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Resumen

La ponencia consiste en la exposición del trabajo de transferencia denominado Ciclo Cine-Teatro que miembros del Grupo Dim, en calidad de participantes del equipo de investigación del Proyecto Ubacyt 160 Prácticas Sensibles en la Argentina Democrática Contemporánea: Enfoques Estético-Semióticos de las Artes Comunitarias, Colectivas y Participativas, radicado en el Instituto, lleváramos a cabo entre el 11 de octubre y el 29 de noviembre de 2008 en el Centro Cultural Rector Ricardo Rojas. 

La realización del Ciclo, efectuado a instancias de la invitación que el Coordinador del área Teatro del “Rojas”, el teatrista Matías Umpierrez, formulara a la actriz y psicoanalista María de Sagastizábal, integrante del Grupo Dim, nos permitió poner a disposición de la comunidad el conocimiento de un conjunto de propuestas teatrales registradas en soporte fílmico y videomagnético. 


El criterio de selección del corpus, que comprendió Madre Coraje y sus hijos (filmada en 1961 por Erich Engel y actuada por el Berliner Ensemble
), La Tragedia de Hamlet (según la versión fílmica dirigida por Peter Brook en 2001 en el Théâtre des Bouffes du Nord)
; Máquina Hamlet (en el registro videografico de la puesta de El Periférico de Objetos), Esperando a Godot (interpretada por el San Quentin Drama Workshop y dirigida por el mismo Beckett en 1988)
; El Lamento de la Emperatriz (Pina Bausch, 1989)
; Krapp, la última cinta (tanto por el San Quentin Drama Workshop a las órdenes de Beckett en 1988
 como por Ricardo Bartís en el Sportivo Teatral -2000-2002)
; Tambores sobre el Dique (en la versión fílmica del Théâtre du Soleil liderado por Ariane Mnouchkine-2002)
; y Wielopole, Wielopole (en el documental que registra la labor de Tadeusz Kantor con el Teatr Cricot 2 -1984)
, atendió a tener en cuenta obras modernas y contemporáneas que puedan describirse a través de las nociones derridianas de Huella y foucaultiana de Instauradores de discurso.

*

En el curso del año 2008, el coordinador del área ‘Teatro’ del Centro Cultural Rector Ricardo Rojas, el teatrista Matías Umpiérrez, invitó a María de Sagastizábal, actriz y psicoanalista, a curar un ciclo de cine-teatro. Como miembro de nuestros equipos de trabajo ella compartió la respuesta a dicho pedido: convocó al Grupo DIM, formado por parte de los investigadores ocupados en diversos proyectos, para realizarlo. 

Al ser una institución dependiente de la Secretaría de Extensión Universitaria y Bienestar Estudiantil de la Universidad de Buenos Aires, el ‘Rojas’ es un lugar de referencia para transferir resultados de investigación. Sus actividades -regidas por el propósito principal de “generar y estimular proyectos de formación, investigación, reflexión y producción”- se despliegan sobre dos orientaciones: aquella que brinda un espacio para la realización de eventos, espectáculos, exhibiciones… y aquella por la que ofrece un ámbito de formación de modalidad diversa: seminarios, talleres, conferencias, etc. El ciclo programado podría encuadrarse tanto en una dirección como en la otra. 

Nuestras pesquisas, entre ellas el proyecto UBACyT F 160 radicado en este instituto -Prácticas Sensibles en la Argentina Democrática Contemporánea: Enfoque Estético-Semiótico de las Artes Comunitarias, Colectivas y Participativas-, se afirman en las siguientes tesis:

-las prácticas artísticas operan dispositivos relacionales de la sociedad y con su hacer los atestiguan al tiempo que procesan nuevas modalidades de intercambio social; 

-recíprocamente la sociedad confía a sus creadores el resguardo de formas perceptivas y afectivas y la renovación de su dimensión sensible. 

