentes del 2008, ¿entonces no ha cambiado esta situación? 

Claro, es una situación del sistema que tenemos en el país y hay algunas escuelas que sí se han encargado de humanizar más la educación pero seguimos acarreando los mismos vicios. Basta con que compares a un director o profesor que le dice a sus niños que dibujen una flor, y la técnica es la misma de los años 50´s. A pesar de que es una obra de época no está tan alejada de la realidad que vivimos actualmente. 

Aline, todos hemos sido alumnos, ¿te tocaron esos maestros? 

Sí, me topé con esos maestros que iban más enfocados para que te memorizaras las cosas, para que aprendieras las cosas de una manera muy mecánica y no que imaginaras o propusieras, y este es el caso de mi personaje, que de repente quiere salir y es limitado. Es un gran reto entrar al teatro del absurdo, el texto también es muy complejo para nosotros y tuvimos que darle al estudio. 

Tratar de que el público lo entendiera, lo asimilara… lo hicieron muy bien, ya que el público captaba los mensajes… 

Sí, está lleno de imágenes, afortunadamente tenemos debutando a un director muy creativo, y estoy muy contenta de volver a trabajar con mi compañero Carlos Velasco y con Carolina, que es una gran compañera que nos ha compartido su talento y que en la historia es muy importante su participación. 

Sobre todo al final. Carolina, háblanos y acerca de tu experiencia con todo este gran reparto…. 

Es una experiencia muy grata, estoy trabajando con dos actores con trayectoria larga en obras. Yo egresé el año pasado de la carrera de Los Arquitos, con la obra de Guau vida de perros y nunca había trabajado con el absurdo. Me topo con esto, con dos actores muy buenos, con un director que se estrena y que aparte trabajamos muy bien y me llenó de este personaje con edad avanzada y muy satisfecha por todo lo que se creó dentro del escenario. 

Ernesto, en tu debut te cobijas con un reparto joven pero con trayectoria, reconocidos en Aguascalientes, también con un texto no fácil pero que les llega a todos… 

Para nosotros al iniciar este proyecto queríamos hacer un proceso en el que hubiera mucho respeto, en el que nos divirtiéramos y en el que distribuyéramos las actividades, los ensayos sin acelerarnos, sin angustiarnos a última hora. Mis experiencias en muchos proyectos es que a última hora se están haciendo muchas cosas y entonces no se da el tiempo suficiente para divertirse, reflexionar, cambiar, ajustar, conectarse con el texto y este proceso al menos a mi me ha resultado; y por lo que veo también a mis compañeros. Se ha dado una mística de trabajo, la constancia, el respeto hacia nosotros y sobre todo abrir nuestro corazón y conectarnos con nuestras historias como educandos o como educadores. 

¿Tu elegiste el texto? 

Sí, lo conozco desde hace muchos años y siempre me cerraba el ojito, siempre he sentido una conexión porque también me dedico a la educación y son dos de mis pasiones, el teatro y la educación y creo que no había mejor texto para empezar que éste. 

Y qué mejor llevarlo a las escuelas ¿no?, ¿han tenido ya alguna plática con el Instituto de Educación? 

Para nosotros sería fascinante pero creo que antes de hacer un convenio o de vender funciones o programar nuevas fechas, hay que presentar el producto. Esta temporada de dos fines de semana tiene como objetivo mostrar nuestro trabajo, poderlo registrar, poder recuperar las opiniones de la prensa, las impresiones del público, y de esa manera tener un sustento para ofrecerlo en otros espacios el año que entra, cuando los compañeros regresen de un viaje a tierras sudamericanas. Con la Secta Minúscula es el cuarto producto. 

¿Y cómo es que te integras a la Secta? 

Soy miembro fundador de la Secta, cuando participé en el proyecto La voz del viento, la cual acaba de presentarse nuevamente en Los Arquitos. En esa primera reunión estábamos Rodrigo Pérez, que ya viajó y estuvo viviendo en Argentina gracias a la Secta, Alejandro Zúñiga que es músico, Juan Manuel Bárcenas, quien trabaja en Argentina gracias a esas puertas que se nos abren por el teatro, y también Gal Dorado. La secta empezó a cuajarse y a funcionar la mística que nos establecimos al principio que era viajar, conocer gente, intercambiar ideas y productos teatrales. Ahora son tres direcciones de Juan Manuel Bárcenas y ésta cuarta de un servidor. 

Y acerca de la Escenografía… 

Es un trabajo que hicimos con Elías Macías a partir de materiales biodegradables y ligeros de transportar, por supuesto, económicos también. Tuvimos la suerte de contar con patrocinadores muy gentiles y generosos que nos apoyaron de poquito a poquito para hacer esto realidad. 

