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El Festival Internacional de Maribor
Una visita al teatro eslavo y mas

Rosalina Perales
Universidad de Puerto Rico
Puerto Rico

Pese a la pequefia geografia del pais, en Eslovenia se estrenan alrededor de
ciento cincuenta nuevas producciones cada afio, la mayoria de muy alto nivel artistico,
aun con las reducciones presupuestarias de los Gltimos afos. Casi todas las producciones
provienen del teatro institucional, ya que existe poco teatro independiente y menos aun,
compaiias privadas, a no ser una o dos que producen teatro comercial de
entretenimiento. Los festivales internacionales parten de los mas fortalecidos teatros
institucionales, cuyas compafiias cuentan con actores contratados de por vida
(reminiscencia de los gobiernos socialistas anteriores). Estos actores pueden trabajar en
otras compaiiias, lo que les permite recibir doble paga, afectando a los jovenes, que no

consiguen donde adquirir experiencia o donde hacer su teatro.

En los festivales, sin embargo, todas las compafias compiten en el mismo nivel.
Al no establecer criterios para diferenciar el teatro institucional del independiente, los
grandes conjuntos adscritos a los teatros siempre llevan las de ganar. No obstante, la
continua crisis econdmica ha creado una nueva modalidad: co-producciones entre
teatros (sus compaiias), entre las compaiias independientes y entre los teatros del
estado y las mas pequenas compaiiias independientes, lo que ofrece la oportunidad de
acceder a una audiencia mayor. La mejor compaiiia es la de la Capital, la del Teatro
Nacional de Ljubljana, que cuenta con cuarenta y cinco actores. El Teatro Preseren, en
Kranj,y su conjunto actoral presentan en marzo la Semana de Teatro Esloveno desde
hace cuarenta y cinco afios. El Teatro de Maribor, por su parte, presenta un festival

anual, que es de teatro internacional.

Con el galon de haber sido Capital de la Cultura 2012 en Europa, Maribor, la
segunda ciudad importante de Eslovenia, se erige como un antiguo centro de arte y

cultura, y sede de un conocido festival de teatro. Ubicada entre la cadena de montafias
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Pohorje y el Rio Drava, Maribor se ha convertido en afios recientes en centro europeo de
cultura por su tradicion vinicola (cuenta con la vifia mas vieja del mundo, que crece en
el centro de la ciudad desde hace més de 400 afios), sus museos, y su inestimable
arquitectura. De ahi, las actividades deportivas que se celebran, la ebullicion de las
artes, los festivales y el florido turismo recreacional. Cuenta con un teatro de marionetas
y con el Teatro Nacional, que es centro de teatro, danza, ballet y musica sinfonica, a la
vez que sirve de sede a grandes artistas del mundo. Alli también se celebra anualmente

el Festival Borstnikovo, auspiciado por el gobierno y la ciudad.

Borstnikovo, Festival Internacional de Teatro de Maribor, nacié en 1966.Se ha
internacionalizado en los tltimos siete afios y como se ha mencionado, en Eslovenia los
festivales internacionales los organizan instituciones del estado, lo que conlleva ventajas
y desventajas como la de depender de vaivenes politico-economicos. Este afio, 2015, se
celebraron los cincuenta afios del Festival en medio de un periodo de crisis y tensiones
en la relacién gobierno (auspiciador principal)-festival (el responsable de todo), por la
falta de recursos financieros, tan necesarios en este tipo de actividad. Un acuerdo final

permitid que se celebrara el aniversario dorado con mucho éxito.

Dos eventos historicos marcaron el origen de algunas producciones de esta
edicion del Festival: el centenario del inicio de la Primera Guerra Mundial y el
septuagésimo aniversario de la victoria contra el fascismo. Asi, La montaiia magica,
Trieste, ciudad en guerra (que no pude ver), y mas del presente, Furopa: monologo de
Madre Coraje y sus hijos y Yugoslavia, mi amor. Respecto a los origenes de los
espectaculos, la adaptacion teatral de grandes novelas o épicas fue la norma, todas con
producciones grandiosas, experimentales, innovadoras y distintas como mostraron La
lliada, Madame Bovary, La montaria magica y El castillo. Como en todos los festivales
eslovenos, hubo obras en competencia (la mayoria) y "acompanantes" o de exhibicion.
Por supuesto, hubo también la muestra internacional, que el Festival llama "Puentes", en

la que participaron Polonia, Hungria, Serbia y Alemania.