En la creencia de que históricamente el teatro se postula como práctica modélica de las artes mencionadas, en el conocimiento de la calidad y cuantía de las artes dramáticas en la actualidad en nuestro país y en el mundo y en la certeza de su gravitación contemporánea al interior de las modalidades colectivas del hacer artístico general, estimamos la oportunidad de poner a disposición de la comunidad el conocimiento de un conjunto de propuestas teatrales registradas sobre soporte fílmico o videomagnético. El criterio de selección del corpus atendió a aquellas obras modernas y contemporáneas que podrían describirse a través de las nociones derridianas de huella y foucaultiana de instauradores de discurso. 

Derrida ha trabajado el concepto freudiano de huella en sus sucesivas transformaciones. El escribe: ‘La huella, como memoria, no es un abrirse paso puro que siempre podría recuperarse como presencia simple, es la diferencia incapturable e invisible entre los actos de abrirse paso’
. Pizarra de la subjetividad marcada por la fuerza de las experiencias, al decir de Susana Kuras y Noemí May, la memoria, en este caso teatral, se abre paso por las sucesivas puestas que inscriben una tras otras las marcas dinámicas de ciertos directores, ciertas obras y ciertas compañías
. 

De la noción de instauradores discursivos de Foucault hemos derivado ya la categoría de formadores de percepción
. Si un ‘instaurador de discursividad’ tiene la capacidad de fundar “la regla de formación de otros textos” y con ella “una posibilidad indefinida de discurso”, un ‘formador de perceptividad’ precipitado en el intersticio entre dos formaciones perceptivas puede inaugurar y sedimentar una discontinuidad. Nos parece que, de manera próxima, las puestas escogidas “abrieron el espacio para algo distinto a ellas y que sin embargo pertenece a lo que fundaron”.

La recolección de los materiales fue un trabajo arduo, en tanto la práctica de efectuar registros de puestas -ya con propósitos pedagógicos, ya documentales o artísticos- es un acontecimiento tan inexcusablemente ínfimo como reciente para una historia teatral que es de larga duración. Pudimos reunir un número de casos gracias a la inestimable cooperación de las embajadas de la República de Polonia
 y de la República Francesa
; del Goethe-Institut de Buenos Aires
, de la firma Blackman-Video no Convencional, de Agnieszka Herbich y de los teatristas Ana Alvarado, Pablo Ruiz Seijó y Matías Tavolaro.


El corpus definitivo quedó conformado por un número de piezas de reconocidos dramaturgos y directores teatrales llevadas a escena por compañías de renombre. La labor de unos y de otros hace hoy de estos nueve trabajos parte de las condiciones de producción y reconocimiento del hecho teatral.


Con entrada gratuita, Cine-Teatro tuvo lugar durante ocho funciones en el aula 5, originalmente la biblioteca del edificio que hoy ocupa el Rojas, y en la que aún perviven partes del viejo mobiliario original, el entrepiso, el solado de pinotea y los tirantes que sostuvieron un cielorraso perdido; la capacidad de aproximadamente medio centenar de butacas se colmó una y otra vez. Entre el 11 de octubre y el 29 de noviembre, el público pudo conocer o asistir nuevamente a Madre Coraje y sus hijos (Bertold Brecht, 1939), filmada en 1961 por Erich Engel y actuada por el Berliner Ensemble
; La Tragedia de Hamlet (William Shakespeare, c. 1599-1601), en la versión fílmica dirigida por Peter Brook en 2001 en el Théâtre des Bouffes du Nord
; Máquina Hamlet (Heiner Müller, 1990
), en el registro videografico de la puesta de El Periférico de Objetos (Daniel Veronese, Emilio Garcia Wehbi, Ana Alvarado, 1995); Esperando a Godot (Samuel Beckett,1952), con el San Quentin Drama Workshop dirigida por el autor (1988)
; El Lamento de la Emperatriz (Pina Bausch, 1989), film que reúne las propuestas fundantes del Tanztheater Wuppertal
; Krapp, la última cinta (Samuel Beckett, 1958), tanto por el San Quentin Drama Workshop a las órdenes del dramaturgo (1988)
 como según Ricardo Bartís al frente del Sportivo Teatral (2000-2002)
; Tambores sobre el Dique (Hélène Cixous, 1999), en la versión fílmica del Théâtre du Soleil liderado por Ariane Mnouchkine (2002)
; y Wielopole, Wielopole (Tadeusz Kantor 1980), en el documental que registra su labor con el Teatr Cricot 2 (1984)
.
El ciclo transcurrió los días sábados, al calor de una idea de Umpiérrez: recuperar la buena costumbre de asistir a la matinée, aquella popular función cinematográfica que transcurría en las primeras horas de la tarde. Finalmente, dada la compleja y frondosa programación del Rojas, nuestro ciclo ocupó la otra función de la tarde, la igualmente memorable vermouth de las 18:00 hs. El deseo de invocar un recuerdo que viniese acompañado asimismo por el del boletero, el acomodador, el chocolatinero, el proyeccionista o los aclamados “números vivos”, llevó al coordinador a sumar a este proyecto a los artistas Mariano Bicaín
 y Esteban Fiocca
 -en verdad, Cilantro y Torsorecto, dos clowns no perecederos- miembros de otro proyecto que desde mayo de 2002 habita el Centro
.

