8 de noviembre; Madrid
“Don Carlos” de Shiller

La Compañía catalana Teatre Romea inauguró con su último montaje Don Carlos, las XV Jornadas Internacionales de Shiller  en Alemania y clausuró el Grec 2009 Festival de Barcelona, para ahora dar una temporada en el Teatro Valle Inclán de Madrid. El director Calixto Bieito retoma el texto de Shiller -estrenado por primera vez en Hamburgo en 1787-, para darle una interpretación contemporánea aprovechando que la acción sucede en España cuando dominaba el rey Felipe II. 


La puesta en escena, llena de metáforas y simbolismo, hace una paráfrasis de los últimos treinta años en España subtitulándola: “Cuitas y pesares de una familia española que sueña con realezas del pasado y miserias del presente”.  El abigarramiento de signos es agotador aunque al mismo tiempo es lo que hace tan interesante la propuesta. El espacio escénico es un invernadero, haciendo referencia al cuadro del Jardín de las Delicias del Bosco. Los personajes femeninos están vestidos de época y los masculinos visten como en la época actual. Se escuchan fragmentos del Requiem de Verdi, como lo que taladra la mente del príncipe Don Carlos; hay pasajes operísticos, melodías de Liguetti y hasta música de los Rolling Stones. El marqués de Poza hace su aparición capoteando como torero al ritmo de un pasodoble. Con una jeringa se inyecta sangre a diestra y siniestra. En un extremo hay dos maniquís; enterrado un muerto; en un tambo se queman libros, fuentes del conocimiento. Felipe II, el padre de Don Carlos, cultiva su jardín y de él emergen dos figuras enlodadas como si fuera el pueblo, el abono de sus éxitos. El barroquismo de Bieito da una amplia paleta de imágenes y múltiples significados que pueden ser o no ser reinterpretados por el que observa, que pueden obstaculizar o enriquecer la trama de la obra.


El Don Carlos de Shiller está construido a la manera de una tragedia shakesperiana en la que se cuestiona el poder y se pone en la mesa de la discusión el tema de la libertad y la traición. Shiller enfatiza lo complejo del ejercicio de la libertad y aunque la enaltece, personificando el pensamiento romántico en el marqués de Poza, al mismo tiempo la cuestiona. Su hallazgo está en retar la tradición de su tiempo, según la cual la acción sólo puede llevarse a cabo después del autoconocimiento. Aquí, sólo después del uso de la libertad es como el hombre se conoce y lo que prevalece es la ambigüedad en el sentimiento del ser humano y eso es lo que lo hace imprevisible. Lo dramático en Don Carlos es que la traición es donde todos los personajes confluyen, a pesar de sus buenas o malas intenciones. El comportamiento de los representantes de la Iglesia es evidentemente a partir de la traición: sus propios fines justifican los medios. Pero en el marqués de Poza es más complejo ya que en su lucha por liberar Flandes del dominio español, traiciona al rey fingiendo su complicidad y a su fiel amigo Don Carlos al no revelarle sus planes. La princesa de Éboli traiciona a Don Carlos, del que está enamorada y a su reina, por despecho. Los reyes se traicionan mutuamente y Don Carlos termina traicionándose a sí mismo.


El texto de Shiller está impregnado de intriga y luchas de poder, de idealismo y razón. En un principio la obra era un texto narrativo y poco a poco el autor le fue dando forma de obra dramática. Quedan los resabios narrativos al final de la obra, donde los personajes, uno a uno, explican su comportamiento, su filosofía, la justificación de sus actuaciones, lo cual aflojan el drama aunque resalten el pensamiento. 