La Iliada, dirigida por Jernej Lorenci, es un trabajo de tres horas veinte minutos,
épico como el texto original, que cont6 con un largo intermedio, necesario para aliviar al

publico de la ininterrumpida intensidad. La produccion es una mezcla de lectura
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dramatizada (hablada) y teatro musical. El ritmo es rapido y ascendente, tanto que casi
no da tiempo a leer los subtitulos. La segunda parte se define por su intensidad,
emocion, sorpresas constantes y violencia sugerida, mucho mas efectiva que la real

(tubazos al escudo de Héctor, luego cuchillazos y perforaciones con una lanza).

El trabajo es una deconstruccion total del texto original de La Iliada, de Homero,
lo que se logra con la desacralizacion del contenido (personajes, tematicas) y todos los
signos de la teatralidad. La labor inspirada del director obtiene su gran logro al entretejer
el contenido y la forma de una manera tan intrincada que se hace dificil separarlos. Aun

asi, sobresale la labor de los actores y la musica-sonido.

Todos los actores (unos quince) hacian algo diferente en su actuacién y todos
eran extraordinarios. Sus voces constituyen el elemento fundamental de su labor. Hay
poco trabajo corporal y en algunos casos, no existe. Lo que si se desarrolla es de una
gestualidad facial del personaje, insinuante y deconstructiva. Entramos y salimos de la
tragedia con celeridad. Reimos y sufrimos como en el drama. Los gestos se apoderan de
la esencia que define los personajes. Por ejemplo, Zeus muestra su sensualidad con
gestos que lo degradan hasta el grotesco. Se le ve como caprichoso, por momentos,
abusador e inconsciente, aun en su defensa de Menelao. A Hera se le presenta como una
borracha. Aquiles es arrogante y no muy buena persona. Paris muere cantando,
acompafiado de mucha musica y humo, mientras se desliza por el publico. Todo nos

conduce a la desmitificacion de dioses y héroes.

La produccion es practicamente un musical disefiado mediante un conglomerado
de canciones, ritmos musicales y sonidos vocales. Musica y sonidos van de la mano.
Usan por ejemplo una antigua y rustica balalaika griega para acompafiar entonaciones
griegas, a las que anaden blues, flamenco, rock heavy metal, misica y canciones de
distintas religiones, musica de negros, baladas, ritmos arabes, etc. Estas cadencias
musicales van acompafiadas de movimientos corporales y danza como el flamenco o la
danza contemporédnea (temblor de distintas partes del cuerpo y luego el cuerpo completo
para ilustrar las batallas o los enfrentamientos de hombre a hombre). Los gritos de las
planideras ante la muerte de Héctor semejan los sonidos de las mujeres arabes en sus

casamientos. Incluso la actriz que tocaba el arpa se une a los lamentos gritados, que
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suenan tan agudos como alaridos. La sonoridad se completa con sonidos
onomatopéyicos o inventados que iban creando el tono de lo que sucedia a través de un

ritmo siempre ascendente.

Un elemento de utileria esencial en esta puesta lo constituye los microfonos,
imprescindibles entre los objetos de este montaje; tan util que se convierte en parte del
actor y por momentos, personaje autonomo e infaltable. Es el ttil mas versatil, ya que
con la manipulacion sonora que hacen los actores al pegarles o ir creando sonidos
ininteligibles con sus propias voces se originan ritmos de guerra, ritmos de lucha, de

desesperacion, lamentos, muertes, todo, gracias al micréfono individual.