Clowns no Perecederos se propone como un “espacio de risa solidaria”, un lugar de encuentro donde los clowns pueden exponer su arte, el público asistente colabora con un alimento a cambio del regocijo de la risa -entendida como otra clase de nutriente-, y un comedor recibir lo recolectado sin más mediación
. En breve: transformar las acciones recíprocas de dar y recibir en ese acto único que es intercambiar. Preocupados por el cumplimiento del rol social del teatro, la singularidad de cada performance, el constante aporte creativo por la incorporación de nuevos trabajos y nuevos trabajadores de ese arte, y la renovación en el aprendizaje de su particular técnica fundada en el humor, todo su hacer se sustenta en una “ecuación matemática: si uno hace su trabajo con placer es un beneficio para uno mismo. Si además este placer genera placer a otros, y a su vez éste a otros más, entonces, es redondo como una nariz roja.”

Bajo estos principios, Bicaín y Fiocca idearon para cada encuentro una participación performática que introducía a la obra por un sesgo creativo tan singular como inesperado y efectivo. Su tarea comenzaba asumiendo el rol de acomodadores en tanto recibian a la audiencia ubicándola en la platea y entregándole, a guisa de programa, material informativo sobre el espectáculo al que asistirían en instantes. Luego, en tanto anunciaban la función, también convidaban al público con clásicas golosinas de reconocibles marcas de época. Finalmente, sobre la base de la técnica Jaques Lecoq y siguiendo sus propias intuiciones y percepciones del vínculo con el público, dejaron aparecer el clown y se dejaron llevar, siempre exitosamente, por él. En la sincera mostración de la vulnerable faz humana del clown, obtuvieron cada vez la identificación, la complicidad, la risa, en fin, la devolución dialógica de los asistentes. Así la escena fílmica se vió antecedida y sugerida por cada singular “número vivo”: una frustrada cita amorosa de la que sólo resta una margarita deshojada -para Esperando a Godot-, una clase magistral de danza-teatro a cargo de la desbordante estrella invitada
 -para El Lamento de la Emperatriz-, un incisivo reportaje en vivo a Ariane Mnouchkine -para Tambores sobre el Dique.

Conclusión

Ya se trate de huellas dinámicas y/o de formadores de percepción, las formas escénicas que estas piezas denotan generaron sus propios apelativos: “teatro isabelino”, “ningyō jōruri”, “teatro del absurdo”, “de la muerte”, “teatro-danza”, “físico”, “postdramático”, “de objetos”, “comunitario”... Estos nombres circunscriben conjuntos textuales que suelen emerger y reunirse en torno a un nombre autoral: Shakespeare, Bunrakken, Beckett, Kantor, Bausch, Müller, Mnuschkine... Podrían haber estado en nuestro corpus el “teatro de la crueldad” y Antonin Artaud, el “teatro pobre” y Jerzy Grotowski, el “teatro épico” y Erwin Piscator, el “living theater” con Julian Beck y Judith Malina, el butoh con Tatsumi Hijikata y Kazuo Ohno, el “teatro antropológico” y Eugenio Barba, también Dario Fo..., prácticas no discursivas puestas cada vez en discurso sea por sus mismos practicantes en la actividad de pensarlas -Rudolf von Laban para el caso del teatro-danza
, Kathy Deville en el ámbito del teatro de objetos
-, sea por el hacer histórico-crítico –v.g., Martin Julius Esslin con su The Theatre of the Absurd (1961) o Hans-Thies Lehmann con su Postdramatisches Theater (1999) -

