

    
      [image: Cubierta]
    
  

Homosexualidad y teatro en España












Antonio Castro





    
      [image: Portada]
    
  


Homosexualidad y teatro en España

Colección Libros de la Academia

 

Publicado por la Academia de las Artes Escénicas de España

 Abdón Terradas, 4 – 4ª
28015 Madrid
  
    www.academiadelasartesescenicas.es –  info@academiaae.es

	 

Patrocinado por la Fundación de la Academia de las Artes Escénicas de España, con el apoyo del Instituto Nacional de las Artes Escénicas y de la Música (INAEM) y la Fundación AISGE

 

© Del texto y las fotos: Antonio Castro (excepto las fotos que 
están identificadas)

© De esta edición: Academia de las Artes Escénicas de España 

Diseño de cubierta: Mola Studio 


Coordinación editorial y producción: www.bolchiroservicios.com

 

ISBN del libro impreso: 978-84-946585-4-9

ISBN del libro electrónico: 978-84-946585-5-6

Depósito legal: M-17235-2017

 

Este libro está disponible en versión electrónica en www.academiadelasartesescenicas.es







   Agradecimientos del autor

A Julio Escalada por el prólogo.

A David Haughton/Lindsay Kemp Company.

Gracias por sus comentarios a Carolina África, Jaime Azpilicueta, Manu Berástegui, Miguel Ángel Bueno, José Pedro Carrión, Manuel Galiana, Manuel Gallardo, Alberto González Vergel, Fernando Guillén Cuervo, Valle Hidalgo, Ana Labordeta, Fernando J. López, Alejandro Melero, José Luis Mosquera, Marino Muñoz, Borja Ortiz de Gondra, Lluís Pasqual, Pablo Peinado, José Luis Raymond, Ángel Solo, Víctor Ullate Roche, Francisco Vidal, Pablo Vilaboy, Pedro Víllora, Ángel Luis Yusta.

Gracias a todos los autores, directores, productores e intérpretes que me aportaron datos para elaborar la selección definitiva de títulos.

       





Georbis Martínez en La otra voz. Autor y director Manuel De. Sala Tú, 2013.




  Ganímedes a escena


Cuenta el mito que Ganímedes, hijo del rey Tros, el que dio nombre a la ciudad de Troya, era el muchacho más hermoso que existía en la faz de la tierra, razón por la que fue elegido por los dioses para ser copero del padre de todos ellos. El insaciable Zeus prendado del bello joven quiso que, además, se convirtiese en su amante, por lo que se metamorfoseó en águila y lo raptó en la llanura troyana. El arrebato libidinoso del dios, curiosamente, no incitó al bello príncipe troyano ni a queja ni resistencia. Por su parte Hera, la esposa de Zeus, que ya hubo soportado la afrenta de la manzana dorada debió padecer enormemente esta nueva humillación. Troya y Belleza parecían coaligarse contra la vengativa diosa. No es de extrañar que en la guerra de Troya tomase partido por los helenos.

Platón en algunos de sus diálogos manifiesta que las más altas cotas del amor se dan entre personas del género masculino. El amor por un joven varón era algo natural, al igual que para su maestro Sócrates. No debemos pasar por alto, sin embargo, que existe otro Platón, el de Las leyes, que aborda la organización social de la ciudad, y en donde el filósofo afirma lo siguiente:

 

Cuando el varón se une con la mujer para procrear, el placer experimentado se supone debido a la Naturaleza, pero es contrario a la Naturaleza cuando un varón se aparea con un varón, o una mujer con una mujer, y aquellos culpables de tales enormidades están impulsados por su esclavitud al placer. Todos censuramos a los cretenses por haber inventado el mito de Ganímedes.



 
 
La homosexualidad no fue algo raro en la lírica griega. Poetas, hombres y mujeres, dedicaron parte de su obra a sus amantes del mismo sexo. «Ruego que alguno invite al precioso Menón,/ si quiere que yo tenga mi gozo en el banquete», escribe el poeta Alceo. Su compatriota, Safo, exclama al contemplar a una mujer:

 
 

Al punto se me espesa la lengua/ y de pronto un sutil fuego me corre/ bajo la piel, por mis ojos nada veo,/ los oídos me zumban,/ me invade un frío sudor y toda entera/ me estremezco, más que la hierba pálida/ estoy, y apenas distante de la muerte/ me siento feliz.