Al final del espectaculo van apareciendo efectos especiales de todo tipo que nos
van impactando in crescendo. El uso del humo resulta muy logrado, aun con los
cigarrillos, porque va formando siluetas o se envia hacia el publico como parte de la
atmosfera que se va creando en todo el espacio. En la escenografia impresiona la
lampara inmensa que cuelga sobre los actores, que baja como aplastandolos o sube sin
que lo notemos. Hay dos desnudos, uno femenino (Helena) injustificable, y otro de
Héctor, a quien Aquiles desnuda después de muerto como para cerciorarse de que esta
muerto, de que ha perdido la vida; de que ha perdido la dignidad. Es el signo ultimo de
la humillacién. Aparece entonces el elemento més impactante de la noche: un enorme
cerdo decapitado, abierto verticalmente, paralelismo de Héctor muerto, que simboliza la
muerte de todos los troyanos. El manipuleo del cerdo, a cuyo interior casi entran los
personajes-actores, es totalmente desconcertante. El narrador juega con el cerdo, con sus
entranas, casi se mete dentro del cerdo mientras va narrando la suerte futura de los
troyanos (esclavitud, muerte) tras la muerte del héroe en manos de Aquiles. La muerte
de Héctor(con tubos, cuchillos y lanzas) es sin duda la escena mas violenta de toda la
obra. Es intensa y sobrecogedora para el espectador. La escena del cerdo es ya el mayor

grotesco al que se puede llegar en la guerra. O es lo que significa la guerra.

Cuando entramos, el vestuario engaia al publico. Los actores aparecen frente a
un atril con microfono, vestidos como para tocar en una orquesta sinfonica, pero de
modo casual: camisas blancas de manga larga y pantalones de vestir. El desarrollo de la

obra nos va desmintiendo esa primera y agradable impresion hasta abandonarnos en la
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desolacion y el grotesco final de los resultados ultimos de una guerra. Para esta
produccion del Teatro Nacional de Eslovenia en Ljubljana, la mas trabajada y lograda

del Festival, un gran jbravo!

La version de Madame Bovary que dirigid Yulia Roschina para el Teatro
Nacional de Eslovenia Nova Gorica fue una de altos vuelos y para el publico, de gran
satisfaccion. De ella se puede decir que fue excelente, inteligente, entretenida,
imaginativa, original, ademas de contar con actores de excepcion. El resultado final de

la composicion escénica nos encant6 a todos.

No siempre es facil acomodar un texto narrativo de grandes proporciones
literarias al teatro. En este caso se logré plenamente. La historia de Emma Bovary es
ultra conocida globalmente. Y siempre se culpa a Emma por abandonar su familia y
bienestar social para lanzarse a los placeres fisicos, aunque se trate de un intento por
llenar sus anhelos incumplidos y su vacio existencial. En este caso, la propuesta del
director apunta a subrayar el cuestionamiento de culpabilidad en torno a las acciones de
Emma. (Es culpable o no? ;La exoneramos o no? El espectaculo total, de principio a
fin, es el juicio de cada personaje sobre Emma y la ética de su actuacidn; si es una
persona buena o mala, si se la debe perdonar o condenar por sus "pecados". El tnico
que la exime es el marido, que la ama hasta el final, que estd agradecido de su presencia

en su vida, la disculpa y lamenta su muerte.

Los actores estuvieron todo el tiempo en escena y hasta el sonidista, que cumplid
una importante funcidn, se incorpor6 como actor. Las actuaciones fueron impecables,
pero los intérpretes de Emma y el Cura —narrador principal— sobresalen por su dominio
actoral (voz, cuerpo y presencia escénica). El cddigo musical se podria considerar otro
personaje, ya que estuvo presente a todo lo largo de la obra, desde los instrumentos que
tocaban cada uno de los actores hasta las canciones con las que iban desarrollando sus

personajes.

La obra empieza con un narrador que nos relata la historia completa: el Cura.
(El actor es fantastico, por lo que el comienzo es cautivador). Luego se van haciendo

sketches de diferentes partes de la obra original, pero no como estidn en la obra, sino
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modernizados ¢ introducidos por una reflexion de tematicas importantes. Todos los

personajes-actores tienen su momento y todos estan bien.