Todos estos trabajos, que inscribiéndose en la memoria teatral y dando lugar a nuevas formas históricas de percepción dramática se han constituido en operadores de las artes escénicas contemporáneas, han provocado, dado su perfil eminentemente interdisciplinario, un descentramiento respecto de las formas del arte en general. Así lo atestigua la generalización del cada vez más notorio carácter performático de las diversas disciplinas artísticas. A la vez han planteado modelos de alternativas relacionales proxémicas para la sociedad actual, cuya capacidad de representación se ha visto afectada por la sobre-exposición mediática derivada de la globalización y las nuevas tecnologías. 

Por ello consideramos el estudio del teatro de fundamental interés para la comprensión de las formas colectivas de la sensibilidad contemporánea.






























� Esta ponencia fue presentada en las X Jornadas de Investigacion del Instituto de Historia del Arte Argentino y Latinoamericano “Luis Ordaz”, perteneciente a la Facultad de Filosofía y Letras de la Universidad de Buenos Aires, acontecidas entre el 22, 23 y 24 de abril de 2009.


� Bertold Brecht (Augsburg10.2.1898-Berlín Oriental, 14.8.1956) contó para escribir esta pieza con importantes contribuciones de la teatrista Margarete Steffin (Rummelsburg, 21.3.1908-Moscú, 4.6.1941). Estrenada en el Berlín de posguerra, tras cuatro importantes producciones teatrales en Suiza y Alemania (1941-1952), las tres últimas supervisadas y/o dirigidas por el mismo Brecht, la pieza y la puesta fueron galardonadas con el primer premio en el Festival de Teatro de París de 1954. Ya en 1949 se intentó filmarla en los estudios cinematograficos estatales de la República Democrática Alemana, Deutsche Film-Aktiengesellschaft (DEFA). En 1955 Brecht detuvo un nuevo intento a cargo de Wolfgang Staudte (1906-1984) por resultarle una transposición inaceptable. La obra fue filmada, tras su deceso, entre 1959-1961, cuando Péter Palitzsch (1918-2004) y Manfred Wekwerth (1929), sus colaboradores, iniciaron en los DEFA el rodaje de un film dirigido por Erich Engel (1891-1966) en correspondencia con la puesta en la que Brecht dirigió al Berliner Ensemble, la compañía teatral que creara en Alemania Oriental en enero de 1949 junto a su esposa, Hélène Weigel (1900-1971), quien tuvo a su cargo el papel estelar. En nuestro país, Madre Coraje fue puesta en iddisch en el IFT (Idishe Faulks Teatern, Teatro Popular Judío) en 1954 por Alberto D’Aversa sobre el escenario giratorio ideado para la pieza por Saulo Benavente; ese mismo año la pieza llega a la sala del Nuevo Teatro, con puesta de Pedro Asquini y Alejandra Boero en el rol protagónico


� En puesta de Peter Brook (Chiswick, Londres, 21.3.1925) -que se alinea junto a otros trabajos suyos realizados con un reparto multiétnico-, fue llevada a cabo en 2000 en el antiguo teatro que junto a Micheline Rozan devolvieron a la vida en 1974. FIPA d’Or del Festival International de Programmes Audiovisuels 2002, esta versión fílmica fue rodada ese año para la televisión y forma parte Du Théâtre au Écran, emprendimiento del Bureau du Documentaire del Ministère des Affaires Étrangères, con la colaboración de la Association Française d’Action Artistique y del Centre National du Théâtre.