NECESITAMOS TODA UNA INFRAESTRUCTURA PARA PODER ASPIRAR A HACER TRABAJOS DE CINE Y TELEVISIÓN DE ALTURA… J. CONCEPCIÓN MACÍAS 

por Julieta Orduña

Foto: Miryam Almanza

En varios canales de televisión y radio de Aguascalientes se está transmitiendo la serie titulada El mejor regalo, producción del DIF Estatal, bajo la dirección general de Jorge Luis Saavedra y dirección artística de José Concepción Macías, quien nos dio una entrevista para Grupo Informativo A Escena pocos minutos antes de la presentación oficial de este trabajo: 

¿Cuándo inició este proyecto? 

Exactamente no lo sé, tengo entendido que es una idea del DIF, específicamente de la señora Carmelín López, y hubo una etapa de planeación. Nosotros trabajamos quince días en lo que fue el plan de rodaje, se trabajó una semana y media en conformar el equipo y el reparto. Fue un proyecto vertiginoso, faltó tiempo. 

¿Qué fue lo que llamó tu atención hacia el guión? 

Que originalmente es de una película que plantea diversas tareas para un personaje, el objetivo es que vaya comprendiendo lo que es vivir en armonía con los demás. Lo que valoro es que el DIF haga un proyecto que resalte los valores, eso fue lo que me motivó, y por supuesto, también la experiencia de hacer televisión en Aguascalientes con talento local. Aguascalientes se lo merece por los canales de televisión que tiene, por los años que tienen las carreras de comunicación en las diferentes universidades y es oportuno pensar que esto más delante seguirá dando frutos; sobre todo, dará nuevas opciones de desarrollo a los artistas de Aguascalientes para que no tengan que irse a otro lado. 

Llama la atención que se empieza a involucrar la comunidad teatral también en cine, como fue el caso del filme Destinos cruzados… 

Esa película tiene para mi un significado muy especial, dos chavos de la Universidad Cuauhtémoc, Michel García y otro chavo que estuvo como codirector, tuvieron la confianza e hicieron un trabajo que me parece digno y están poniendo el ejemplo. Necesitamos productores, guionistas, en fin, toda una infraestructura para poder aspirar a hacer un trabajo de cine y televisión de altura y que dé espacios de desarrollo. 

¿Ese desarrollo va encaminado a experimentar en otras disciplinas actorales, como ahora en cine y televisión? 

Para mí es coyuntural porque justamente estoy ahorita estudiando actuación y dirección de actores para cine, estoy esperando el resultado de unas becas porque de ello depende que siga estudiando en México pero por ahora pude aplicar mis conocimientos a este proyecto del DIF. Ha habido otros de este tipo en Aguascalientes, existe el antecedente de una serie de misterio pero apegada al formato y con diseño de producción no se había hecho. En el caso de El mejor regalo hubo personas que no eran actores, aunque no fue necesariamente un problema pues a veces en el cine se busca que las personas coincidan con el casting, y es importante aprovechar esos perfiles. El mejor regalo es una ópera prima y esperemos que sea después un proyecto más grande. 

VEO A LA COMUNIDAD TEATRAL DE AGUASCALIENTES MUY DISTINTA, SE TRABAJA DIFERENTE EN ARGENTINA… ELIANA DONNOLA 

por Zenaido Muñoz

Varieté con disimulo es un espectáculo multidisciplinario que a partir del clown intenta recordar al público cuan sencilla y maravillosa puede ser la vida diaria y qué divertido y fascinante es salirse de ella. Historias que se cuentan con imágenes a través del cuerpo, de la música, del juego con el elemento y la sencillez de lo absurdo en la riqueza del espacio vacío. El grupo Sueño Azul, formado por las actrices Ana Lilia Martínez, Irma Aviña Ulloa, Diana Paola López y el músico Juan Carlos García Cano Cedillo presentan este espectáculo en hospitales y asilos. Su directora, la argentina Eliana Donnola, en entrevista con Grupo Informativo A Escena platica sus experiencias con este grupo y su estadía en Aguascalientes: 

Eliana, ¿de quién fue la idea de este montaje? 

Fue un proyecto que ya existía en el ICA y la actriz Paola López me lo comentó y empezamos a diseñar esto, que comenzó a través del payaso y la técnica del clown con improvisaciones. Así se seleccionaron partes para conformar la obra. 

¿Para qué públicos está dirigida? 

Lo pensamos para todo el público pero básicamente está dirigido para públicos específicos como los hogares de ancianos y hospitales. 

¿Después de que se acabe el proyecto piensan seguir trabajando con el nombre del grupo? 