 
En el mito, en la lírica y en la filosofía, en las imágenes de vasijas y platos el tema del amor y de la erótica homosexual se aborda abiertamente, sin pudor. ¿Qué ocurrió para que no fuese un tema dramatizable en los escenarios de la Hélade? ¿Cuáles fueron los motivos que hicieron que no tuviese una expresión teatral en una sociedad en la que existía un marco social en el que la homosexualidad sí era aceptada manifiestamente? ¿Por qué el teatro, cuya significación fue tan importante en la sociedad griega del siglo V a. de C., hasta el punto de que el Estado organizaba y sufragaba los gastos de las representaciones teatrales anuales, no dio cabida a ningún mito que versase sobre Ganímedes o lo que éste simboliza? 

La homosexualidad, antes -o en paralelo- a la doctrina de las religiones monoteístas, iba a simbolizar, incluso entre los tolerantes griegos, el temido desorden que se produce al rechazar el pilar social del matrimonio. La homosexualidad de una manera u otra significaba rechazar la colaboración que los dioses ofrecían al ser humano para continuar con la construcción del universo. El derramamiento inútil de flujos corporales quebrantaba el orden social y legal prerregulado por los altos entes y orientado directa e inequívocamente a la procreación. El que siglos más tarde pasó a llamarse «pecado nefando», aquel del que no se puede hablar sin repugnancia u horror, venía a destruir el icono del ser humano como criatura creada por los dioses a su imagen y semejanza. Incluso una sociedad como la griega del siglo V a. d. C. que lo nombraba abiertamente, especulaba sobre él, lo cantaba líricamente e, incluso, lo encumbraba a la categoría de mito, no osó a elevarlo a los altares de la escena por mucho que el padre de los dioses hubiese sido presa de arrebatos homoeróticos. Los poetas dramáticos ˗«educadores del pueblo griego, mucho más importantes que los sacerdotes y aún que los legisladores, y mucho más generalmente y antes que los filósofos», en palabras del catedrático García Gual˗ , máximos responsables del progreso y perpetuación de la polis, no iban a aceptar en el templo profano del teatro un tema que atentase contra el pilar más básico del Estado.

Tras ser sometido a la primera dualidad horaciana, aquella que se pregunta (y se responde) sobre qué finalidad debe tener el arte -docere o delectare˗, el tema de la homosexualidad, por las razones aducidas, va a quedar excluido de obras teatrales de cierta trascendencia que inciden en la primera finalidad: la educación. Sin embargo sí encontrará vías de expresión en aquellas realizaciones escénicas de géneros más festivos y chistosos, cumpliendo así con la finalidad de deleitar, de entretener, de divertir. En la historia del arte escénico, de forma más o menos abierta, se ofrecerán al público personajes, tramas y diálogos sometidos a tratamiento humorístico orientados al puro (y casi siempre seguro) deleite. Ejemplos no faltan en las manifestaciones teatrales europeas desde Grecia y Roma hasta nuestros días. Si nos detenemos en la dramaturgia patria del Siglo de Oro nos encontramos con ejemplos curiosos, como el entremés Los putos de Jerónimo de Cáncer en el que una frase hechicera: «Nichisnochis, california cataplasmis», hace enamorarse locamente al alguacil, al sacristán y al escribano del obnubilado Toribio. Cosme Pérez, más conocido como Juan Rana, «el gracioso más vivo que hubo en España», homosexual declarado que a consecuencia de ello sufrió pena de cárcel, se prodigó en los escenarios con no pocas interpretaciones en los que el concepto de «hombría» se ponía en cuestión. Ahí están obras como Los putos o Una rana hace ciento, en la que una mujer llega a decirle: «ni eres hombre entre los hombres,/ ni animal entre animales,/ ni eres pez entre los peces,/ ni eres ave entre las aves». Podemos, si queremos, ver insinuaciones de amor homosexual en el final de La dama boba o en La boda entre dos maridos de Lope de Vega. En donde desde luego sí se da abiertamente el tema de la homosexualidad es en el texto Eduardo II de Marlowe, sorprendente canto de amor entre dos hombres. El siglo dieciocho dejará los devaneos eróticos para la lírica pues, sabido es, que su teatro se caracteriza por un espíritu decididamente educador y moralizante dirigido a hacer buenos ciudadanos. Un teatro tan didáctico no podía hacer hueco al «pecado» que atentaba directamente contra el pilar de la familia, ni tan siquiera como juego dramático. El drama romántico se preocupará de razones libertadoras en lo político y liberadoras de los sentimientos apasionados, cuya salida lógica era el suicidio. En el siglo XIX, siglo burgués y, por consiguiente, moralista, este asunto hubiese resultado una auténtica aberración imposible de ser mostrada. El Naturalismo, de haberlo tratado, lo hubiese relacionado con males sociales como la prostitución o las enfermedades venéreas. No será hasta el siglo XX y dentro de la corriente expresionista cuando haya un intento de normalización en el tratamiento de la erótica homosexual dentro del teatro. Ferdinand Bruckner en su obra Enfermedad de juventud, aborda las relaciones del mismo sexo con una naturalidad asombrosa. En Baal, la obra expresionista de Bertolt Brecht, el personaje que guía la fábula es un poeta antisocial y lleno de carisma que, además, es bisexual. Esta «rareza» sería irrepetible en la posterior dramaturgia del autor alemán. La homosexualidad estará ligada a la educación disoluta y a lo sociopolíticamente depravado de las sociedades capitalistas y, por tanto, no tendrá lugar en el arte dramático de cariz didáctico del teatro épico, a pesar de que éste sí incorporase elementos y estrategias dramatúrgicas salidas del género ínfimo como el cabaret, o el music hall, siempre abiertos a conductas transgresoras en lo sexual. 