La musica, como en La [lliada, es ecléctica: musica religiosa, moderna,
norteamericana, country, de Opera, etc., y toda va saliendo de los instrumentos que
tocan los propios actores. El sonidista, quien también toca la percusion en vivo, es otro

actor que esta haciendo sonido en escena todo el tiempo.

El mejor momento del espectaculo es la escena de los hombres alrededor de
Emma tratando de conquistarla. Todos llegan a caballo, sonoro material. Para el marido
se usa un caballito de juguete. Luego se hace el sonido de un caballo llegando, que es
el del principe azul que ella espera. De los sonidos y onomatopeyas se pasa a hacer
musica. La percusion da el ritmo ascendente que acompaia los movimientos, también
en ascenso, de los pretendientes que van llegando. Se forma una rueda de hombres que,
cogidos de la mano, danzan diferentes ritmos alrededor de Emma, hasta llegar a una

especie de paroxismo.

El ptblico disfrutd plenamente de esta presentacion y lo mostré al final con sus
abundantes aplausos, al punto de que el elenco tuvo que hacer un encore de la musica

con la que empiezan la obra. jBravisimo!

El castillo es una de las mas conocidas piezas de Franz Kafka, atractiva para
lectores, criticos, y teatristas, quizas por el enigma de que nunca se completd. Su
caracter inconcluso, unido a los importantes momentos de estilo antirrealista del autor,
provoca multiples interpretaciones en los que la abordan. La fabula kafkiana nos cuenta
la visita de un topografo a una aldea nevada y remota, ubicada en las cercanias de un
castillo donde debe realizar un trabajo. Sus intentos de llegar al castillo para iniciar su
labor son infructuosos. Esta historia minima apunta a multiples significados sociales,
politicos, espirituales, metafisicos, sin que la metafora logre traducirse mas alld de una

reflexion sobre la vida o el momento cuando se lee-representa.

En el caso del teatro el significado se envia desde la connotacion de la direccion.
Y aqui es que falla la teatralizacion que vimos de El castillo, dirigida por Janusz

Kicapara el Teatro Nacional en Ljubljana. En las casi tres horas (2:50) que nos retuvo,
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el espectaculo no logra levantar vuelo ni estimular el interés de la audiencia. Elementos
sugestivos como unos cordeles tensos que cuadriculan el espacio a todo lo largo y ancho
del Teatro, la simultaneidad de acciones o los actores en escena observando lo que
ocurre se pierden ante las continuas incongruencias mostradas en la direccion y la
extension casi interminable de la pieza. La obra resulta un ejemplo de una produccion
malograda por la incongruencia que se desarrolla entre el contenido textual (su estilo) y
el estilo de actuacion. El texto de Kafka narra desde la fabula absurda (contenido y
estilo). Los actores, en cambio, recitan el texto desde una formulacion realista. Fue una

especie de recital de los actores, a veces a ritmo normal, a veces, acelerado.

Los elementos antirrealistas de la teatralidad, como las acciones y espacios
simultaneos, la anciana que se sube a una silla a "cantar" una opera grabada, a pesar de
que luego no hay més musica, o que los actores estén en escena viendo lo que ocurre
con los otros, quedan entonces opacados por la constancia del realismo actoral que dice
desde ritmos acelerados, con el unico cambio de subir el volumen de la voz de vez en

cuando.

Esta produccion, a la que le falta coherencia, se convierte en una especie de
recital de una extensa planilla de actores que llama a una reflexion directoral. Esforzado
comparar este trabajo con la version de Madame Bovary que vimos la noche anterior
porque son dos formas de enfrentar la teatralizacion de una novela. Una es
absolutamente exitosa y entretenida, dindmica, y la otra es recitada, poco imaginativa,

cansona para el publico.