No sé lo que va pasar, pero me encantaría trabajar con las chicas ya que se ha generado una buena dinámica de trabajo, quedé muy conforme y contenta. 

¿Cuánto tiempo tienes en Aguascalientes? 

Estoy desde enero así que voy a cumplir un año. Veo a la comunidad teatral de Aguascalientes muy distinta, aquí se trabaja diferente. Los dos países, Argentina y México, aunque somos latinoamericanos tenemos cosas culturales distintas. 

¿De qué parte de Argentina eres? 

Soy de Rosario, la provincia es Santa Fé que está al lado de la de Buenos Aires, capital. En Rosario hay dos escuelas de teatro, con grupos independientes y teatro de calle. 

¿Y allá se puede vivir solamente del teatro? 

En todos lados está difícil, vivir del arte en general, ya sea músicos, artistas plásticos, bailarines, teatreros, artesanos o lo que sea. 

¿Y piensas hacer una corriente de teatro en Aguascalientes con tus ideas, tu formación, proyectos, una alternativa más? 

No sé si tomar esa responsabilidad, pero mientras este acá en lo que pueda apoyar, haré lo mejor posible, esa es la idea. 

¿Y del otro espectáculo que traes del tango? 

¡Ah! trabajamos en la calle con las hermanitas Tango y con Lotería Teatro, que es un grupo que funciona aquí en Aguascalientes y trabaja muy bien el teatro de calle, y estamos con ellos en otro programa con un espectáculo llamado Hasta cuando, de clown en distintos espacios de Aguascalientes, lo dirigimos Martín Layune y yo. 

DAVID REYNOSO SEÑALABA QUE SU ÚNICA ESCUELA HABÍA SIDO EL GRUPO HAMLET... AMBROSIO MUÑOZ 

por Julieta Orduña

En el festejo de los 75 años del grupo Hamlet el Grupo Informativo A Escena estuvo con el director Ambrosio Muñoz comenta acerca de la obra Con permiso de su marido. 

¿Cuál fue la razón de elegir una obra de comedia para los 75 años?

Elegimos una comedia que a la vez tuviera gusto por el público. Ya hacía años de haberse presentado por el grupo Hamlet desde el Teatro Primavera. Esta obra va hacer un recorrido por todo el estado de Aguascalientes con el apoyo del Instituto cultural de Aguascalientes. Este tipo de obra es ágil en el movimiento escénico. Ya estamos preparando otra Mi marido es un encanto, en 3 actos, se va montar en el Teatro Morelos. Hace dos años presentamos Una noche en su casa, sra. 

La mayoría de los grupos no tienen una gran duración, ¿Cuál es la fórmula para que un grupo dure tanto?

El grupo Hamlet ha pasado de generación en generación, de vena artística que amen el teatro. Aquí no es de padres a hijos consanguíneos sino de padres a hijos espirituales, aquí el maestro Elías Rivera era nuestro padre espiritual, el fundador, nuestro guía, el nos inculco el amor al teatro eso es lo que prevalece, la tradición, la herencia artística cultural, eso es lo que ha hecho que el Hamlet tenga 75 años. 

El público sigue al Hamlet, lo tienen muy cautivo . 

En primer lugar, el grupo cuando va a presentar una obra, la medita y sabe cuál es su público, es una parte trabajadora, que tienen una sensibilidad artística. 

Hablando de números ¿cuántos actores y actrices, han integrado el grupo? 

El grupo hasta 1995 había trabajado con una obra diferente cada fin de semana y se tenía un cuadro base, los papeles eran circulantes porque se les daba oportunidad a los jóvenes de nuevo ingreso. Y si de números se trata rebasan los 1000. El último conteo que se hizo fue con el libro de registro de actuaciones donde se especificaba la fecha, el nombre de la obra y el reparto. Se realizo el estudio de los programas desde 1930. 

¿El grupo Hamlet es un semillero de talentos?

Sí, gran semillero, en las últimas ocasiones que estuvo por aquí el actor David Reynoso mencionaba que era un orgullo haber sido discípulo de Elías Rivera. En la ciudad de México cuando lo entrevistaron le dijeron que de qué escuela o academia había aprendido, si de la Academia de don Andrés Soler y comento que no que su única escuela era en Aguascalientes con el Hamlet. 

¿Qué significan todos estos logros, triunfos y que sea el ejemplo para muchos de que si se puede llegar a tener una gran trayectoria?

Hay que ser constantes, permanentes, las barreras siempre van a estar ahí hay que tener el espíritu de lucha. 