� En noviembre de 1957, el presidio estatal de San Quintín, el más viejo de California, recibió la visita del Taller de Actores de San Francisco. El impacto que produjo el montaje de Esperando a Godot, llevó a que los reclusos formaran al año siguiente un Grupo Dramático que acaba de cumplir su medio siglo de existencia. En el curso de una década, el hoy conocido como Taller Dramático de San Quintín escenificó más de treinta piezas para la audiencia presidiaria, comenzando entre diciembre de 1960 y enero de 1961 con una producción de Beckett: Esperando a Godot. En la temporada de 1962-1963 representaron además Krapp y Final de Juego. Beckett dirigió el taller -única compañía teatral estadounidense que cuenta con ello- en ocasión de la gira mundial que realizaron con estas tres piezas durante la década de 1980. Filmadas para su emisión televisiva gracias a una coproducción entre Francia, Portugal y los Estados Unidos de América -las dos primeras en 1988, la última en 1992-, conforman un ciclo denominado Beckett dirige Beckett.


� Primer largometraje de Pina Bausch (Solingen, 27.7.1940), bailarina y coreógrafa mundialmente conocida por su aporte al teatro-danza, este film se configura como un collage de escenas que ligan los cambios estacionales del año a estados anímicos tan diferentes como pueden darse en la búsqueda del amor o en las infinitas modalidades de la danza. La película vuelve sobre las preocupaciones disciplinares de la coreógrafa, esta vez transpuestas al dispositivo cinematográfico donde la reconstrucción de ambientes, característica de la obra escénica de Bausch, es llevada a su extremo con un uso poético y abstracto de los paisajes de la ciudad de Wuppertal.


� Krapp es interpretado por Rick Cluchey (Chicago, 5.12.1933), uno de los tres únicos actores dirigidos por el mismo Beckett en ese papel y el único de ellos que interpretó la obra original, esto es, en lengua inglesa.


� Estrenada en Argentina en 1968 por Jorge Petraglia, su primer director e intérprete, la versión de Bartis -titulada La última cinta magnética- se montó por primera vez en el Sportivo Teatral, con la actuación de Pablo Ruiz.


� Tambores sobre el dique (bajo la forma de pieza antigua para marionetas accionadas por actores) es el título de una obra de Hélène Cixous (Oran, 5.6.1937) puesta en escena en 1999 por el Théâtre du Soleil (creado en Paris en 1964) bajo las dirección de Ariane Mnouchkine (Boulogne-sur-Seine, 3.3.1939). La pieza toma la forma conocida como Ningyō jōruri, teatro de marionetas japonés fundado en Osaka en 1684, o Bunraku, por el teatro Bunrakuza, establecido en esa ciudad en 1872 por el grupo de Uemura Bunrakken, un marionetista cuyos esfuerzos revivieron esta modalidad teatral que utiliza marionetas de porte similar al humano manipuladas por más de un individuo a la vista del público. El recurso del Teatro del Sol a esta forma teatral es una suerte de reflexión sobre el trabajo teatral mismo, en la medida en que las marionetas son representadas por actores. Tambores,,, es otra de las diez piezas que forman parte de la colección Du Théâtre au Écran.


� El film fue dirigido por Andrzej Sapija (Wrocławiu –Breslau-, 4.1.1954) y forma parte de Theatre of Tadeusz Kantor, proyecto coordinado por la Asociación para Iniciativas Culturales Cracovia, Nürenberg-Frankfurt. Kantor creó esta pieza en su estadía en Florencia y tras el reconocimiento que le valiera La Clase Muerta, lleva en ella hasta sus últimas consecuencias su idea de un teatro desnudo, de un “teatro de la muerte” en el que un número de figuras que evocan su infancia polaca se agitan en un baile desarticulado, al ritmo de una música simultáneamente repulsiva y nostálgica.


� DERRIDA, Jacques. "Freud y la escena de la escritura", en La escritura y la diferencia. Barcelona: Anthropos, 1989, p. 277.