El Slovenian Permanebt Theater in Trieste presentd Los siervos, de Ivan
Cankar, una de las grandes producciones del Festival, bajo la direccion de Sebastijan
Horvat.(Recordemos que Cankar es el mejor dramaturgo clasico del teatro esloveno.)
Dos son las propuestas que se plantea el director: hacer que la audiencia se cuestione si
los planteamientos éticos del teatro de Cankar se sostienen en el presente y como hacer
su manoseado teatro de forma innovadora, después de un siglo. Creemos que sale
triunfante en ambas. Sebastian Horvat propone una pieza en movimiento tanto temporal

como escénica. ;Como lo logra?
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Para su creacion Horvat toma escenas del texto de Cankar, que se representan en
el pasado literal, es decir, con acomodo temporal al momento en que se escribe y se
desarrolla la historia. Las mismas se contrastan con un protagonista-narrador del
presente que intenta exponer los temas fundamentales del texto original en su
actualidad, auscultando su vigencia. Como si los traslados temporales no fueran
suficientes, Hovart propone continuos cambios de espacio: tres del publico y dos de los
actores. Se empieza en un escenario tradicional, pero pronto se obliga al publico a
moverse a la parte de atras del escenario donde ya se han colocado sillas. A partir de
ese momento vemos la obra al revés. Por ultimo, el protagonista se traslada al otro lado
del teatro (donde empezamos) y termina la obra alli, de espaldas a los espectadores.
Desde luego, el espectaculo es para un publico agil que debe abandonar la comodidad de
su butaca tradicional para emprender un peregrinaje espacial que lo involucrara en los

cuestionamientos del texto, aun sin su consentimiento.

El texto de Cankar expone la relacion entre la religion (el deber, la tradicion, la
justicia) y la rebeldia hacia aquello en lo que ya no se cree (el gobierno, las leyes, la
justicia, lo que anteriormente fuera sagrado). Todo queda expuesto, pero cuestionado al

darsele la vuelta total.

Partiendo de la mencionada nocion de rebeldia se le da la vuelta al texto para no
hacer a Cankar igual que en el pasado. Tras las quejas del presente y las coreografias
musicalizadas para la transicion, los tramoyistas desmontan el escenario mientras el

publico hace su parte moviéndose hacia otro espacio.

El protagonista, personaje-narrador, hace un discurso sobre como hacer el teatro
de Cankar de un modo diferente. Lo que hace es tomar los temas importantes de la obra
original y aplicarlos al presente. Aunque los cambios temporales son drasticos (escena
del pasado hecha de modo realista total, con subsiguiente cambio a la actualidad y a la
reflexion), el montaje no se libra del problema de la repeticion, especialmente con las

frases que se dicen una y otra vez.

Los traslados entre el presente y el pasado tardan mucho, por lo que el

espectaculo se convierte en un trabajo por momentos arritmico y cansén. Sin embargo,
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cada cambio del pasado al presente al pasado (temporales) o de espacios (geometria del
teatro) sorprende al publico y resulta interesante. El axioma de la obra de Cankar y del
protagonista del presente de que al final todos somos sirvientes y estamos solos, se
ilustra mejor que nunca cuando al final se va al otro lado del escenario a dar el mismo
discurso y se ilumina el teatro vacio, s6lo con una sirvienta que lo esta limpiando. En
sintesis, estamos ante un juego sobre cémo se debe hacer el teatro de un autor,
siguiéndolo con el hecho o la practica de lo teorizado. Podra no convencer a todo el

publico, pero la propuesta es ingeniosa, trabajosa y cautivadora. Un gran acierto.

El Teatro Nacional de Eslovenia en Ljubljana, la mayor presencia en esta Fiesta
de Maribor, llegd con una produccion muy esperada, Yugoslavia, mi amor, que es la
historia del desquebrajamiento de la antigua Yugoslavia, dirigida por Ivica Buljan. Los
afectos, odios, rencores, persecuciones, desuniones familiares y de amigos,
separaciones, arrestos, etc., afos después de la guerra, aparecen ilustrados en los
desencuentros afectivos y familiares y en el desconcierto de la nueva generacion (los
hijos). La culpa se distribuye entre todos los sectores. No se salva nadie. Los detalles
de cada grupo geografico e ideoldgico los conocemos a través de las familias que
configuran la trama textual. El padre serbio, por ejemplo, imputa al destino por lo
ocurrido, pero el hijo esloveno dice que no; que la responsabilidad es individual. La
posicion del padre descansa en que ¢l responde mas a la milicia que a su familia, por lo

que el hijo los odia a ambos.

