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EL COMPROMISO EXPERIMENTAL DE ITZÍAR PASCUAL                           

EMILIO TADEO BLANCO

Este comentario  parte de cuatro piezas breves de la autora: San para mí, Así en la tierra como en el cielo, Voz de un barco abandonado y Herida. Tras unas breves notas sobre las tres primeras, se tratará con mayor amplitud Herida, a la que han tenido acceso los lectores por publicarse en el presente número de Art Teatral.

San para mí es un monólogo estrenado hace unas semanas en el Festival Madrid Sur y en el Festival de Otoño del Círculo de Bellas Artes de la capital, integrado en el espectáculo conjunto “La confesión”. Es la problemática confesión de una médium en la que ésta afirma haber recibido la visita del espíritu del ecónomo de la congregación a la que pertenece el confesor, cuyas réplicas podemos deducir. El espíritu dice haber invertido el capital de la orden en “sitios, digamos no muy...”  Ante esta sugerencia de ilegalidad, el sacerdote responde abruptamente, zanjando la confesión con una mujer a la que califica de “sacrílega” y que no ceja en sus comentarios críticos.

La pieza carece de indicadores temporales o espaciales, pero a pesar de la escasez y brevedad de las acotaciones, disponemos de claros rasgos de apoyo: la primera nota, textual, sugiere “una dicción propia del español de Castilla”; contextualmente, la inmediatez del escándalo provocado por el fraude de una conocida cartera de gestión de inversiones, en el que se han visto implicadas algunas instituciones religiosas, permite situar el ámbito en el que actúa la trama. El texto destaca por tres aspectos: por un lado delata un contenido crítico (del que es fina muestra el título), comprometido ante una situación social; por otro, nos muestra una muy acertada elección de personajes, al enfrentar a dos personas antitéticas pero que basan su vida en la creencia común en el espíritu y en su comunicabilidad; por último,  conforma un concentrado ejercicio de lenguaje, pues la protagonista intenta elevar su tono coloquial habitual para adecuarse al formulismo y al formalismo, para ella desconocidos, de la confesión.

Así en la tierra como en el cielo, obra reciente, como la anterior, se publicará en breve en la Editorial Argentores de Buenos Aires y, según indica la autora, parte de un proyecto coordinado por Inma Alvear, con una original premisa: derivar la obra de una noticia publicada el día del nacimiento de cada uno de los autores.  

Frente a la pieza anterior, ésta dispone de precisas didascalias en la cabecera y en el interior de los diálogos: nombres y trabajo de los personajes, con un sugerente juego, pues se trata de dos Josés y dos Marías –éstas, con apellidos portugueses- más una voz radiofónica; una indicación temporal, trece de mayo de 1967; el lugar, en España, “camino de Cova de Iria”, Santuario de Fátima; y una nota aclaratoria conveniente, dada la premisa citada en el párrafo anterior, que indica, quizá con cierto humor, que las semejanzas con personajes y situaciones son casuales.

La obra se estructura, externamente, en tres partes separadas por amplias didascalias introductorias; cada una de las partes se define por medio de los personajes y de las variantes diastrática y diafásica del lenguaje empleado.

El primer cuadro nos muestra a José y Pepe, dos quincalleros parados en medio de la carretera, pues se les ha estropeado el “Seiscientos”, que, en tono coloquial y lleno de vulgarismos, dialogan sobre sus esperanzas de medrar, si consiguen llegar a Fátima y vender allí a los devotos los paquetes de estampitas que portan. El enlace, perfecto fundido cinematográfico, con el siguiente cuadro, se realiza cuando los protagonistas oyen unas campanadas que repican a lo lejos y el ruido de un avión hacia el que levantan la mirada. En el avión viajan dos azafatas, las dos Marías, que, expresándose con un lenguaje correcto, aspiran a negociar con los restos de la comida que el Papa Pablo VI, camino de Portugal, acaba de dejar en la bandeja. Una turbulencia aérea y un “Oscuro” funden con el tercer y último cuadro en el que sólo se oye una voz que los lectores, más que los espectadores, de cierta edad podrán identificar con aquella de roble curado, cálida, teatral y llena de matices lastimeros, de Alberto Oliveras en “Ustedes son formidables”, sobre el fondo de cuerdas y metales del cuarto movimiento de la “Sinfonía del Nuevo Mundo”, de Antonín Dvorák. La voz alaba, con un lenguaje literario elaborado y retoricista, la espiritualidad de las peregrinaciones a Fátima, de las que enfatiza su alejamiento de cualquier interés crematístico.