El académico Antonio Castro nos ofrece este libro en el que se dan cita los títulos más reseñables que dieron pie a grandes y pequeñas puestas en escena sobre la temática Lesbianas, Gays, Bisexuales y Transexuales (LGBT). Textos y representaciones de todos los géneros y desde diferentes ópticas, en un recorrido histórico y temático que abarca todo el siglo XX hasta nuestros días. Títulos que, con mayor o menor fortuna, han pasado por los escenarios españoles y que llevaron a «normalizar» esta temática, a hacerla familiar, incluso desde el riesgo. Labor encomiable de documentación y análisis de este académico, periodista y estudioso teatral (además de Cronista de la Villa de Madrid) que nos tiene acostumbrados a ambiciosos trabajos de investigación sobre la escena española: El teatro de Lara, Sagas españolas del espectáculo, Teatros nuevos (y recuperados) de Madrid, etcétera. Volúmenes que recogen parte de la historia del arte escénico y que, de otra forma, irían al limbo del olvido.

Merced a la esforzada y minuciosa labor de documentación y a la seriedad con que abarca el tema Antonio Castro, contamos con una nueva publicación de la Academia de las Artes Escénicas de España que hará que el tema que personifica Ganímedes no caiga en la desmemoria o en lo anecdótico.

Julio Escalada

Académico, profesor y autor teatral








  Introducción

La homosexualidad no existió claramente en los escenarios españoles, con textos nacionales o extranjeros, hasta las últimas décadas del siglo XX. Obviamente la censura franquista impuso el silencio total sobre este tema y la sociedad española del siglo pasado tampoco lo echó en falta porque de eso no se hablaba en ningún ámbito. Es necesario recordar también que a los homosexuales podía aplicárseles la conocida ley de vagos y maleantes, que promovió Niceto Alcalá Zamora y rubricó Manuel Azaña, el presidente de la II República, el 4 de agosto de 1933. El régimen franquista se sirvió de ella para enviar a la cárcel a decenas de personas, hombres sobre todo, acusados, con o sin razón, de mantener relaciones con otros hombres. Para ello modificó el articulado de esta ley el 15 de julio de 1954, extendiendo la aplicación a los homosexuales, equiparados a rufianes y proxenetas. A estos se les podía internar en un establecimiento de trabajo pero «los homosexuales sometidos a esta medida de seguridad deberán ser internados en instituciones especiales y, en todo caso, con absoluta separación de los demás».

Seguramente consideraron las autoridades franquistas que la homosexualidad podía contagiarse, o que los gays llevarían a cabo una labor de proselitismo. O temieron que los machos ibéricos cambiaran de acera si se mezclaban con los homosexuales. Cuando no actuaban las autoridades contra este colectivo, eran los propios ciudadanos quienes estigmatizaban a los sospechosos de homosexualidad. Naturalmente, en esa época, la existencia del lesbianismo ni se planteaba. 