La narratividad se hace a través de la historia de amor de un serbio y una
eslovena, usando tono humoristico e ironico para decir cosas muy serias y mostrar el
camino a la destruccion de Yugoslavia. Se termina este segmento con musica, canciones
y danza del folklore esloveno, junto a una inmensa bandera eslovena que pasean por el
publico. Esa primera parte es animada, de buen tono y musical. La segunda, en cambio
(el enfrentamiento del hijo, esloveno que ahora vive en Croacia, con el padre bosnio), es
intensa, emotiva, dolorosa. Esta seccion se hizo en medio de un silencio sepulcral por
parte del publico, que en sincronia, lloraba calladamente al observar como los
desencuentros afectivos y familiares culminan en el desconcierto de los hijos, de toda la

nueva generacion.
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En la novela de Goran Vojnovic, de donde parte el proyecto escénico
-Yugoslavia, mi madre patria- se yuxtaponen las visiones de un nifio y un adulto sobre
la Yugoslavia original, con los resultados de su desintegracion. En la escenificacion, un
joven busca a su padre, acusado de crimenes de guerra, mientras sufre las decepciones
del pais que conocié de nifio y del que tiene hermosos recuerdos. Su fragmentacion
interior es signo de la fracturacion del pais de su infancia. Asi, se llega al planteamiento
de la esencia del problema de los crimenes (en este caso, de guerra) que nuestros
familiares y conocidos cometen en nombre de "el pueblo". Se presenta el cisma interior
de una persona y de un pais. Todas las facciones reciben su dosis de culpa. El padre, el

hijo, las ideologias que chocan, por lo que el doloroso final es inevitable.

Entre las técnicas de direccion destacan la simultaneidad de espacios y de
tiempos (nifio, joven, adulto; Eslovenia, Croacia, Serbia), la musica continua (elemento
infaltable en el teatro esloveno), las interrupciones narrativas, un desnudo y la
asincronia en las entradas y salidas. Sin embargo, esta es una produccion de contenido;
lo que importa es la catarsis que vive el publico junto al joven hijo, lo que se logra
ampliamente gracias a los actores. Es una admirable adaptacion escénica de la novela, lo

que la hace merecedora del éxito que ha logrado.

Europa: Madre Coraje y sus hijos es una ambiciosa produccion del texto de
Ivana Sajko, producida por el Imaginarni Institute, una compafiia independiente de
Ljubljana, que trabaja con técnicas brechtianas en todos sus codigos de creacion.
Algunos estan logrados, otros resbalan peligrosamente o caen. Se trata de un monologo
inspirado en el texto de Bertolt Brecht, con acompafiamiento de un coro musical,
también de estilo brechtiano. El principio es impactante, pues aparece un inmenso traje
azul, con forma de montafia. De la parte superior sale el torso de una mujer que es
Madre Coraje. Es una mujer joven, guapa, rubia, muy lejos del ideal que nos hemos
forjado de la Madre Coraje de Brecht. Esta guapa rubia hace un largo discurso sobre la
Europa de antes y la de ahora. Ella es la Madre Europa o la Union Europea actual por lo

que como Europa, se declara gorda y degradada.

La produccion es una critica acre a la Uniéon Europea, a la que se presenta

degradada y degradante por medio de alusiones a los excesos en la comida, paradigma
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de la riqueza. El coro que acompana a la "Madre" es de actores que, pese a no ser muy
jovenes, recuerdan producciones estudiantiles, lo que le resta al gran trabajo de la actriz
protagonista. Sin embargo, ellos son el alivio comico del fuerte diapason de palabras de
la protagonista, que termina siendo predecible y reiterativo. Al final percibimos el

trabajo como un grotesco musical.

Este espectaculo, que dirige Primoz Ekart, se crea desde tres puntos de partida:
el mito de Zeus y Europa, el drama Madre Coraje, de Brecht y los acontecimientos de la
actualidad en las fronteras de la Unién Europea. Es un modo de descorrer el telon al
pasado bélico de Europa y la abundancia del presente, para cuestionarse si de verdad ha

habido algin cambio. ;Lo ha habido?