La profundidad de Shiller al mostrar la naturaleza humana, sus resortes, sus relaciones y las pasiones luchando con sus deberes,  se complementa con  las imágenes de Calixto Bieito jugando con la época y su contemporaneidad, lo cual da como resultado una puesta en escena gozosa. 
16 de noviembre

Argentina en el Festival de Otoño

Impresionados los españoles por el teatro argentino, vemos su cartelera  y el entusiasmo del público en espectáculos que se estrenan y reestrenan en sus teatros. La presencia de Daniel Veronese y su compañía, al igual que el grupo teatral Timbre 4 dirigido por Claudio Tolcachir en el anterior y actual Festival con localidades agotadas, hacen resaltar la presencia del teatro argentino en España. Su nivel actoral es lo más sobresaliente de sus espectáculos y si bien Daniel Veronese había mostrado un interés experimental muy provocador, como en Mujeres que soñaron caballos, presentada también en México, ahora se acomoda en un teatro convencional, con destellos creativos, retomando a los clásicos. En el anterior Festival realizó versiones de las obras de Tío Vania y Las tres hermanas de Chejov, titulándolas Espía a una mujer que se mata y Un hombre que se ahoga con rotundo éxito, pero sin mucha aventura. Ahora realiza el Proyecto Ibsen actualizando Casa de muñecas y Hedda Gabler (El desarrollo de la civilización venidera y Todos los grandes gobiernos han evitado el teatro íntimo, respectivamente). La decepción salta a la vista. El deseo de encontrar cosas nuevas y arriesgadas se estrellan con una fórmula para hacer teatro taquillero. Con títulos rimbombantes, la confusión por el éxito y la comodidad por la repetición, vuelven estas dos obras que se presentaron en el Festival de Otoño, en propuestas sin interés. Las buenas actuaciones son innegables pero nada más. Y eso es seguramente lo que más llama la atención al público español acostumbrado a las actuaciones acartonadas y poco verosímiles de su teatro. 


Timbre 4 goza también de esta cualidad actoral, aderezándola con una gran ironía y un excelente sentido del humor. El autor y director Claudio Tolcachir consigue recrear personajes y experiencias a partir de un trabajo minucioso dentro del realismo. El realismo con un nuevo impulso cobra fuerza en su teatro y en propuestas contemporáneas que a partir de una situación real se fragmenta la estructura y el espacio.  En Tercer cuerpo: la historia de un intento absurdo, que se presentó en la sala experimental del Teatro Español, todo sucede en una oficina destartalada, entre archivos y libreros donde conviven dos realidades que al final confluyen en la problemática de dos de sus personajes: Por un lado tres oficinistas, se relacionan sin saber si han sido abandonados o su trabajo pronto desaparecerá. Sus historias se van develando progresivamente consiguiendo una interesante expectativa: una mujer que finge tener un marido y quiere un hijo, una joven que finge tener una casa donde vivir y un viejo al que se le ha muerto su madre y oculta sus amores. Por el otro lado, y en el mismo espacio, convive una pareja conflictuada donde él ha perdido el interés y ella se aferra al poco cariño que le queda aunque implique su humillación. 

En esta propuesta realista, es interesante la fragmentación estructural,  la caracterización precisa de los personajes y la precariedad de los recursos teatrales (ya que originalmente la obra se estrenó en el 2008 en la casa del director utilizando los objetos que allí había). Más atractiva aún, era su propuesta anterior con la que Tolcachir saltó a la fama y donde presentaba a una familia “disfuncional” construyendo una complejidad de relaciones que daban una profundidad impresionante a la propuesta. La omisión de la familia Coleman creada en el 2005, se presentó en el Festival de Otoño del 2007 y fue un éxito fulminante. Posteriormente participó en 30 festivales para continuar su temporada en el Teatro Español de Madrid. 

Tolcachir y Veronese son actualmente venerados por el público y los teatristas españoles, los cuales, en las conferencias que los argentinos han dado, les preguntan por la fórmula de cómo hacer espectáculos con tan buenos resultados y con tan pocos recursos.
23 de noviembre

Pina Baush y Zimmermann en el Festival de Otoño

Dos extremos de la danza se encuentran en el teatro: Pina Baush con un espectáculo que incursiona en el tema de la vejez y Zimermmann&de Perrot que muestra el universo de los jóvenes en las calles de Tanger,  Marruecos. 