Ante ese panorama no debe resultar extraño que ningún creador se arriesgara a presentar en el teatro, o en el cine, a personajes homosexuales. Si alguno tuvo esa osadía, debía, forzosamente, castigar ejemplarmente a los pecadores, que no tenían ninguna opción de redención literaria y artística. 

Solamente la aprobación de la vigente Constitución el año 1978 abrió camino a una normalidad legal y social gracias a su artículo 14 que dice, textualmente:

 
Los españoles son iguales ante la ley, sin que pueda prevalecer discriminación alguna por razón de nacimiento, raza, sexo, religión, opinión o cualquier otra condición o circunstancia personal o social.



Claro que, una cosa era la ley y otra la aplicación real de sus disposiciones. Así que la sociedad española tardó todavía unos años en asumir la plena normalidad de la homosexualidad y la igualdad de derechos. Todavía hoy, casi cuarenta años después de la promulgación de la Constitución, existen discriminaciones y recelos por algunos sectores de la sociedad. Pero, en las artes, sí podemos afirmar que se ha producido una normalización de situaciones y personajes, que se presentan habitualmente en argumentos cinematográficos, televisivos y teatrales. Este ensayo se va a referir exclusivamente a la presencia de los gays en la ficción del teatro español, sobre todo en obras de nuestros autores nacionales. No podemos obviar los antecedentes que llegaron de fuera de nuestras fronteras y que abrieron muchos de los caminos actuales. Por ello nos referiremos constantemente a obras extranjeras estrenadas en algún momento en escenarios españoles. Es conveniente aclarar que tampoco las comedias o dramas procedentes del extranjero, hasta bien avanzado el siglo XX, trataban la homosexualidad abiertamente, con total libertad. Citaremos algunos títulos norteamericanos, donde su sociedad, aun teniendo sistemas democráticos, no resultaba mucho más tolerante que la nuestra en este tema. Al rechazo casi universal contribuía no poco que las asociaciones médicas, como la Academia Americana de Psiquiatría, mantuviera hasta 1973 que la homosexualidad era un trastorno mental. Las religiones monoteístas ˗entonces y ahora˗ han sido siempre enemigas acérrimas contribuyendo al rechazo de la sociedad y, en no pocas ocasiones, al ejercicio de la violencia contra los homosexuales. Avanzado el siglo XXI son numerosos los países que siguen castigando cruelmente a los gays. Legalmente, en España apenas hay limitaciones para la vida normal de los homosexuales, incluyendo la posibilidad de contraer matrimonio las personas del mismo sexo, ley aprobada el 30 de junio de 2005 por el gobierno de José Luis Rodríguez Zapatero.

Los lectores jóvenes se sorprenderán, seguramente, por algunas de las afirmaciones que contenían las críticas de las obras estrenadas durante los periodos de censura. Resaltamos en negrita las frases que consideramos significativas de la mentalidad imperante.

	
	
	Jorge Varandela en El público. Autor: Federico García Lorca. Director: Álex Rigola. Teatro de La Abadía, 2016. 

	





   Antecedentes teatrales



El teatro en España sufrió un enorme recorte en su libertad de expresión durante casi cincuenta años, los transcurridos entre la proclamación de la II República y la muerte del general Franco, con la consiguiente desaparición de la censura impuesta por su régimen. Cualquier alusión directa ˗o indirecta˗ a la sexualidad, la situación política española o la religión católica era eliminada por los implacables vigilantes de la moral. 