Muy parecida a la direccion de El castillo, La montaiia magica es una puesta
apegada al texto germinal de Thomas Mann. Es tan larga que casi pensamos en una
lectura literal de la novela, lo que la hace lenta y excesiva. Aunque dura el mismo
tiempo que La Iliada (tres horas y veinte minutos), la sentimos eterna. La esencia
recoge una exposicion filoséfica del autor que establece una comparacion de los tres
componentes del ser humano, al decir de los griegos: dianoia, soma, sique: mente,
cuerpo, espiritu, y su deterioro por el entorno politico-social (mundo enfermo) que se da

a su alrededor a principios del siglo XX.

Hay dos intermedios. En la primera parte se discuten los asuntos del cuerpo; la
parte fisica, la enfermedad, los sintomas. En la segunda se discuten los problemas del
alma, del espiritu, y los del estado y sus ideologias. En la tercera y ultima parte se
discute la mente y su relacion con el cuerpo y el espiritu. Hay posiciones diversas sobre
lo que es la muerte y lo que queda cuando morimos, discusiones que nos dejan

encaminados a la reflexion.

Dos elementos llaman la atencion en la produccidn escénica: la escenografia, que
se construye sobre seis cilindros que se convertian en los cuartos de los enfermos, en las
camas y otros espacios alrededor; y el tratamiento grotesco de muchas escenas. Un
momento grotesco es el los enfermos varones travestidos (en ropa intima de mujer,

negra) haciendo una coreografia de danza lenta, al ritmo de una musica extraia. Otro
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grotesco /gratuito? se da cuando una mujer desnuda de espaldas al protagonista le pinta
los pulmones en rojo, con un grueso crayon, como enfermandolo de verdad. La escena
del desnudo es eterna para el publico. ;Hay necesidad de que un enfermo terminal
ensefe el trasero? ;Por tanto rato? Por ultimo, en dos ocasiones hay muertos bailando y
cantando. Son verdaderos grotescos que no concuerdan con el resto de la propuesta de
direccion, que es realista, de tono grave y absolutamente estatica, quizas en emulacién
de la narracion ralentizada en la novela de Mann. El publico no lo agradeci6. Esta
produccion es una colaboracion del Teatro Nacional de Eslovenia en Ljubljana y El

Slovenian Permanebt Theater in Trieste.

D -1- Y Per For Mance fue la primera de dos piezas independientes que vi. Es
un performance-juego en el que se lleva a un publico preseleccionado (cuatro personas)
por un recorrido laberintico hasta llegar a un espacio donde se les sienta en una mesa
donde van a jugar a crear una pieza teatral, con la participacion de todos. Hay
intercambio de los trabajos individuales para ir creando una posible pieza final,
terminada por alguien que no la concibi6d originalmente. Al final se escoge un mejor

dramaturgo o ganador.

Existen muchos trabajos parecidos en los que "se usa" al publico para algo que
no ha seleccionado ni ha autorizado a hacer con su tiempo. Eso si, aunque la técnica no
es nueva, las variantes siempre resultan interesantes y asi lo declararon algunos jovenes

seguidores del Teatro de Marionetas de Maribor, productor del espectaculo.

Hamletting, un trabajo del Teatro de Marionetas de Ljubljana, Bi Teater, es una
deconstruccion elemental, vulgar y escatologica de Hamlet. Se percibe como un trabajo
inmaduro, realizado por jovenes actores colmados de energia y talento que se
desperdicid. Pese a que habia un director, Tjasa Crnigo, hacia falta direccion. Lo que
vimos fue un filén de energia en bruto, desbordada, sin que condujera a nada. Hay
desnudos gratuitos, innecesarios y de dificil explicacion estética. La base de todo el
trabajo son las improvisaciones y ejercicios, como en los ensayos para la preparacion de
un proyecto. No queda claro si esa era la propuesta o si se trata de libre improvisacion
en cada funcion. El trabajo se quedo en eso, en una propuesta que usd (;abuso?) el

personaje de Shakespeare, pero no trascendi6. Resulté extrafio que la produccion
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emergiera de un Teatro de Marionetas que, generalmente produce teatro de calidad para
nifios y jovenes. Habria que ver otras producciones de esta compaiiia para poder juzgar

con mas informacion.

