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Sergio Sabater: “En el anticonformismo poético hay una actitud política”

Inspirado en el texto Descripción de un cuadro de Heiner Müller y la vida de la revolucionaria alemana Rosa Luxemburgo, Sergio Sabater estrenó Acaso crezca desde el suelo. En esta nota, los fundamentos de la obra y de su teatro.
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SERGIO SABATER. “No somos muy cercanos al mundillo del teatro porteño”.
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¿Qué se ve? “Un paisaje entre estepa y sabana: en el cielo azul prusiano flotan dos nubes gigantes que parecen sujetadas por esqueletos de alambre. Una mujer, que domina la mitad derecha del cuadro, su cabeza divide la línea de cumbres […]l a mujer se yergue de la nada, amputada hasta las rodillas por el borde del cuadro, o acaso crezca desde el suelo como el hombre sale de la casa y desaparezca en el suelo como el hombre en la casa…”. Así comienza Descripción de un cuadro, de Heiner Müller, el cual se hace realidad en la oscuridad de un museo, en donde las figuras inmóviles de un cuadro cobran vida y se vuelven los protagonistas de un relato que se reconstruye y resignifica a partir de fragmentos de la vida de Rosa de Luxemburgo. 
 
-¿Cómo fue que cruzó un texto de Heiner Müller con la vida de Rosa de Luxemburgo?
-Veníamos trabajando desde hacía un tiempo con la biografía de Rosa de Luxemburgo, recopilando materiales, cartas, crónicas históricas, y habíamos empezado a hacer una aproximación en sala a esos materiales, pero no terminaba de ser del todo significativo contar la vida de Rosa. Así que en el medio de un proceso de continuidad de la búsqueda apareció el texto de Heiner Müller, Descripción de un cuadro (Bildbeschreibung) -uno de los últimos que escribió- en el cual se describe este cuadro; primero hace un registro de lo que se ve en la imagen y después empieza a reconstruir sus pasados posibles. Fue el texto de Müller el que ofició el retorno de Rosa, el emblema de la revolución, que retorna como sueño incumplido. Este texto plantea la imposibilidad de la representación, ya que no hay diálogo, ni personajes, ni conflicto en el sentido tradicional del término. Lo que se lee no parece ser un texto teatral; sin embargo, el autor lo califica como un texto para el teatro.

-¿En el texto se sugiere que la mujer del cuadro es Rosa de Luxemburgo?
-En ningún momento. Después, leyendo algunos textos biográficos de Müller o ensayos, descubrimos que la figura de Rosa para Müller fue absolutamente emblemática, pero en el texto no lo sugiere. Fue como una transparencia; al poco tiempo de trabajar sobre Descripción de un cuadro, comprendimos que esa mujer que vuelve de entre los muertos podía ser una suerte de alegoría; nosotros comenzamos a ver a Rosa en esa mujer dibujada que Müller decía que volvía de la muerte y que volvía a ser asesinada, para volver a retornar y volver a morir; una especie de cadena de violencia sin fin. Y así fue cómo se empezaron a cruzar y resignificar estos dos universos: por un lado, el de la crónica histórica con el que habíamos partido inicialmente, porque todo lo referido a Rosa está de algún modo citado o capturado de fuentes, cartas o fragmentos de diarios; y, por el otro, el universo de la obra de Müller. 

-¿Y cómo volvió posible esa “imposibilidad de la representación” del texto de Müller? 
-El texto de Müller es lo que describe esta especie de profesor de museo, son fragmentos literales que nosotros repusimos del texto. En realidad hay muy poco diálogo en la obra, es un diálogo aparente, porque casi todo el tiempo los actores se dirigen a público. Después fuimos intercalando los datos biográficos de Rosa, que en verdad no es toda su vida, sino su llegada a Alemania; la entrada a la Social Democracia; la detención muy rápida durante la guerra, porque se opone y la meten presa sin causa ni proceso; el final de la guerra; el estallido de la revolución en Berlín; y su asesinato. Pero bueno, logramos que esta figura histórica vaya de a poco desintegrándose y volviendo a ser la mujer del cuadro, en una especie de dialéctica de juego de identidades. 

-En tu puesta pueden verse elementos que provienen de una tradición kantoriana… 
-Sí, principalmente en el tema de los objetos. Este es un teatro pobre, pero pobre por decisión, no sólo por falta de recursos. La escenografía son carreteles de cables que fueron levantados de la calle y unos paneles de madera extremadamente rústicos. En ese sentido, es justamente esa pobreza del objeto la que permite su transformación poética: los carreteles son el jardín de la prisión, la tumba, las escaleras del hotel donde matan a Rosa, un cementerio; y los paneles, a su vez, son la puerta de la casa y la tribuna desde donde Rosa hace su discurso. Por un lado, apelando a objetos pobres desde un punto de vista ontológico, esos objetos cobran vida poética; y, por otro, este es un teatro más narrativo que situacional, en donde el actor no sólo encarna un personaje, sino que por momentos se transforma en viento, en fuerza de la naturaleza, en multitud, o abandona la ficción, sin abandonarla del todo, para ser asistente de escena. En ese punto es un teatro que busca un efecto de realidad alejándose de una poética de corte realista. También hay momentos de la acción que están muy partiturados, hay una especie de corredor emocional, que es el personaje de Rosa y la mujer del cuadro, mientras que los otros están más distanciados, hay como un recurso casi de lo maquínico, de la marioneta. Así que, por un lado está la dimensión kantoriana, y por otro, cierta tradición antropológica; en esa tensión trabajamos nosotros.