Uno de los géneros escénicos más populares durante el siglo pasado, la revista, burlaba como podía el férreo control, no solo de los textos, sino del vestuario y de la acción. El doble sentido de los chistes, inmediatamente captado por el público cómplice, despertaba la hilaridad del respetable que, en ocasiones, veía críticas donde realmente no las había. Pero ese juego de suposiciones y dialéctica chabacana, además de la escasez en la ropa de las mujeres, era decisivo para llevar público a los numerosos teatros que se dedicaban a la revista. Aunque la procacidad que imperó en las primeras décadas del siglo XX solo se recuperó al iniciarse la denominada transición política. Para entonces, con una apertura prácticamente total, el género había quedado obsoleto y hoy ha desaparecido de los escenarios. Quizá el final de la década de los setenta y los años ochenta, fueron en los que más se utilizó la sexualidad en los escenarios y las pantallas. No incluimos en este trabajo los espectáculos de variedades ofrecidos en salas de fiestas, aunque en ellas también se expuso la sexualidad -y la homosexualidad- con profusión de medios. Sí creo conveniente citar a algunos montajes que se vieron en teatros convencionales tras la desaparición de la censura y que tuvieron éxito de taquilla por la proliferación de desnudos de ambos sexos y por historietas que también reflejaban relaciones sexuales de cualquier género. Abrió las puertas Oh, Calcutta! Estrenado en Nueva York en 1969, pasó después a Londres y París. A España no llegó, al teatro Príncipe-Gran Vía, hasta 1977, no sin escándalo y protestas. En el mismo escenario se estrenó un año más tarde ¡Ven a disfrutar! (Let me people come) con un formato similar y menor repercusión. No faltaron creadores hispanos que copiaron la fórmula de desnudos e historias cortas pero con el mismo fin: desnudar a todos los artistas. Fueron espectáculos de trazos muy gruesos y no demasiado éxito, como Madrid pecado mortal, de Antonio D. Olano. Pasada la novedad del destape, desaparecieron de los teatros.

Ya el teatro clásico español, sobre todo el del Siglo de Oro, apuntó algunos personajes de sexualidad equívoca y los autores gustaron del travestismo para confundir a los recios machos hispanos. Lope de Vega escribió entre 1606 y 1608 La discreta enamorada, un complicado juego de amoríos con Madrid como escenario. Uno de los protagonistas, amigo del voluble enamorado, no duda en travestirse para acudir a la verbena del paseo del Prado, donde conseguirá provocar la lascivia de los jóvenes paseantes con su disfraz femenino. En 1923 el núcleo de la historia de Lope fue aprovechado por Federico Romero y Guillermo Fernández Shaw para el libro de su zarzuela Doña Francisquita, a la que puso música Amadeo Vives.

Don Gil de las calzas verdes es, quizá, el ejemplo más elocuente de travestismo teatral. Tirso de Molina escribió esta comedia en 1615. En ella una arrojada joven, doña Juana, decide vestirse de hombre para seguir hasta Madrid al hombre que incumplió su palabra de casamiento. La mujer se hace llamar Don Gil y su falsa identidad, y su ambigua apariencia como hombre, confundirá a todos y enamorará a dos jóvenes damas. Solo su nuevo lacayo, el gracioso de la obra, duda desde el primer momento de la masculinidad de su amo, expresándolo de una manera muy gráfica:


 

Ninguno ha habido,

de los amos que he tenido,

ni poeta ni capón;

parecéisme lo postrero;

y así, señor, me tened

por criado, y sea a merced,

que medrar mejor espero

que sirviéndoos a destajo,

en fe de ser yo tan fiel.




Montse Díez en Don Gil de las calzas verdes. Director: Eduardo Vasco. CNTC, 2006.

Por si no fuera suficiente el juego de travestismo, Tirso parece apoyar el amor sin distinción de sexos cuando pone en boca de su protagonista:



Ya soy hombre, ya mujer,

ya don Gil, ya doña Elvira,

mas, si amo ¿qué no seré?



La enrevesada comedia se repone con frecuencia, aunque nosotros reseñamos los dos montajes que ha realizado la Compañía Nacional de Teatro Clásico en las últimas décadas.


Calderón de la Barca también recurrió a travestir a algunos personajes. Tal vez el más recordado sea Rosaura de La vida es sueño. Ya en su entrada a escena, comenzando la comedia, viste como un hombre: «sale en lo alto del monte Rosaura en hábito de hombre de camino». Con ese disfraz se encuentra con Segismundo. Cuando más tarde, ya vestida de dama, vuelven a verse, el príncipe se muestra confuso:



SEGISMUNDO: ¿Quién eres? Que sin verte

adoración me debes y de suerte

por la fe te conquisto,

que me persuado que otra vez te he visto,

¿Quién eres mujer bella?