LOS GRUPOS COMIENZAN CON MUCHO ENTUSIASMO PERO HAY MALOS ENTENDIDOS... ZENAIDO MUÑOZ 

por Julieta Orduña

Zenaido Muñoz, promotor cultural e integrante de grupo Hamlet da su opinión acerca de la permanencia de los grupos de teatro en Aguascalientes en charla con el Grupo Informativo A Escena. 

¿Qué significa festejar los 75 años del grupo Hamlet? 

Estoy en el Hamlet desde 1956, me da gusto que el grupo siga trabajando con ánimos y que la gente siga respondiendo. Hay público para todos, vamos a seguir haciendo teatro mientras podamos. 

¿Cómo promotor cultural ¿cuál es el tu observación hacia la permanencia de los grupos?

Comienzan con mucho entusiasmo y ganas de hacer de teatro pero en muchas ocasiones hay malos entendidos y discordias entre ellos. Se necesita sacrificar uno por la unidad del grupo y la mayoría de la gente quiere seguir por su camino y cortan por lo sano y no tienen la idea de permanecer sino una idea volátil. Si importa la continuidad de los grupos porque se ve la evolución del teatro a través de ellos. 

¿Qué grupos recuerdas que hayan tenido mayor permanencia?

Estuvo el grupo Libertad y Progreso, Jacinto Benavente, José F. Elizondo, grupos de los 40’s y 50’s llegaron a permanecer 10 años. El grupo Ariel de Arnulfo de Luna, 30 años. Ya era una hazaña que durarán 10 años. Ahorita los de mayor antig[uedad son Los Teatristas de Aguascalientes, El Titiritín, La Columna de Aguascalientes, lo siguen Al Trote, Anónimo y Tranvía. 

ES UN TRIBUTO PARA ROBERTO VÁZQUEZ, AUTOR QUE NOS REGALO ESTE TEXTO... ALEJANDRO ZÚÑIGA 

por Julieta Orduña

Grupo Informativo A Escena estuvo presente en la última función de La voz del viento, después de 30 funciones presentadas en diversos países de Centroamérica y en algunos estados de la República, Obra premiada en los premios A Escena 2007 y con la temática de las muertas de Juárez. Gal Dorado, Rodrigo Pérez, actriz y actor respectivamente y Alejandro Zúñiga, musicalizador, nos dan sus reflexiones de esta puesta en escena. 

¿Por qué la última función?

Gal: Decidimos darle una vigencia a la obra para darle prioridades a otros proyectos. Necesitamos más apoyo porque queremos llevarla de gira nacional. 

Con esta obra pueden durar las funciones que deseen ya que el tema sigue permanente, ¿Cuántas mujeres contabilizan?

Rodrigo: Ya son muchas, hasta ahorita van como 400 muertas y 600 desaparecidas. 

¿Qué impacto tendrá llevarla a Ciudad Juárez?

Gal: Es muy riesgoso e interesante. Es poner el dedo en la llaga en el lugar donde se ha suscitado. Yo creo que hay que dar esa función en Ciudad Juárez. 

Rodrigo: Es el sitio donde denota todo esto y si queremos lanzar la voz, el mejor lugar es ahí y ser útil para las autoridades porque es un tema que se olvida. 

¿Y ya despertaron esa revolución en otros países?

Gal: Sí en muchos no sabían el suceso de las muertas de Juárez y en otros sabían con datos estadísticos, los años y las investigaciones. Por ejemplo, en Argentina, Perú y Colombia se han dado mujeres asesinadas. La violencia de género es un mal mundial y digamos que en Latinoamérica está muy arraigado todavía. 

La experiencia que te les dejo La Voz del viento.

Gal: A mi me cambio la vida profesional y personalmente, es un parteaguas que generó una reflexión de como me quiero llevar con los hombres y mujeres, qué espero del odio y el amor. 

Rodrigo: A mi me dejo cómo me quiero asumir yo con las mujeres desde mi madre, abuela, tías, mi novia, en fin la mujer que aparezca en mi vida, cómo voy a encarar el respeto hacia ellas. Profesionalmente ustedes A Escena nos dieron unos premios y para nosotros fue muy gratificante. 

Cómo creativo de la música le diste un sello particular a la obra.

Sí Puedo decir que el saldo final fueron dos años de trabajo, muchas funciones algunas con altibajos, siempre con la conciencia de lo que pasa en el país y en el mundo. No apagar los focos para siempre tener esa equidad. Y ser justos con el sexo femenino. Un tributo muy sentido hacia las mujeres, finalmente la música es la voz que yo tengo para decir cosas y es un grito, un reclamo, un poema para las mujeres. Es un tributo para Roberto Vázquez, autor que nos regalo este texto. 

No espero que no sea la última función, vayan a su gira nacional pero regresen para la develación de la placa, ¡felicidades!