� KURAS DE MAUER, Susana, MAY, Noemí. “Escritura psíquica en la infancia”. Revista de Psicoanálisis (Madrid). N° 39, 2003, p. 91-99. � HYPERLINK "http://www.apdeba.org/index.php?option=content&task=view&id=387" ��http://www.apdeba.org/index.php?option=content&task=view&id=387�


� Bajo el rótulo “instauradores de discursividad” que Foucault enuncia en su conferencia ¿Qué es un Autor?, se cobija una particular función-autor entre las posibles que los discursos portan: aquella que funda nuevos regímenes del decir, la que opera un desvío radical en la sucesión de las enunciaciones.


� En la persona de su Primer Secretario y Encargada de Negocios, Asuntos Políticos y de Prensa Sra. Izabela Matusz a.i.


� A través de los encargados de la sección Cinematea, señores Manuel Gómez Pont y Alain Mauclet. 


� Representados por la directora de su cinemateca, Sra. Inge Stache, y por el encargado de su archivo fílmico, Sr. Rolf Ruest;


� Bertold Brecht (Augsburg10.2.1898-Berlín Oriental, 14.8.1956) contó para escribir esta pieza con importantes contribuciones de la teatrista Margarete Steffin (Rummelsburg, 21.3.1908-Moscú, 4.6.1941). Estrenada en el Berlín de posguerra, tras cuatro importantes producciones teatrales en Suiza y Alemania (1941-1952), las tres últimas supervisadas y/o dirigidas por el mismo Brecht, la pieza y la puesta fueron galardonadas con el primer premio en el Festival de Teatro de París de 1954. Ya en 1949 se intentó filmarla en los estudios cinematograficos estatales de la República Democrática Alemana, Deutsche Film-Aktiengesellschaft (DEFA). En 1955 Brecht detuvo un nuevo intento a cargo de Wolfgang Staudte (1906-1984) por resultarle una transposición inaceptable. La obra fue filmada, tras su deceso, entre 1959-1961, cuando Péter Palitzsch (1918-2004) y Manfred Wekwerth (1929), sus colaboradores, iniciaron en los DEFA el rodaje de un film dirigido por Erich Engel (1891-1966) en correspondencia con la puesta en la que Brecht dirigió al Berliner Ensemble, la compañía teatral que creara en Alemania Oriental en enero de 1949 junto a su esposa, Hélène Weigel (1900-1971), quien tuvo a su cargo el papel estelar. En nuestro país, Madre Coraje fue puesta en iddisch en el IFT (Idishe Faulks Teatern, Teatro Popular Judío) en 1954 por Alberto D’Aversa sobre el escenario giratorio ideado para la pieza por Saulo Benavente; ese mismo año la pieza llega a la sala del Nuevo Teatro, con puesta de Pedro Asquini y Alejandra Boero en el rol protagónico


� En puesta de Peter Brook (Chiswick, Londres, 21.3.1925) -que se alinea junto a otros trabajos suyos realizados con un reparto multiétnico-, fue llevada a cabo en 2000 en el antiguo teatro que junto a Micheline Rozan devolvieron a la vida en 1974. FIPA d’Or del Festival International de Programmes Audiovisuels 2002, esta versión fílmica fue rodada ese año para la televisión y forma parte Du Théâtre au Écran, emprendimiento del Bureau du Documentaire del Ministère des Affaires Étrangères, con la colaboración de la Association Française d’Action Artistique y del Centre National du Théâtre.


� Este trabajo de Heiner Müller (Eppendorf, Sajonia 9.1.1929-Berlin, 30.12.1995) realizado en 1977 y estrenado en Essen en 1979, surgió del deseo de poner en escena Hamlet y de las ochocientas páginas de notas de ese montaje. Die Hamletmaschine es uno de los trabajos más representativo de la serie de piezas conocidas como ‘fragmentos sintéticos’, los que condensan aquella tarea de puesta comentada en una suerte de coda a la obra, preferentemente tragedias griegas o textos shakespeareanos.


