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«Please Please Please». Concepció: La Ribot, Mathilde Monnier, Tiago Rodrigues. Interpretació: La Ribot, Mathilde Monnier. Disseny de la il·luminació: Éric Wurtz. Música: Nicolas Houssin. Traducció: Thomas Resendes. Escenografia: Annie Tolleter. Vestuari: La Ribot, Mathilde Monnier. Vestuari: Julie Z. Producció executiva: Otto Productions / Théâtre Garonne. Subtítols: Noucinemart Fotografia: Bruno Simao, Gregory Batardon, Christophe Martin. Una coproducció de Le Quai - Centre Dramatique National d’Angers - Pays de la Loire; Teatros del Canal, Madrid (Espanya); Théâtre Vidy-Lausanne (Suïssa); Centre national d’art et de culture Georges-Pompidou, París (França); Festival d’Automne à Paris (França); Comédie de Genève (Suïssa) ; Teatro Nacional D. Maria II, Lisboa (Portugal); Teatro Municipal do Porto (Portugal); Le Parvis Scène Nationale Tarbes Pyrénées (França); Theaterfestival Boulevard (Països Baixos); Les Hivernales - CDCN d’Avignon (França); BIT Teatergarasjen, Bergen (Noruega); Compagnie MM; La Ribot - Ginebra. Amb el suport d’OPART / Estúdios Victor Córdon. Grec 2020. Sala Maria Aurèlia Capmany, Mercat de les Flors, Barcelona. Del 14 al 16 de juliol.
________________________________________________________________
Només carcassa

Una enorme carcassa, semitransparent jeu morta recollint els dos personatges (de maillot fluorescent) en la buidor. Se sacsegen com bombetes incandescents, com insectes que arrosseguen el cos atordit després que algú intentés exterminar-lo sense massa fortuna... L'univers de «Please Please Please» és apocalíptic. Com a «Monstruo» de Laila Tafur. Com els «Dies feliços», de Samuel Beckett. Amb l'amargor de final d'«A porta tancada» i la voluntat de sobreviure de «Mecanoscrit de segon orígen» i de «La nostra parcel·la».

En aquest espai tant profundament solitari es debaten La Ribot, Tiago Rodrigues i Mathilde Monnier. Han procurat que les seves tres identitats conflueixin en un temps, a sobre, massa curt (per culpa de la pandèmia real). Intentaven que el text no acaparés l'atenció però és la paraula la que defineix la desesperació d'unes paneroles que han passat a ser adultes. La seva confluència és de mínims, perquè no han tingut l'oportunitat a construir res nou entr els tres punts de vista, contrastats per una trajectòria individual inqüestionable. En aquest breu temps d'assaig han acabat, doncs, sobrevivint, i esllanguint, sense que res aporti un bri d'esperança, de trencar (o de jugar-hi) amb una carcassa que protegeix i alhora limita tota la situació.

L'angoixa per les estretors de la cultura, de la sanitat, i de la llibertat (contradictòries, a vegades, entre sí) fa pensar que ens espera una temporada de contrastos amb peces molt angoixants que sintonitzen amb aquest moment i altres de molt desfassades que procuren fugir-ne i establir una sortida d'emergència.A ulls clucs, arrossegant-nos seguim el camí intuïtivament.
Jordi Bordes, Recomana, 17 juliol 2020

La cambrera d'Hiroshima i les paneroles indestructibles


La cambrera d’un restaurant previsiblement molt selecte, es troba al celler del local agafant una ampolla del més car dels vins, quan de cop i volta sent com una terrible explosió ho sacseja tot al seu voltant. Quan puja les escales del celler ja no en queda res, ni d’aquell luxós restaurant, ni dels clients que omplien les seves taules, ni de cap altra cosa. Només resta ella, amb l’ampolla del més car dels vins a la mà. Per cert, no us ho havia dit: la ciutat on acaba de passar tot això es diu Hiroshima.


