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XXXII Festival de Teatro de Málaga

El trigésimo segundo Festival de Teatro de Málaga se ha desarrollado entre el 8 de enero y el 

16 de febrero de 2015 en los dos principales teatros municipales, Cervantes y Echegaray, y en otros 

espacios alternativos como el Museo del Vino o el Salón Romero Esteo. Ha contado también con una 

serie de actividades paralelas (exposiciones, talleres, debates) entre las que se mantiene por quinto 

año consecutivo el ciclo de lecturas dramatizadas para el encuentro y la colaboración de profesionales 

de la escena local (A telón Cerrado) y, además, con una sección Off que nace precisamente para que 

la creación escénica malagueña cuente en la oferta cultural de la ciudad de manera especial durante la 

celebración del Festival; que no olvida, no obstante, su filosofía ecléctica y su carácter de muestrario 

de cuanto acontece a nivel nacional.

Grandes nombres de la escena española en el ámbito de la interpretación (Concha Velasco, José 

Sacristán, Ana Belén, Charo López, Vicky Peña ) y la dirección (Miguel del Arco, Ramón Fontserè, 

Helena Pimenta, Juan José Afonso, José Carlos Plaza ), prestigiosas instituciones (Compañía Nacional 

de Teatro Clásico, Centro Andaluz de Teatro), productoras y compañías (Els Joglars, Kamikaze, 

Pentación ) sirven de reclamo para los espectadores que han acudido a la cita anual teniendo 

inevitablemente que elegir entre la oferta de 45 espectáculos de diferentes procedencias, estilos y 

tendencias, muchos de ellos presentados en una única función. He aquí nuestro comentario sobre 

algunos de los que quisiéramos destacar:  

Bajo el poético título de Ojos de agua, Ron Lalá y Galo Film presentan un monólogo basado 

en La Celestina de Fernando de Rojas que hilvana pasajes del texto original con la sabia aportación 

de Álvaro Tato, quien reescribe la historia de la puta vieja suponiendo que esta no murió a manos de 

Pármeno y Sempronio sino que, gravemente herida, se refugió en un monasterio de cuyas hermanas 

ahora se despide no sin antes declarar su verdad íntima y sus sentimientos más profundos y de revelar 

el libro compuesto sobre Calisto y Melibea con la tinta bermeja de su propia sangre, lo que -según 

afirma- le permitirá seguir existiendo a través de los siglos.

Su testimonio, a un tiempo crudo, poético y humorístico –luminoso y obscuro como la vida 
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misma-, conlleva una reflexión sobre el tiempo gozado y perdido y la alegría del vivir a pesar de los 

pesares, pues no olvida los grandes tópicos del texto de partida (carpe diem, ubi sunt) y se mantiene 

fiel a su espíritu y aún a su letra. Así, lugar destacado ocupa la omnipresencia de la belleza física, don 

preciado que inexorablemente se marchita y que provoca la angustia de la protagonista. 

La bellísima Charo López, dechado de virtudes, experiencia y tablas, encarna a la 

perfección, sin artificios, con voz ronca y sensual, plena de matices, este reto de representar a 

aquella otra de seis docenas de años que tanto tuvo y retuvo. La acompaña en escena el músico 

Antoni Trapote y el espíritu servidor, relator y cantor de su querido Pármeno (Fran García), 

elementos que dotan al montaje, junto al uso constante del anacronismo, del sello indiscutible 

del buen hacer poético, sonoro, didáctico y humorístico de Ron Lalá, resultando evidente la 

dirección de Yayo Cáceres y -como queda dicho- el trabajo dramatúrgico de Álvaro Tato.
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El otro gran clásico español nos llega de la mano de la Compañía Nacional de Teatro Clásico 

que afortunadamente vuelve a estar presente en la programación después de varios años de ausencia. 

Regresa bajo la dirección de Helena Pimenta con Donde hay agravios no hay celos de Francisco de 

Rojas Zorrilla, autor que, aunque murió tempranamente, cuenta con una considerable producción 

dramática y que, con frecuencia, ha sido alabado por su sentido de lo grotesco, su habilidad para los 

enredos, la riqueza de sus tipos y, en general, su dominio de la mecánica teatral.