� En noviembre de 1957, el presidio estatal de San Quintín, el más viejo de California, recibió la visita del Taller de Actores de San Francisco. El impacto que produjo el montaje de Esperando a Godot, llevó a que los reclusos formaran al año siguiente un Grupo Dramático que acaba de cumplir su medio siglo de existencia. En el curso de una década, el hoy conocido como Taller Dramático de San Quintín escenificó más de treinta piezas para la audiencia presidiaria, comenzando entre diciembre de 1960 y enero de 1961 con una producción de Beckett: Esperando a Godot. En la temporada de 1962-1963 representaron además Krapp y Final de Juego. Beckett dirigió el taller -única compañía teatral estadounidense que cuenta con ello- en ocasión de la gira mundial que realizaron con estas tres piezas durante la década de 1980. Filmadas para su emisión televisiva gracias a una coproducción entre Francia, Portugal y los Estados Unidos de América -las dos primeras en 1988, la última en 1992-, conforman un ciclo denominado Beckett dirige Beckett.


� Primer largometraje de Pina Bausch (Solingen, 27.7.1940), bailarina y coreógrafa mundialmente conocida por su aporte al teatro-danza, este film se configura como un collage de escenas que ligan los cambios estacionales del año a estados anímicos tan diferentes como pueden darse en la búsqueda del amor o en las infinitas modalidades de la danza. La película vuelve sobre las preocupaciones disciplinares de la coreógrafa, esta vez transpuestas al dispositivo cinematográfico donde la reconstrucción de ambientes, característica de la obra escénica de Bausch, es llevada a su extremo con un uso poético y abstracto de los paisajes de la ciudad de Wuppertal.


� Krapp es interpretado por Rick Cluchey (Chicago, 5.12.1933), uno de los tres únicos actores dirigidos por el mismo Beckett en ese papel y el único de ellos que interpretó la obra original, esto es, en lengua inglesa.


� Estrenada en Argentina en 1968 por Jorge Petraglia, su primer director e intérprete, la versión de Bartis -titulada La última cinta magnética- se montó por primera vez en el Sportivo Teatral, con la actuación de Pablo Ruiz.


� Tambores sobre el dique (bajo la forma de pieza antigua para marionetas accionadas por actores) es el título de una obra de Hélène Cixous (Oran, 5.6.1937) puesta en escena en 1999 por el Théâtre du Soleil (creado en Paris en 1964) bajo las dirección de Ariane Mnouchkine (Boulogne-sur-Seine, 3.3.1939). La pieza toma la forma conocida como Ningyō jōruri, teatro de marionetas japonés fundado en Osaka en 1684, o Bunraku, por el teatro Bunrakuza, establecido en esa ciudad en 1872 por el grupo de Uemura Bunrakken, un marionetista cuyos esfuerzos revivieron esta modalidad teatral que utiliza marionetas de porte similar al humano manipuladas por más de un individuo a la vista del público. El recurso del Teatro del Sol a esta forma teatral es una suerte de reflexión sobre el trabajo teatral mismo, en la medida en que las marionetas son representadas por actores. Tambores,,, es otra de las diez piezas que forman parte de la colección Du Théâtre au Écran.


� El film fue dirigido por Andrzej Sapija (Wrocławiu –Breslau-, 4.1.1954) y forma parte de Theatre of Tadeusz Kantor, proyecto coordinado por la Asociación para Iniciativas Culturales Cracovia, Nürenberg-Frankfurt. Kantor creó esta pieza en su estadía en Florencia y tras el reconocimiento que le valiera La Clase Muerta, lleva en ella hasta sus últimas consecuencias su idea de un teatro desnudo, de un “teatro de la muerte” en el que un número de figuras que evocan su infancia polaca se agitan en un baile desarticulado, al ritmo de una música simultáneamente repulsiva y nostálgica.


� Actor egresado de la Escuela de Teatro de Buenos Aires dirigida por Raúl Serrano, se formó también con Ricardo Bartis y Guillermo Angelelli. Cuenta con una amplia formación en las técnicas de clown y bufón: entre sus maestros se cuentan Cristina Moreira, Gabriel Chame Buendía, Oski Guzmán, Dario Levin, Sue Morrison y Cristina Martí. Desde 2005 es parte de los Clowns no Perecederos. También ha realizado trabajos actorales para cine y publicidad.