El jarron roto, de Serbia, con direccion de Igor Vuk Torbica, fue la tnica
expresion dramdtica "puente" o extranjera que logré ver, ya que las compaiiias de fuera
se presentaron al principio del Festival, cuando aun no habia llegado. Es una produccion
cambiante que comienza como comedia fisica, continla como comedia verbal, cambia
a farsa y termina como farsa grotesca. Basada en un texto aleman del siglo XVIII,
escrito por Heinrich von Kleist, ofrece una critica testimonial sobre las reacciones de
los seres humanos cuando tienen "que enfrentarse a los sistemas de poder" (programa
de mano). Aunque los actores son excelentes, es excesivamente larga para una comedia
y los continuos cambios de tono hacen que se convierta en un trabajo anticlimatico.
Admito que perdi la mayor parte de los chistes por el lenguaje serbio, que desconozco, y
en éste, como en muchos otros de los casos, no habia subtitulos. Aun asi, resulté bien

actuada, entretenida y disfrutable.

Transformers, de Alemania, que produce el Centro Aleman de ITI (Institutos
Internacionales de Teatro) es un complicado performance realizado a través de un
complejo juego multimedia que trabaja con videos, fotos, imagenes recogidas en
distintos momentos y espacios, y desnudos masculinos que por momentos se
distorsionan, para luego, como todo el trabajo, recuperar su estructura original. Se hace
de modo circular, mediante la yuxtaposicion reiterativa de videos o fragmentos que
giran alrededor del publico que se encuentra sentado o de pie porque intencionalmente
hay poquisimos asientos, intentando crear un significado del conjunto de imagenes
panoradmicas que casi llegan a marear. Compleja, costosa y nada facil de entender,

Transformers reta al publico a quedarse para llegar a su propia conclusion.

Ademas del extenso conjunto de piezas teatrales que present6 el Festival, hubo
actividades paralelas bajo la direccion de Mojca Plansak, que incluyeron un simposio
sobre teatro y cultura eslovenos, en su relacién con los paises vecinos. Los expositores y
las ponencias fueron todos de alta calidad. Los que llegamos de otros lugares

aprendimos mucho mas sobre la cultura teatral eslava. Hubo también encuentros entre
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criticos, dramaturgos, productores de teatro, etc. En conclusion, fue un festival muy

completo.

A pesar de no haber visto la totalidad del Festival, las piezas que vi me llevaron
a identificar unos elementos distintivos del teatro presentado en la edicion de este afio
en Maribor: musica en todas las presentaciones, desde una gran gama de variantes. Esta
cualidad me parece inherente al teatro esloveno actual ya que en los cuatro festivales a
los que he asistido en los ultimos cinco afios ha habido musica cantada e instrumental,
siempre en vivo, en todas las presentaciones que he visto. Otro elemento reiterado fue
el de la adaptacion de textos narrativos, mayormente clasicos. Las puestas fueron
larguisimas, entre dos y tres horas y media, en ocasiones sin justificacion. Hubo
también una gran cantidad de desnudos, especialmente masculinos. Y, finalmente, se
vio una tendencia al grotesco, no acostumbrado en el teatro fundamentalmente serio y
realista de la zona. Dentro de los elementos de utileria, los microfonos fueron los reyes
del Festival. Se observa como poco a poco va entrando la idea del uso del micréfono
como sustituto de la norma teatral de proyeccion de voz del actor, amenazando con

perder esa importante cualidad vocal del actor.

Maribor demostré6 que aun en circunstancias dificiles su Festival puede salir
adelante. Lo ha hecho por cincuenta afos y estamos seguros de que, como lo afirma su
Directora Artistica, Aija Predan, lo hara por medio siglo mads. Felicitaciones y

jAdelante!
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