Sembla ser que les paneroles que tant de fàstic ens provoquen, tenen malgrat el seu repulsiu aspecte una qualitat digne de despertar la nostra enveja: la seva capacitat de resistència i supervivència, està feta a prova fins i tot de bombes atòmiques. Així doncs, la cambrera que  protagonitza el primer breu monòleg dansat d’aquest espectacle creat mà a mà entre una trencadora performer madrilenya dotada també d’un fi sentit de l’humor surrealment dadaiste (La Ribot), una prestigiosa coreògrafa francesa acostumada a moure’s pels terrenys de la dansa contemporània (Mathilde Monnier) i un dels més brillants representants de la nova dramatúrgia lusitana (Tiago Rodrigues), potser no sigui  altra cosa que una panerola supervivent.


A la primera escena d’aquesta proposta, Monnier i La Ribot se’ns presenten al mig d’un escenari il·luminat amb la màxima fredor possible per tal de suggerir-nos el més inhòspit dels espais: aquí probablement n’ha passat una de ben grossa. I comencen a moure’s lluint uns llampants vestits que ens podrien també fer pensar en aquells repulsius insectes, despertant de xoc letàrgic provocat per algun fenomen devastador, o potser arribant al punt final d’un procés de mutació. Darrera seu, només s’hi troba el que sembla ser la immensa carcassa buida d’un monstre mig drac mig serp que no ha tingut tanta sort com elles, eternes supervivents capaces de resistir tant els embats de la natura, com aquells altres originats per l’actuació o la deliberada manca d’actuació dels essers humans. I són precisament aquests últims, els que es troben a l’origen d’un espectacle que les dues ballarines veuen com una mena de declaració, disculpa i/o pregunta oberta adreçada als seus propis fills... i que potser el mateix Tiago adreça a la seva pròpia filla, que sembla ser ha aportat també la seva juvenil visió sobre el tema. Quin món li estem deixant a les generacions del futur? Tindran elles tanta sort com les paneroles, o es quedaran pel camí? Hem fet i/o estem fent tot el que podem per evitar allò que algunes veus assenyalen ja com a inevitable?


En qualsevol cas, tot això no ens arriba amb forma de discurs evident, sinó mitjançant el filtre d’unes accions coreogràfiques, uns breus monòlegs dansats a tot ritme (el punt més notable de la proposta) i un metafòric diàleg mare-filla, que eludeixen en tot moment el caràcter de  proclama. I aquest seria un dels aspectes positius d’un muntatge que, malgrat tot, no pot ocultar les seves febleses i mancances. I —com està passant tan sovint en aquests temps pandèmics—, no pot amagar tampoc la urgència i la manca de temps i assajos amb que s’ha tingut que donar-li forma a tot. Un espectacle que arrenca amb aquell punt de partida letàrgic ja esmentat, i l’allarga de manera un xic desmesurada: qui conegui el precís temps ajustat que La Ribot acostuma a invertir en les seves accions coreogràfiques, el trobarà aquí a faltar una mica. I un espectacle que —i abans de tornar a Hiroshima—  dedica el seu últim tram a un diàleg tocat d’un excés de simbolisme transcendent gairebé contradictori amb els molt més inspirats enigmes existencials que trobem als monòlegs que el precedeixen. I aquest diàleg que la nit de l’estrena evidenciava també la necessitat de dinamitzar els temps de resposta entre els dos personatges, és una bona mostra del límits que presenta l’espectacle.
Ramon Oliver, Recomana, 16 juliol 2020
Cabezas de cartel

En este Grec tan atípico se vislumbran dos grandes grupos de espectáculos. En el primero las propuestas escénicas están acabadas, incluso presentadas, o nos las encontramos en un proceso de creación reconocible. Luego están las que parecen regirse más por la voluntad de estar que de ser. Como si hubiera pesado más el amical compromiso de responder a la llamada del festival que aportar algo artísticamente coherente e interesante. En este segundo grupo puede situarse «Please Please Please», el proyecto conjunto de tres indiscutibles cabezas de cartel: La Ribot, Mathilde Monnier y Tiago Rodrigues, que pone las palabras al experimento.