� Clown, actor y acróbata especializado en las disciplinas de piso.


� Clowns no Perecederos fue fundado en 2002 por quien es su directora artística, Cristina Martí, clown, actriz y directora, Profesora Nacional de Expresión Corporal por la Escuela Nacional de Danzas, y una de las fundadoras de El Clú del Claun. Alojado inicialmente en la sala que lleva el nombre de uno de sus compañeros de trabajo, Batato Barea, el proyecto Clowns no Perecederos comenzó a expandirse a partir de 2003 con la intención de generar una red solidaria en diferentes puntos del país. Por su interés en este tipo de trabajo, Martí organiza en 2007 el Primer Congreso Internacional de Clown y Payaso de Hospital. Véase � HYPERLINK "http://www.rojas.uba.ar/programacion/clowns/index.htm" ��http://www.rojas.uba.ar/programacion/clowns/index.htm� y � HYPERLINK "http://www.myspace.com/clownsnoperecederos" ��http://www.myspace.com/clownsnoperecederos�.


� Los destinatarios de este beneficio son seleccionados por el Servicio Paz y Justicia (SERPAJ), la organización no gubernamental latinoamericana de inspiración cristiano-ecuménica fundada en 1974 y orientada a promover los derechos humanos, la solidaridad y la no-violencia. Adolfo Pérez Esquivel, Premio Nobel de la Paz en 1980, es uno de los fundadores y actual presdiente de la filial argentina. El SERPAJ-América Latina comprende además de nuestro país a Bolivia, Brasil, Chile, Costa Rica, Ecuador, México, Nicaragua, Panamá, Paraguay y Uruguay, y está reconocido como entidad consultiva ante el Consejo Económico y Social de Naciones Unidas (ECOSOC) y ante la Unesco, de la que recibió en 1987 el Premio de Educación para la Paz. También pertenece a la Liga Internacional por los Derechos y la Liberación de los Pueblos.


� El grupo se filia al maestro del teatro físico Jacques Lecoq (Paris, 15.12.1921-19.1.1999), creador de la École Internationale de Théâtre Jacques Lecoq (Paris, 1956), la que dirigió hasta su desaparición. Alentando a sus discípulos a la investigación de las diversas modalidades performativas a la busqueda de la propia singularidad, evitó la mera trasnferencia de un conjunto codificado de habilidades actorales. Puso especial énfasis en la máscara, partiendo de la neutral para atravesar otros tipos con el propósito de arribar a la máscara más pequeña del repertorio: la nariz roja. Dentro de ella estableció en 1977 el Laboratoire d'Etude du Mouvement, dedicado a los estudios arquitectónico-escenograficos y el diseño escénico en vinculación con el movimiento.


� Se trata de Erika Yanoub, o “Marambio” entre los Clows no Perecederos.


� Se atribuye al austro-húngaro Rudolf von Laban (1879-1958) el uso del término teatro danza para describir los fragmentos que incorporaban movimientos cotidianos y simples en una forma narrativa, cómica o más abstracta, basada en correspondencias armoniosas entre la dinámica, el movimiento y el espacio. Su sistema, iniciado a principios de la década de 1920 e interrumpido por la Segunda Guerra Mundial, se convirtió en una referencia importante en las artes de ejecución contemporáneas -educación, composición, y estética/teoría- así como en las terapias corporales, ya que sus teorías presentan integrados pensamiento-sensación-actuar a partir de danzas que proponen una identidad humana hecha de fragmentos.


� Se atribuye la acuñación del término a Katy Deville en el curso de una velada, el 2 de marzo de 1980. Véase � HYPERLINK "http://www.theatredecuisine.com/dyn/rubrique.php3?id_rubrique=29" ��http://www.theatredecuisine.com/dyn/rubrique.php3?id_rubrique=29�
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