Pina Baush, cuya muerte acaecida este año redimensionó su importancia vanguardista en el desarrollo escénico del siglo XX, retomó su espectáculo Kontakthof (Lugar de encuentro) creado en 1978 en Alemania con su compañía Tanztheater Wuppertal y contrató a hombres y mujeres mayores de edad sin experiencia escénica para dar como resultado una propuesta arriesgada, desconcertante, novedosa y finalmente genial. 

Zimermman&de Perrot, dos creadores suizos que llevan más de diez años trabajando juntos fusionando música, circo, danza, teatro y artes visuales, presenciaron una de las trescientas representaciones de Taoub que el Gropue Acrobatique de Tanger, dirigido por Sanae El Kamouni, venía  realizando en Europa desde el 2004 y les propusieron hacer un espectáculo en conjunto, cuyo resultado fue Chouf Ochouf (Mira y vuelve a mirar) estrenado en Tánger este año y que ahora se presenta en el  XXVI Festival de Otoño en Madrid; lleno de vitalidad y entrega, creatividad y sencillez.
Kontakthof, que también quiere decir casa de citas, nos remonta a los Salones de baile de los 40 con música melancólica, valses y tangos que invitaban al encuentro entre solitarios donde el baile posibilitaba  el acercamiento. Pero en el espectáculo de Pina Baush, poco bailan y pocos son los encuentros afortunados. Parejas se unen y se separan en acciones rutinarias, en un principio, cómica, pero que poco a poco van volviéndose tristes y desoladoras. El acercarse al otro para hacerle una zancadilla, propinarle una cachetada o apretarle la nariz, sin ninguna estridencia, vuelve al acto más violento. El trabajo de emociones no está en el corazón ni el gesto facial, sino en el cuerpo, en un cuerpo inmóvil o que desarrolla pequeños movimientos cotidianos que llegan a ser dancísticos por la dinámica en que se desarrollan y no por su belleza. La coreógrafa y directora capta la gestualidad de hombres y mujeres de más de sesenta y cinco años, empáticos a su propia edad: la pérdida de equilibrio, la dificultad del movimiento, la inseguridad del paso, los movimientos tensos al andar, la mano en la oreja para aumentar la audición, los estallidos intempestivos o el anhelo de un recuerdo, se van sucediendo a lo largo de tres horas. El espacio es amplio y los colores de los vestidos cálidos. Ellos usan traje y ellas van de tacones. En un principio el espectáculo resulta impenetrable, difícil de disfrutar; pero poco a poco el código va creando un mundo y los personajes se van volviendo entrañables. No hay melodrama, sólo la realidad de una etapa de la vida del ser humano que duele. Nos maravilla contemplarla vuelta propuesta artística visual y de contenido.  Kontakthof es una prueba más de la contemporaneidad y la visión de ir siempre adelante que tenía Pina Baush.

Chouf Ouchouf  parte de improvisaciones con los jóvenes acróbatas de Tánger donde develan la vida en la calle de la ciudad. En un principio se vuelven elementales, como si hubieran plasmado simplemente el ejercicio de improvisación: bailar al ritmo de rap, tocar una cítara y reír, echarse un pedo o mear en una pared, pero la propuesta se va enriqueciendo con múltiples escenas rutinas mezcladas y transformadas escénicamente. La jovialidad y el humor dan un aire festivo aunque la realidad tenga momentos dramáticos como el huir de la policía por azoteas y callejuelas. La movilidad del espacio se crea con el estupendo uso de practicables, paredes que se abren o cierran, torres compactas o huecas que dan diversas dimensiones y perspectivas, que hacen aparecer y desaparecer a los personajes en diferentes momentos y convertir la altura en un factor de riesgo. La colaboración de dos culturas se concretiza en este espectáculo y nos hace reflexionar en el interés de creadores europeos por la realidad de países del sur.