En este juguete cómico en el que prima el enredo amoroso, el equívoco y la confusión, es 

llevada hasta el absurdo la preocupación por las constricciones del honor calderoniano, creando 

situaciones dramáticas que rayan el ridículo y personajes grotescos, galanes cínicos y damas 

desvergonzadas, mujeres decididas de acusada sensualidad y descarado erotismo. O, al menos, esa 

es la lectura a la que Fernando Sansegundo (encargado de la versión) y el resto de los actores (David 

Lorente, Jesús Noguero, Óscar Zafra, Rafa Castejón, Nuria Gallardo, Clara Sanchis, Natalia Millán 

y Mónica Buiza) nos remiten insistentemente: la comicidad propia del mundo entremesil en cuyos 

mecanismos se profundiza. En gran parte por ello, no creemos que este sea el mejor de los trabajos 

de Helena Pimenta. Pero, de todos modos, es necesario reconocer su buen hacer en la creación del 

espacio escénico, la propia dirección de actores y, sobre todo, en el pulso que mantiene el espectáculo 

de principio a fin.

También recupera el Festival la participación en él del Centro Andaluz de Teatro que nos 

visita con La evitable ascensión de Arturo Ui de Bertolt Brecht actualizada por José Manuel Mora 

y dirigida por Carlos Álvarez-Ossorio. Difícilmente evitaremos la ascensión de personajes de esa 

calaña si no somos capaces de hablar alto y claro y actuar en consecuencia contra ellos. Tal vez no lo 

consigamos nunca dada la naturaleza humana, cobarde y gregaria. Rodeados como estamos de intrigas, 

manipulaciones y corruptelas, se hace necesaria más que nunca la puesta en escena de historias como 

esta; sobre todo si se hace como en esta ocasión en que el CAT emplea medios suficientes para montar 

un proyecto de este calado y dota de tanta libertad al montaje que permite incluso la crítica a la propia 
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institución que patrocina (si es que, inevitablemente, no se usa la parresia).

Todo queda al servicio de un espectáculo coherente y arriesgado, quizá un poco largo e irregular, 

que consigue momentos brillantes y que cumple el propósito de provocar en el espectador una mirada 

crítica y quién sabe si sobre algunos incluso el inicio de una nueva actitud comprometida; aunque a 

ratos se resista el siempre difícil juego entre ilusionismo y distancia estética, tan característico de la 

dramaturgia de Bertolt Brecht, provocando cierto rechazo y saturación. En general, los catorce actores 

en escena mantienen su papel sin caer en la fácil parodia (sería merecido pero largo mencionarlos 

a todos), los efectos escenotécnicos son potentes, magnífica la iluminación e interesante el uso de 

las nuevas tecnologías de la comunicación, la actualización sabe guardar la esencia brechtiana a 

pesar de que incluso cambia las referencias literario-dramáticas. Sólo se echa en falta una mayor 

simplificación, aunque se hubiera roto en parte con el carácter disparatado del original. A mi juicio, 

sobran escenas completas, como el epílogo final que insiste en el didactismo de lo ya expuesto y en 

el componente metateatral.

En nuestra sociedad, el niño ha alcanzado tales privilegios que recibe el trato de una Very 

Important Person. Así justifica Els Joglars, que presume de ser la compañía estable más antigua de 

Europa, el título de su último montaje, VIP, en el que con su habitual registro ceremonial, provocador 

y cáustico se pregunta, interpelándonos, si no estaremos comportándonos condescendientemente con 

nuestros retoños, convirtiéndolos en intratables tiranos y, en definitiva, creando pequeños monstruos. 

La dramaturgia de Ramón Fontserè y Martina Cabanas compone escenas ejemplificadoras del tema 

que cobran vida en un espacio escénico simbólico y funcional creado por la propia Martina Cabanas y 

bajo la dirección casi coreográfica en la coordinación de movimientos, sonido y efectos luminotécnicos 

del mismo Ramón Fontserè, el emblemático actor de la compañía que también la dirige desde 2012. 

Su lenguaje teatral no es que sea novedoso; pero sí eficaz, incorporando elementos dramáticos que le 

son útiles para su doble propósito de denunciar entreteniendo. 