Un cuidado tierra de nadie que evidencia que no se ha encontrado esa zona de contaminación mutua que nace de la atracción del otro y su trabajo creativo. Una suma de discursos que se comporta como el agua y el aceite sin que haya una energía extraordinaria que agite y emulsione la difícil mezcla. La Ribot y Mathilde Monnier abren el montaje con movimientos cerrados sobre si mismos, con una parte del cuerpo siempre en contacto con otra, subrayando el anonimato del ente 
  físico bajo una piel brillante que evita mostrar el rostro. Más escultura cinética que coreografía. Evoluciones que prescinden de ese punto caótico y anárquico          —incluso en su ritual de las repeticiones— que identifica el trabajo de La Ribot. Estética fría, abstracta, a la sombra de una gran escultura de malla metálica que se extiende a lo largo del desnudo escenario. Forma monstruosa que evoca la serpiente dibujada por Saint-exúpery. Sólo música hasta que irrumpen los cuentos de Tiago Rodrigues.

Relatos breves que las dos intérpretes van narrando alternativamente mientras persisten en la extenuación de los pequeños pasos de un calentamiento sin meta de una instrucción militar. Admirable ejercicio de control de la respiración hasta que el recurso se agota en si mismo y la palabra pide descanso. Ninguna relación evidente entre la aportación física y la literaria. Sobre todo, porque los cuentos de Rodrigues están construidos desde una obvia convencionalidad. No estamos ante
  una literatura disruptiva en su forma. El público no tiene ninguna dificultad en seguir las historias. La misma facilidad de una pieza de Kafka, Bombal o Carpentier. Escritura del siglo XX. Incluso el argentino César Aira —por mencionar alguien con un universo surreal similar al invocado por Rodrigues construye piezas formalmente más inquietas. Una literatura extrañamente formal para una creadora que ha hecho gala justamente de lo contrario. Y esa distancia crea un yermo vacío entre estos dos mundos opuestos.
Juan Carlos Olivares, La Vanguardia, 18 juliol 2020

Piezas desencajadas


A grandes rasgos, «Please, please, please» tiene tres partes. La primera, una coreografía en la que las performers La Ribot i Mathilde Monnier bailan con movimientos cortos y abruptos, empezando a ras de suelo y levantándose poco a poco hasta quedar de pie. En la segunda, recitan microcuentos metafóricos sobre la futilidad de aquello en lo que nos centramos frente a la gravedad de lo que realmente trasciende, sobre cómo a partir de una caída pasamos de jinetes veloces a ratas vengativas. Los recitan sin parar de moverse de forma extenuante, con un tono oscuro, frío y distante. Finalmente, las dos representan un diálogo de una madre y su hija recién nacida en el que la segunda, de forma directa y racional, se queja del discurso cursi de la primera, lleno de promesas de amor eterno y cuidados permanentes.


Cada una de estas partes, ampliada y evolucionada, podría llegar a formar algo interesante. La energía de las intérpretes resulta envidiable. Y la crítica a una sociedad que promete desarrollo mientras destruye su planeta resuena como un eco de nuestro tiempo. Sin embargo, el desarrollo dramatúrgico resulta inconexo. El espectáculo parece un conjunto de ejercicios formales, un work in progress en el que palabra y movimiento se han elaborado de forma independiente. Y lo mismo ocurre con el espacio escénico, una especie de gusano de alambre tendido en forma de semicírculo, estrecho por los laterales y amplio en el centro. 

Más allá de la forma sugerente (¿podría ser el monstruo de uno de los microcuentos? ¿Una metáfora de la vida? ¿Un esqueleto después del apocalipsis? ), lo cierto es que su papel es nulo. En ningún momento se produce una interactuación con él o, dicho de otro modo, si se hubiera suprimido no hubiera variado en nada el resultado.


El final repentino culmina la sensación de que hemos estado dando vueltas por la superficie. Intuimos un discurso, pero la forma no lo acompaña. La estética apocalíptica y el simbolismo de las metáforas no son suficientes para encajar las piezas.

Alba Cuenca Sánchez, Recomana, 21 juliol 2020
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