Desde el mismo título, la obra muestra una inequívoca inquietud ética. El tono irónico, crítico y paródico de la obra se intensifica hasta convertirse en una burla sardónica de la falsa moralina dominante en los medios oficiales, en contraste con el afán de salir de la pobreza del pueblo llano de aquella España, o mejor, Iberia, amordazada en vías de desarrollo. Es destacable, junto a la riqueza de las didascalias en anotaciones extraverbales,  el  esfuerzo de la autora por mantener el efecto de polifonía en una obra breve. Una nota novedosa, que también encontraremos en otras piezas, es la dificultad de representación, que hace inútil cualquier intento de puesta en escena realista.             

         Voz de un barco abandonado, por su parte, es una muy atractiva minipieza de difícil clasificación, pues, sin dejar de ser una obra teatral, se halla impregnada, tonal y formalmente de un alto contenido poético. Tiene su origen en un taller dirigido por José Sanchis Sinisterra y se inspira en “Éxodos”, una exposición del fotógrafo Sebastiao Salgado. Se ha publicado en la Editorial Ñaque por el Instituto de la Juventud. 

         Se trata del monólogo en el que un barco, de nombre tan connotado como “Ítaca”, recuerda su singladura vital, desde la botadura dichosa, feliz, llena de esperanzas, hasta su final fracaso, más que naufragio, y descomposición entre la putrefacción y, literalmente, la “mierda”.  Los valores simbólicos de la pieza se evidencian, hasta el punto de encontrarnos ante una imagen continuada, una alegoría de la vida como fracaso inapelable: “El destino es un muerto demasiado pesado”. El substrato del poema de Cavafis refuerza esa lectura, aunque la autora derive hacia una interpretación más amarga. Ni siquiera las risas finales de unas niñas dan ningún atisbo de esperanza, como expectativa optimista de futuro, pues, formando marco con otras risas iniciales, parecen carecer de inocencia y se impregnan de rapiña y saqueo. Unas breves pinceladas en torno a la prisión y a la represión añaden una matización social y crítica.

La economía de acotaciones, la dificultad expresiva del texto y el marcado tono poético e intimista, hacen visualizar una inevitable dramatización simbolista y una actuación de temple y sensibilidad.

Por último, Herida, la obra que publica Art Teatral, es, quizá, la más compleja de las cuatro. Se percibe en ella un tipo de doloroso hibridismo cada vez más extendido en las piezas cortas, no  referido ahora al enriquecedor mestizaje cultural, sino aquel que deriva de la canalización o difusión habitual de la obra. Las dificultades para la representación de las piezas cortas son tantas, a pesar de las reiteradas reivindicaciones de esta revista, de otras publicaciones y de los creadores teatrales, que el dramaturgo se ve abocado a escribir pensando, a veces, tanto en la lectura como en la representación.  

Si bien no cabe ninguna duda de la dramaticidad (concepto en el que, por cierto, goza en extenderse el Editorial de la Revista) de la obra, es significativo que algunos de sus componentes estén más dirigidos a la lectura que a la representación. Así, los nombres de los protagonistas, Armando y Gresca, (tan próximos a esos otros jugosos nombres de prensa amarilla, Dolores Fuertes de Barriga o el de aquel maquinista de tren, apellidado Vas Adelantado)  sólo adquieren su simpática -a la par que dramática- y rotunda efectividad en la continuidad de la lectura. Ciertamente, sirven, además, como apoyo indicativo del tono de confrontación entre los protagonistas que deben desarrollar el director y los actores. Algo similar sucede con la sugestiva y fecunda didascalia inicial, pues la acción se desarrolla en la sala de grabados de los Desastres de la Guerra, de Goya, -“en la que cae una gotera monótona”-  en el Museo del Prado. Pero, dada la ambigüedad escenográfica que desea la autora, al indicar que la acción puede suceder también “en una morgue”, y jugar con el vacío y el blanco, la traslación a los códigos extraverbales resulta inevitablemente dificultosa. Claro está que un director de fuste tendrá capacidad y libertad para encarar exitosamente una representación. ¿A quién no le pasarán por la cabeza, como una proyección posterior sobre el telón blanco de fondo, grabados como “Con razón o sin ella”, “tristes presentimientos de lo que ha de suceder”,  fuentes de “Los fusilamientos del tres de mayo”, o “Estragos de la guerra” manejado por Picasso para su “Guernica” y tantos otros grabados de la serie? Verdaderamente, la atmósfera mostrada por la autora es más psicológica que representativa, e ilumina, más que un espacio deíctico, un estado tensional de conciencia dialéctica, que ilustran precisamente los grabados. La misma gotera monótona puede sugerir ya, críticamente, las goteras reales tras los recientes arreglos en la techumbre del Prado, ya una manifestación del efecto de tortura psíquica que la protagonista o los protagonistas padecen.  Incluso la acotación sobre el tiempo de la acción, “minutos antes del cierre del Museo. O de la morgue”, adquiere un neto valor simbólico e indicial al percatarnos del desenlace de los acontecimientos.

