UN TEATRO DE PALABRA CONTRA EL ABSURDO
SEBASTIANA FADDA
DE LOS HOMBRES Y LOS DIOSES


Augusto Sobral, Miguel Barbosa y Jaime Salazar Sampaio pertenecen a aquella generación de intelectuales que, a partir de los años 50-60 del siglo XX, encontraron en  las convenciones del llamado "teatro del absurdo" el lenguaje apto para transmitir su cosmovisión estética e ideológica. Con todo, el absurdismo portugués poseyó peculiaridades propias, y se tornó un medio para construir metáforas de la realidad, elaborar códigos cifrados, desarrollar formas de resistencia que escapasen a las tijeras de la censura salazarista.

Una de las primeras obras de Augusto Sobral, El borrón (1961), gira en torno a la incomunicabilidad. Los protagonistas plantean el problema de la pérdida de la identidad y de la aptitud para comunicar, de la necesidad e imposibilidad de establecer lazos de comunión. El lenguaje se presenta como una facultad residual, no imprime movimiento ni en el emisor ni en el receptor, pues resulta de un proceso autista de quien lo profiere. Dicho con otras palabras, el lenguaje es sometido a atomización semántica debido al recurso a la acumulación. Cuanta mayor verborrea menor es su capacidad de vehicular significados y las palabras huecas remiten a universos también huecos. Los tres personajes de la pieza podrían componer el famoso bibelot de los tres monitos, con la distribución de los papeles sujeta a permuta. Cada uno de ellos asume la función de paradigma, visto que cada uno de los otros dos remiten a sí mismos: uno no sabe oír y emite flujos ininterrumpidos de palabras;  otro no sabe hablar y se limita a devolver el eco de las palabras ajenas; el tercero no sabe ver y va pidiendo limosna de atención en palabras o gestos para subsistir. Ninguno de los tres sabe utilizar el lenguaje en su función comunicativa, no están dispuestos a escuchar por estar concentrados en un egotismo sordo, no quieren mirar por no aguantar la visión agresiva de lo real. Ellos son geminaciones de autistas devorados por la soledad y, estando sus facultades sensoriales inactivadas, el mundo se vuelve imperceptible e incomprensible. La ironía es patente con frecuencia, para escarnio del arte oratoria y de la prosapia de los oradores. Pero la risa se desvanece, dejando un sabor amargo, cuando se comprende que para algunos el conocimiento es un medio para alcanzar o conservar el poder. En nombre de la cultura se yerguen pedestales para instalar a los portavoces de la deshumanización del sistema, jerárquicamente organizado conforme a la totalidad de las nociones adquiridas y a la mayor o menor habilidad para manipular a los demás.       

 El picnic (1964), breve acto único de Miguel Barbosa, manifiesta una adhesión casi total al absurdo por la descarnadura de la estructura narrativa y escénica, así como por el uso anticonvencional del lenguaje. Los personajes, desprovistos de atributos que los caractericen psicológicamente, están reducidos a letras (X e Y), estereotipos (Turista Americano) o funciones sociales (Maquinista). Pero tras el humor negro se ocultan otros diferentes: Vitelo, el explorador voraz y animalizado, alude al poderoso almirante y diputado Henrique Tenreiro (siendo "tenreiro"
, sinónimo de "becerro mamón"); Fernanda, la única que conserva su nombre propio, materializa aquella realidad que los otros pretenden negar. Esto es, las frases y las situaciones absurdas se desencadenan y se acumulan entrando en colisión con una realidad disgregada. Por la continua y obsesiva negación irónica de lo real, el autor insiste en un concepto que le es muy caro, o sea, el aspecto nocivo que connota la imaginación en el momento en que ésta, no correspondiendo a su función creadora, se revela como simple vehículo de fuga. Pero más importa todavía la crítica explícita al sistema capitalista, basado en la explotación  del hombre por el hombre, que reduce a los seres en conniventes pasivos  en los que la apariencia y la sustancia coinciden identificándose como el vacío. Juntamente con los exploradores, son censurados aquellos hombres  que viven sin protestar ni participar en lo real porque su cobardía es soporte grotesco de fachadas mistificadas y mistificadoras. Aunque lo irreal tenga connotaciones marcadas, el sustrato ideológico de la pieza surge disfrazado por la metáfora: el tren simboliza Portugal llevado a la ruina por la dictadura, y a excepción de Fernanda, la única obligada a ver la realidad por perder el único bien que "posee" además de sí misma, los restantes personajes son las marionetas instrumentalizadas por el Maquinista-Salazar.   

  Hasta en textos redactados tras el 25 de Abril de 1974, fecha que marca la implantación del orden democrático, el largo entrenamiento para la censura de los autores portugueses más maduros permanece todavía visible en ciertas reticencias de su escritura. 

  Es el caso de Jaime Salazar Sampaio y de su micro pieza Teatro (2001), breve pero densa, que reitera algunos tópicos imprescindibles de su dramaturgia.  A pesar de afirmar el autor la insuficiencia de la palabra como medio de comunicación, la verdad es que sus personajes existen en función de su capacidad de hablar, pensar, dudar e interrogarse. Cuando los seres humanos pierden sus destrezas, su identidad se torna frágil, fragmentada y transitoria, tal como esos oscuros universos (micro y macrocosmos) en que están condenados a vivir. La fuente existencialista es inequívoca y patente. Sus personajes (los seres humanos) viviendo sufren y sufren porque viven. Aislados en la superficie y en la profundidad, descubren la falta de soluciones, la existencia de límites como mal irreversible, la incapacidad de aceptación de los límites como uno de los síntomas del mal. La busca frustrada del paraíso perdido, por la falta de amor y solidaridad, procura la salida por el juego trágico, no tener en cuenta que el breve intervalo de una existencia tiene sentido y que todo vale la pena ser vivido, como si eternidad no fuese una palabra estéril, y solución ofreciese una hipótesis decisiva. La división de los protagonistas invade los espacios en que se mueven, por eso se buscan unos a otros y a sí mismos, jugando una especie de gallina ciega necesaria para eludir la soledad. Viajantes del tiempo y de la memoria, la maleta en una mano y en la otra el espejo o el binóculo, los personajes deambulan en los laberintos de los signos, movidos por fuerzas  no siempre desconocidas, manipulados por poderes que los trascienden, luchando para usufructuar libertades relativas, entreteniéndose mientras esperan el Gran Viaje.

  Una definición tal vez lapidaria se aplica a la producción de Augusto Sobral, Miguel Barbosa y Jaime Salazar Sampaio presentada en esta publicación: El borrón, El picnic y Teatro son un teatro de la palabra que lucha contra el absurdo de los hombres y de los dioses.

SEBASTIANA FADDA

Investigadora de la Facultad de Letras de Lisboa, autora de un estudio sobre “El Teatro del Absurdo en Portugal” (1997).

Traducción:

EMILIO TADEO BLANCO

I.E.S. 36, Valencia.

� "tenreiro", ternero, becerro, en portugués





PÁGINA  

