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¿Cómo se interpretan las obras europeas (y las situaciones europeas que ellas retratan) desde Chile, con sus lenguajes y formas teatrales? El "diálogo entre culturas" es lo más interesante de este Festival recién terminado.


Agustín Letelier

El IV Festival de Dramaturgia Europea Contemporánea que terminó este viernes ha sido un gran aporte artístico y cultural para Santiago. La variedad de propuestas dramáticas y de interpretaciones teatrales, hacen de este festival un acontecimiento que va mucho más allá de la simple apreciación de las obras presentadas durante estos días.

El principal interés está en lo que se ha llamado "diálogo entre culturas". Las propuestas dramáticas de autores europeos tienen aquí la interpretación de directores chilenos. Obras que expresan las inquietudes, temores o aspiraciones de la actual sociedad europea, toman forma teatral con la imaginación y los lenguajes de Chile.

Superficies textuales

Un criterio central de selección es que los textos elegidos impliquen una actitud escritural moderna. Así, se ha podido observar una tendencia a presentar textos desestructurados desde el punto de vista dramático. Propuestas en que no aparecen personajes definidos, sino situaciones y climas que requieren ser concretados. Carecen de acotaciones; predomina lo lírico o lo narrativo expresado en sugerencias o temas aludidos, no dichos. A estas escrituras se las ha llamado "superficies textuales" que dramaturgistas, directores, actores y diseñadores deben convertir en materia teatral. No hay diálogos, ni escenas ni unidades dramáticas. Proponen "áreas" de significados, secuencias de climas y de relaciones entre voces que pueden convertirse en personajes o grupos con rasgos intercambiables. Son escrituras que eluden o rechazan las estructuras dramáticas anteriores.

Esta tarea de interpretación de una "superficie textual" es la que emprendió el director Raúl Osorio en "Nosotros en la Final", del autor alemán Marc Becker. Parece una obra un tanto ingenua sobre seres enajenados por el fútbol. Pero bajo las conocidas reacciones de los hinchas, afloran violencias que surgen de un fondo de odios latentes. Para conseguir la victoria, el director técnico apela a un sentido de comunidad y entrega que estimula peligrosos nacionalismos. Irónicamente, un político inepto intenta aprovechar ese clima de efervescencia. Una final de fútbol puede mostrar el paso desde un exagerado ánimo derrotista a las euforias más descontroladas. El lenguaje teatral de esta puesta se construye sobre la base de un ágil juego de variaciones en la forma en que se presentan los textos. Los actores no encarnan personajes definidos. Cada uno de ellos va representando diferentes voces. Su aspecto no es el de jugadores de fútbol ni de hinchas en un estadio, todos visten impersonales trajes negros con camisa blanca y corbata, sean hombres o mujeres. Los grupos forman cuadros de fuerte plasticidad, a veces apretujados en una reja de estadio, otras subidos en graderías a diferentes alturas o expresando sus parlamentos en inéditas posiciones que agregan valor visual a la forma de decirlos.

Como consecuencia del arduo trabajo de interpretación textual, surge la necesidad de contar con especialistas en análisis que conozcan las técnicas del teatro y tengan imaginación para sugerir soluciones concretas a los problemas de la puesta en escena. Éste es el papel del dramaturgista. No dirige actores ni coordina los aportes técnicos. Sugiere caminos que posteriormente el director puede adoptar o modificar. Al Festival vinieron tres destacados dramaturgistas, y su participación mostró la amplitud de sus conocimientos y la agudeza de sus apreciaciones.

Variedad

Pero no todo son experimentaciones extremas. En diálogo con los miembros del Taller de Dramaturgia Contemporánea dirigido por Benjamín Galemiri y Marco Antonio de la Parra, Dea Loher, dramaturga alemana, señaló que ha querido hacer obras desestructuradas, pero cuando comienza a hacer vivir a sus personajes en escena, el interés que siente por ellos se sobrepone a las intenciones estilísticas. Los personajes, una vez creados, comienzan a interactuar con otros personajes que también están siendo creados en ese momento, y todos ellos inician un andar que la autora no puede interferir. Porque es un aspecto de la realidad más fuerte que las intenciones ficcionales.