Y es de justicia reconocer, independientemente de gustos teatrales particulares, la necesidad de 
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una sátira social combativa con lo políticamente correcto que cale en los espectadores; pues así ha sido 

desde los comienzos mismos del teatro (recuérdese al irreverente Aristófanes) y así debe seguir siendo 

si este medio pretende contribuir todavía hoy a corregir los vicios de la humanidad divirtiéndola, como 

diría el involuntario autor protagonista de esta edición del Festival, Molière, del que hemos podido 

disfrutar en cuatro montajes diferentes: los tres primeros sobre sus obras El misántropo, El burgués 

gentilhombre y Las preciosas ridículas y, además, el espectáculo Molière la baila, que recupera algunos 

números de su comedia ballet y los combina con hilarantes fragmentos de su producción dramática.

Los personajes que ocupan las llamadas zonas de acecho y que, en consecuencia, actúan como 

duplicado especular del público, constituyen un magnífico recurso para darnos a entender cómo la 

amargura y los desengaños de la vida nos conducen a huraños resentimientos; a veces incluso a 

renunciar dolorosamente al amor y a la amistad. Misántropo es una versión libre que Miguel del Arco 
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compone y dirige para Kamikaze Producciones poniendo al descubierto la actualidad y la profundidad 

del clásico, revitalizándolo sin olvidar su espíritu divertido, profundo y crítico y ofreciéndonos un 

montaje sobre el delicado tema de la verdad y las relaciones humanas, sobre nuestra naturaleza 

contradictoria, nuestra incapacidad para la mesura y nuestra cobardía a la hora de defender la verdad. 

La seriedad de la comedia molieresca, esa capaz de lograr la exégesis utópica de la realidad, 

nos llega a través de la apropiación del texto de Molière siguiendo la máxima del genio clasicista de 

lograr que se reconozca en los personajes a las gentes de nuestro tiempo en un espectáculo muy bien 

dirigido, con una original y actualizada puesta en escena que integra sabiamente todos los elementos 

escenotécnicos (la iluminación, el sonido, la música ) y la interpretación llevada a cabo por un 

estupendo reparto entre el que destaca la hermosa Bárbara Lennie por su elegancia y naturalidad, 

plena de matices.

Sin embargo, a pesar de la importancia histórica del texto, de la respetuosa versión de Borja 

Ortiz de Gondra, de lo correcto de la puesta en escena -que logra en lo sonoro y sobre todo en lo 

visual la atmósfera chejoviana-, a pesar del excepcional reparto encabezado por Vicky Peña y Mario 

Gas e incluso a pesar de que todo ello está bien coordinado por Juan José Afonso, el montaje de El 

largo viaje del día hacia la noche de Iraya Producciones resulta lento y un tanto aburrido, pues en 

él pesan demasiado el pasado que sustituye al presente, los monólogos que desplazan a los diálogos 

y los ajustes de cuentas entre personajes que se destruyen a sí mismos y recíprocamente. Si bien es 

cierto que consigue recrear ese mundo íntimo, tan propio de los principales autores que influyen en 

O’Neill (Ibsen, Strindberg o Chéjov) y que es capaz de recrear la gran tragedia de lo anodino del vivir 

cotidiano, esa suerte de arqueología teatral a ratos transmite la impresión de desfase y no termina de 

encajar en el canon escénico contemporáneo.

El drama, que reproduce sin subterfugios las relaciones en la propia familia del autor (los 

progenitores católicos de origen irlandés, el padre un famoso actor norteamericano, la madre adicta 

a la morfina, el hermano mayor de vida poco edificante o el mismo autor caracterizado como un 
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joven tímido, retraído, aquejado de tuberculosis y con problemas de alcoholismo) rezuma verbosidad 

y preocupación por expresar, siendo muy alto el grado de autobiografismo y la necesidad de 

autojustificación y autocomprensión, convirtiendo el sufrimiento íntimo en literatura; búsqueda 

de la belleza que presume en este “testamento póstumo” el poder terapéutico de la escritura que 

conllevaría el exorcismo de los fantasmas personales y familiares y la consecución de la catarsis.