-¿Piensa que hay alguna identidad entre la condición ética del hacer teatral que proviene de la experiencia kantoriana y del teatro polaco con el teatro argentino? 
-Cuando estuve en Polonia por los diez años de la muerte de Grotowsky, yo sentí una conexión, como que hay algo que nos es afín. El teatro polaco en algún sentido es heredero de todo lo que es la revolución eslava del teatro, que tiene a Stanislavsky como iniciador, y después están Meyerhold, Grotowsky, Kantor; hay una tradición teatral muy fuerte en Polonia. Por otro lado, Polonia es un país muy trágico, siempre atravesado por crisis políticas; y creo que aquí también en Argentina hay una tradición teatral muy importante -no nos olvidemos que Stanislavsky casi llega primero acá que a algunos países europeos-, y el modo en que el teatro interviene o atraviesa las tragedias sociales en los últimos 50 años es notable en Argentina, por ejemplo, Teatro Abierto o Teatro por la Identidad. A veces me preguntan, ¿es teatro político Acaso crezca desde el suelo? Yo diría que es un teatro primordialmente poético, independientemente de que en este espectáculo la temática configure una alusión a lo histórico; el teatro verdaderamente político es el teatro genuinamente poético, un teatro que está siempre inquieto buscando nuevas formas de contar, nuevas posibilidades del decir, que está abierto a una búsqueda poética que no se conforma. Yo creo que en el anticonformismo poético, independientemente de la temática, hay una actitud política.

-¿Cómo se fue modificando el rol del teatro teniendo en cuenta esta actitud política?
-Yo creo que el teatro se ha ido emancipando en la transición al siglo XXI de ciertos paradigmas ideológicos fuertes. Por un lado, aparece más liberado del esfuerzo y la exigencia contenidista del mensaje, pero también corre el riesgo de perder rumbo poético, de perder identidad y anclaje, Pero me parece que lo importante es resguardar ciertas condiciones de producción. Esto que viste hoy es un grupo de gente que ronda los cincuenta años y que está trabajando desde hace muchos años. Y eso también es algo que une a estos dos antagonistas, Kantor y Grotowsky, que, desde posiciones muy diferentes, los dos vieron el valor de lo grupal como condición de posibilidad de un teatro emancipado del conformismo o de ciertos paradigmas condicionales; y creo que eso también está presente de fondo en el espectáculo en el carácter artesanal que siempre constituye la producción de grupo. En ese punto me parece que nosotros somos un teatro bastante alejado de los centros convocantes de la teatralidad porteña, nos movemos más en zonas periféricas, pero vamos encontrando el público de una manera más artesanal, más directa y más cercana.

-¿Podría decir que su teatro forma parte de ese “Tercer teatro” que conceptualiza Eugenio Barba?
- Pienso que sí, que seguimos siendo “Tercer teatro”, un teatro que no es de vanguardia, pero tampoco es comercial, sino que está en un enclave precario pero con un fuerte compromiso espiritual. Hacer teatro para mí es poder ir más allá del límite del lenguaje, poder hablar de aquello que no puedo decir verbalmente; lo que se convierte en teatro es aquello que queda velado en lo cotidiano, que no llega a la palabra, pero que sin embrago persiste en nosotros. Entonces, hacer teatro sigue siendo la posibilidad de afirmar una trascendencia.

-¿Y qué piensa del resto de la escena porteña?
-Buenos Aires es un lugar que siempre tiene un teatro en ebullición, y eso, para los que somos teatreros, es grato. Creo que el 2000 fue una década de transición: los ’90 fueron en Buenos Aires un poco la vuelta del autor que, además de ser dramaturgo, dirigía sus propias puestas y tenía sus elencos, como Spregelburd, Veronese, Daulte, Cano, Tantanián; ese autor que había sido un poco desplazado en los ’80 vuelve a instalarse en el centro en los ’90. Hoy me parece que vuelve más una dramaturgia del director, de grupo y que el teatro está muy interpelado por lo multimedial; hay experiencias en ese sentido que son muy interesantes. En este espectáculo en particular hay una suerte de repliegue frente a esto, trabajamos con un viejo proyector de diapositivas, que hace ruido, que se escucha, la forma de diapositiva es bien como de documental demodé; pero eso en Buenos Aires está apareciendo en algunos grupos. También me parece que el teatro comunitario está teniendo cosas muy importantes para decir y que hay una vanguardia teatral muy activa, aunque nosotros la miramos un poco a la distancia; no somos muy cercanos al mundillo del teatro porteño. 


FICHA
Acaso crezca desde el suelo
Teatro Patio de Actores, Lerma 568
Funciones: sábados a las 21,30 horas. 
Intérpretes: Pablo Bossi, Pablo Garrido, Hector Raubert, Ana Rodríguez Arana, Patricia Carbonari
Dramaturgia: Ana Rodríguez Arana Y Sergio Sabater
Diseño de luces: Pehuén Strodeur  
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Música Original: Gustavo Toker  
Realización de obra plástica: Álvaro Urzagasti