La forma de su demoledora obra "Inocencia", siendo muy moderna, permite la presencia de personajes con diálogos extraños, pero que son finalmente diálogos. Los personajes de Dea Loher son seres un tanto marginales a los cuales escudriña su dolor. Ante la afirmación de que son demasiado amargos, desolados, ella responde que el sentido del teatro es sensibilizarnos acerca de realidades que existen pero no miramos. "Inocencia", como "Ulises" de James Joyce, presenta una galería de personajes que coexisten un día cualquiera en una ciudad junto al mar. Son pobres seres en busca de una felicidad que no llega. Dos son negros inmigrantes, sin papeles que les permitan llevar una vida normal, sin poder hacer lo que quieran, aunque eso sea salvar la vida de alguien que se ahoga.

Otro personaje es una mujer solitaria que tuvo un hijo que murió antes de nacer. Ahora vaga inventando biografías apócrifas para su hijo y para ella misma. Duele la presencia de una intelectual que no logra ser escuchada y sólo tiene como verdad el ser mujer de un hombre insignificante, joyero, fabricante de objetos inútiles. Insoportable es la madre enferma de diabetes a la que le irán amputando partes. Su carácter amargo va destruyendo las relaciones a su alrededor. De los más tristes es el personaje de Absoluta, la ciega, con sensualidad que no puede desarrollar como quisiera y que trabaja en la boite El Planeta Azul haciendo strip tease. Todos son personajes desolados, destruidos, pero que no han perdido su inocencia original; de ahí el nombre de la obra. La interpretación que hacen los actores dirigidos por Luis Ureta, transmite con dureza y fuerza la frustrada búsqueda de felicidad de los personajes de Dea Loher.

Este festival es una muestra de autores y tendencias. No hay premios ni ganadores. Se da espacio a las formas más diversas y a las personalidades creativas más disímiles. En sí mismas no son comparables la actitud iconoclasta, descreída, juguetona y desafiante del español Iñigo Ramírez de Haro, con la francesa lucidez y claridad de los planteamientos dramáticos de Michel Vinaver, ni se podría establecer relación entre la denuncia del abuso a seres indefensos que hace el suizo Lukas Bärfuss con los juegos desaforados ante la tontera de los melodramas que hace el español Sergi Belbel. Pero si bien no hay competencia, sí hubo una autora que en el hecho se transformó en la más brillante del festival y una directora unánimemente aclamada. Ellas fueron la inglesa Caryl Churchill, con su obra "Anhelo de Corazón", y Paulina García, que dirigió al elenco encabezado por Blanca Mallol y Rodolfo Pulgar, que la representó.

Caryl Churchill fue el gran "descubrimiento" para Chile de este festival. Pero deberíamos haberla conocido muy bien. Tiene una larga trayectoria que comenzó en 1959. Su obra más famosa es "Top Girls", estrenada en 1982 y de la cual el crítico de The Guardian, Michael Billington, dijo que está entre las diez mejores obras británicas del siglo XX.

Ella abrió el camino a la dramaturgia femenina en Inglaterra y se ha caracterizado por una constante renovación estilística. "Anhelo de Corazón" implica un desafío actoral extenuante. A la necesidad de memorizar en forma cuidadosa textos y movimientos que luego se repetirán constantemente, se une la variación de ritmos y cambios en acciones que, siendo reiteradas, modifican algunos aspectos que podrían sugerir una nueva línea en la acción

La obra puede enmarcarse, como lo hizo el crítico Billington, en la angustiosa y reiterada temática de la espera, como en "Esperando a Godot", de Samuel Beckett. En el juego de repeticiones se puede simbolizar la fragmentación de la vida actual y la incertidumbre acerca de nuestras percepciones, pero lo que hace que el público ovacione a los actores y a la directora al final de la función es el juego de coordinación y la destreza de los actores. Quedamos, además, con la clara sensación de haber estado ante una obra en que lo lúdico se lleva al máximo de sus posibilidades y que ese juego desenfrenado no es sólo una exhibición actoral, sino implica una propuesta acerca de las incertidumbres en las esperas y sobre las condiciones en que se vive.

El esfuerzo de las embajadas de Alemania, España y Francia, para organizar este festival, a las que se han unido Austria, Suiza e Inglaterra, es ampliamente justificado, y esperamos que pueda mantenerse. Los tiempos necesarios para apreciar influencias artísticas son extensos. 
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