Otro clásico de la literatura norteamericana, El zoo de cristal, la primera obra de envergadura  

de Tennessee Williams, también es obra de recuerdos personales e intento de contar una verdad en 

forma de ilusión. En ella su autor se enfrenta al recuerdo de la figura del padre ausente, los delirios 

de grandeza de la neurótica, obsesiva y castrante madre sureña y la imagen de la frágil hermana cuya 

querida memoria lo atormenta. Constituye un mordaz retrato de la desintegración de la familia que 

manifiesta la frustración, la impotencia y el sentimiento de culpa evidenciando la diferencia entre lo 

XXXII Festival de Teatro de Málaga



78 - Revista Danzaratte, Año X, nº 9 - Mayo 2015 

que se quiere y lo que se puede (como en el mejor Ibsen) y subrayando el pancismo de unos personajes 

derrotados por la vida que tienden a refugiarse en el pasado o en el futuro (como en el mejor Chéjov).

Metáfora de la decadencia moral del Viejo Sur que ahonda en la miseria de la vida cotidiana al 

tiempo que reclama la necesidad de soñar y fabular, el drama transmite una sensación de realidad que 

rehúye el teatro realista de carácter social, situándose entre el psicologismo de O´Neill y el teatro social de 

Arthur Miller. Pero al montaje de Secuencia Tres le falta delicadeza y naturalidad y le sobra, por incómodo, 

cierto esquematismo paródico, todo lo cual redunda en el desinterés que provoca. Ni los esfuerzos de 

Silvia Marsó en el papel de Amanda ni la adaptación del texto llevada a cabo por Eduardo Galán ni la 

escenografía del recientemente desaparecido Andrea D’Odorico captan nuestra atención ni nos satisfacen.

Todo lo contrario cabe decir de Kathie y el hipopótamo, un espectáculo de Pentación que lo tiene 

todo a su favor: el texto del Nobel de Literatura Mario Vargas Llosa, la extraordinaria interpretación 
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y la voz cantada de Ana Belén, amén del excelente trabajo del resto del elenco (Ernesto Arias, Jorge 

Basanta, Eva Rufo y el músico David San José al piano) y la inteligente dirección de Magüi Mira, 

que sabe sacar el máximo partido de todos y cada uno de los elementos creando un espacio visual y 

sonoro de gran elegancia y calidad en el que los actores llevan a cabo su representación ceremonial, 

pasando cada uno de ellos por diferentes papeles y sin abandonar jamás la escena.

La necesidad de soñar y de fabular nos lleva en este caso a configurar un texto metaliterario 

que reflexiona sobre el origen de los relatos y su constitución, como puede observarse en las 

transformaciones que sufre la historia desde lo que la mujer rica dicta hasta lo que su amanuense, el 

profesor universitario, escribe. Y, a su vez, la nueva forma de interacción verbal entre los personajes, 

esos típicos diálogos telescópicos del autor, implica un cambio de teatralidad más allá del diálogo 

tradicional, el icónico de Chèjov, el histórico de Ibsen o el absurdo de Beckett. El dialogismo afecta a 

la obra en su totalidad: las relaciones entre la vida y la ficción -ya en forma de memoria recuperada, 

ya proyección de los deseos, pero en cualquier caso alquimia que fascina al escritor- conducen a una 

técnica narrativa de “vasos comunicantes” o “fundidos” que permiten en una misma unidad narrativa 

la concurrencia de situaciones de tiempos y espacios diferentes, enriqueciéndose mutuamente las 

unas a las otras y constituyendo la verdadera trama, dotándola de agilidad. Al adecuado uso de los 

tiempos verbales, las referencias extralingüísticas y los deícticos, se suman los cuidados matices del 

tono, el gesto, el ritmo y la actitud de los actores logrando un trabajo sensible, pulcro y eficaz que 

permite que el espectador no se pierda, a pesar de la complejidad trazada para mantener el interés.