La acción nos muestra a una pareja,  Armando y Gresca, en una situación climática desde el inicio. El enfrentamiento es patente; como única respuesta a la petición de ayuda de la mujer, “Sácame de aquí, por lo que más quieras.”, angustiada por el contexto que le rodea,  su compañero se deleita insistiendo, cruel y morbosamente, en las imágenes de horror, violencia y muerte que les envuelven. La tensión, explosiva, aumenta hasta el punto de que Gresca responde con violencia verbal y física a la violencia psicológica que parece imponer Armando. En esta primera escena los dos personajes dejan manifiesta, además, su dependencia de las “pastillas”, de los tranquilizantes, como uno de esos eximentes que a veces se defienden en algunos juicios.

La segunda escena implica un lapsus, una elipsis temporal. Gresca, “vestida de negro”, que es tanto como de luto (recordemos el efecto plástico de la mujer de negro sobre el fondo blanco impoluto, y que la acción puede transcurrir en una morgue),  rememora su sufrimiento, su fracaso vital junto a Armando, e insinúa su decisión final.

Interviene un Vigilante jurado, con “manchas de sangre”, para declarar como testigo del luctuoso suceso, lo que unido a haber sido abandonado por su novia, le lleva a derramar una lágrimas.

La cuarta y última escena, está protagonizada por Armando.  Éste, “de espaldas al público” (pues Armando es ya un hombre sin rostro), también con manchas de sangre, y acudiendo, quizá, a una causalidad mágica, nos denuncia la incomprensión y el maltrato recibidos de su compañera, a pesar de sus esfuerzos para mejorar la relación y el estado de su compañera. Aún tiene aliento para mostrarnos un fantástico rasgo de esperanza: “Puede que la próxima vez me salga mejor.” ¿Qué próxima vez? La acotación  final es rotunda, penetrante: “Sonido de un trueno. Cae la lluvia. Oscuro”; pero todos hemos oído un tiro.

La obra se mueve críticamente en dos estratos complementarios. Sociológicamente, nos muestra una serie de problemas extendidos en nuestra cultura: la llamada “guerra de sexos” por la dificultad de adaptación a los nuevos “papeles” de hombre y mujer; los desencuentros y las dificultades de comunicación dentro de la pareja, y la drogadicción como falsa salida. Es destacable el riesgo aceptado por la autora al poner en manos de Gresca, la mujer, la violencia más extrema (muy al contrario de lo que suele suceder) y además agravada por la decisión de la novia del Vigilante de abandonarlo. Es muy posible que así esa problemática sea más comprendida e interiorizada por el hombre.  Existencialmente, la autora parece insistir en darnos otra faceta de la frustración y del fracaso, en este caso, compartido ¿e irremediable? 

Las inquietudes formales se manifiestan aquí a través del juego de alternancia entre diálogo y monólogos complementarios, por un lado, y por los movimientos y cambios escénicos con significativos efectos de luz y sonido, necesarios para crear la sensación de distanciamiento y elipsis. 

En síntesis, es una tarea innecesaria y, en este caso,  prácticamente inútil buscar relaciones de estas obras con movimientos o autores consagrados, como si fuera necesario para dar  carta de naturaleza al teatro de Itzíar Pascual. Estas obras pueden tener, irremediablemente puntos de contacto con  Alfonso Sastre, Lauro Olmo, Martínez Mediero o Martínez Ballesteros, entre otros, pues son obras plenamente actuales.   Su interés por la experimentación y la búsqueda, aun en estas piezas breves, el gusto por la variedad, el cuidado del lenguaje, la atracción por el riesgo, y la presencia constante de un cierto tono crítico, a veces a través de toques humorísticos, describen ya una clara presencia en el mundo teatral.   

                                           Emilio Tadeo Blanco
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