En Olivia y Eugenio, nueva colaboración entre el prestigioso director de escena José Carlos 

Plaza y la insigne actriz de voz clara y vibrante Concha Velasco, se cuestiona qué cosa sea la presumible 

normalidad de los hombres en este mundo oscurecido por la mezquindad y la codicia y que desprecia y 

aplasta a los que considera débiles o no terminan de encajar en los valores dominantes. Se trata de una 

obra bienintencionada de Herbert Morote que pone el acento en las pequeñas grandes cosas, haciendo 

visible el lado bueno de la realidad. ¿Apostará la madre, la entrañable Concha Velasco, por la alegría 
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del vivir y la humana necesidad de proyectar hacia el futuro, por sí misma y por su querido hijo, el 

feliz síndrome de Dowm interpretado en esta ocasión por Hugo Aritmendiz? El público, finalmente, 

saldrá reforzado en sus planteamientos y en su amor por Concha, que ofrece lo que se esperaba. 

Algo parecido ocurre con Caminando con Antonio Machado (“De Los días azules a El sol de 

la infancia”) con dramaturgia, dirección e interpretación del prestigioso José Sacristán acompañado 

al violonchelo por Aurora Martínez Piqué, delicada intérprete cuya ecléctica selección musical logra 

establecer un verdadero diálogo con la selección de poemas planteada como un viaje de vuelta a la 

infancia del poeta. Los ecos posrománticos y modernistas; los límites de la pretensión de buscar la 

verdad, de conocerse a sí mismo, de ser sincero; el profundo anhelo de pervivencia tras la muerte; 

la poesía en su más amplio sentido: cúmulo de imágenes que desbordan lo visual y lo intelectual; 

expresión emocionada de fraternidad. La voz de Sacristán es tan profunda como la mirada de Machado.
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El dramaturgo cordobés Juan Carlos Rubio, Premio Andaluz de la Crítica 2014, recupera la 

obra que escribió en 2006 y con la que consiguió el Premio Fatex Raúl Moreno y la Mención Especial 

del Premio Lope de Vega y la vuelve a dirigir él mismo esta vez en colaboración con la compañía 

granadina Histrión Teatro creando un montaje en consonancia con el texto de partida, sencillo pero 

de limpia factura, que sabe escarbar en los problemas de convivencia entre vecinos del norte y del 

sur, la sinrazón de la xenofobia, 

las crudas relaciones de poder 

y dominación que se establecen 

entre todo tipo de personas, 

especialmente en el mundo 

de la pareja, y la inevitable 

soledad desgarradora a la 

que está sometido el género 

humano. En Arizona, la socia 

fundadora de la compañía, 

Gema Matarranz, demuestra 

una vez más sus dotes de actriz 

capaz de amoldarse a todo 

tipo de personajes y caracteres 

sin perder credibilidad ni 

capacidad de comunicar con el 

espectador, cualidad empática 

que es aprovechada por el 

montaje para hacerla encarnar 

a la esposa ingenua y sometida 

por amor a un marido radical y 
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dominante, interpretado con solvencia por David García-Intriago.

Por último, nos gustaría destacar la nueva producción de Teatro del Gato, compañía malagueña 

que decide apostar por la histórica A puerta cerrada, pieza mostrativa y demostrativa en la que 

Jean-Paul Sartre dejó constancia de cómo entendía las relaciones humanas allá por 1944. Como 

es sabido, cada uno de los tres personajes de la obra (el cobarde traidor, interpretado por Antonio 

Salazar, la lesbiana parricida, a la que da vida María Bravo, y la adúltera infanticida -Rocío Rubio-) 

es un verdugo para los otros quienes, a su vez, son su infierno. El montaje mantiene el acento en 

ese modo de vivir al que se ve condenada nuestra existencia cuando los demás no nos dejan ser 

nosotros mismos, esa mutua e inexorable presencia del otro que subraya la desconfianza y la radical 

soledad a la que estamos sometidos, la frustración y el fracaso. Utiliza lo que su director, Rafael 

Torán, denomina “método impositivo”, según el cual tres elementos (espacio, objeto y sonido) se 

superponen encontrando en la interpretación de los actores su congruencia: la escalera aislada que 

sustituye los tres sillones del texto de partida añade un plano de verticalidad en la representación y 

un plus de incomodidad que, junto a la música del mozo-dj (Raúl Zajdner), enriquecen el trabajo y 

su poder de sugerencia.
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