Curiosamente en ese año de 1615 el rey Felipe III dictó varias órdenes para intentar regular el mundo teatral, cada vez más pujante. Entre las prohibiciones dictadas por el monarca estaba la de que ningún hombre se vistiera de mujer para actuar y ninguna mujer de hombre. La presencia de las mujeres en la escena tuvo dificultades desde final del siglo XVI. El 18 de noviembre de 1587 se daba licencia de representación a las mujeres casadas a petición de comediantes italianos para el Corral del Príncipe y se prohibía la representación de muchachos vestidos de mujer. Se revocó el 5 de septiembre de 1596. El Consejo de Castilla, el órgano de poder más importante en el siglo XVII tras el monarca, dejó claro en 1600 que las mujeres podían representar «andando en las compañías de las comedias con sus maridos o padres, como antes de ahora está ordenado, y no de otra manera».

Entre las rarezas del teatro español del Siglo de Oro alguna nos puede encajar en este libro. A final del siglo XVI Lope de Vega escribió La boda entre dos maridos, publicada por primera vez dentro de la cuarta parte de sus comedias. Es una obra de enredo, que sepamos nunca representada en la actualidad, que tiene título engañoso, pero no tanto. Me explico. No trata de un matrimonio entre dos hombres, sino de que la extrema amistad entre los dos protagonistas, Lauro y Febo, lleva al primero a ceder su prometida Fabia al otro para que contraiga matrimonio. Esa boda puede acabar con la estrecha relación masculina. Así que no hay boda gay. Pero leyendo el texto encontramos declaraciones de amor tan encendidas entre los dos varones que no tenemos ninguna duda de que, realmente, los cónyuges debieran ser ellos. Juzguen por este ejemplo, con versión actual a partir del texto incluido en esa selección de obras:



FEBO: Mi lado, Lauro, te cansa.

cánsate mi compañía,

ya tienes gusto sin mí.

LAURO: Si lo he tenido sin ti

hoy viva el último día.

mira Febo, que eres febo,

y que es Lauro tu laurel

FEBO: Si eres ingrato como él,

Lauro los nombres repruebo. 

Llévame, así Dios te guarde,

que no me podré dormir,

pensando si has de venir,

bueno o malo, presto o tarde.

No me desveles así,

pues sabes que te quiero.

LAURO: Tu cansancio considero,

 y éste me detuvo aquí.

que por lo demás no sé 

cómo dudas de mi amor,

que igual al tuyo es mayor.

FEBO: Esto no lo sufriré.

Bastan lo agravios hechos,

no me digas que me quieres

más que yo a ti, Lauro, 

si eres el alma de nuestros pechos.

Entre dos, que no han de ser,

un alma sola ha de ser,

por Dios, Lauro, que es la tuya.

Yo solo soy cuerpo aquí,

tú eres la razón, la ley,

tú la voluntad y el rey que viene

y que manda en mí.

La estrella con que naciste

tiene imperio en mí, y le estoy

tan sujeto, que no soy más ser

que el ser que me diste,

que a no conocer los dos que hay Dios,

para más ejemplo te hiciera labrar un templo

y te adorara por Dios.





Los estudiosos de Lope citan esta obra como ejemplo de la exaltación de la amistad por encima del amor. Pero es que hay amistades que son, como siglos más tarde las calificaría Peyrefitte, «particulares».

Valle Inclán, feroz retratista de una época -los primeros años del siglo XX- y formidable creador de esperpentos, apenas se atrevió a crear personajes homosexuales. Quizá el más claro de su producción sea Miguelín el padronés, uno de tantos seres que aparecen en Divinas palabras. A él se refiere repetidamente como maricuela el compadre Miau en una escena en la que pretenden repartirse un botín:



EL COMPADRE MIAU: Comadre maricuela, de allá soy escapado. ¿Qué se ofrece?

MIGUELÍN: ¿Y mirando que tanto tienes corrido, no será mejor que renuncie a estos cuartos?

EL COMPADRE MIAU: Maricuela, cambia la tocata.





Los directores de escena que han afrontado el montaje de este gran retablo han subrayado el amaneramiento del personaje.

Hay dos antecedentes muy claros de la presencia de la homosexualidad en el teatro español, ambos en la misma época y con dos autores antagónicos: Jacinto Benavente y Federico García Lorca. El primero escribió -y estrenó- De muy buena familia y el segundo, El público, que no subiría a escena hasta 1987, casi cuarenta años después de haberse escrito. Empezaba la década de los treinta del siglo XX. Benavente era el autor predilecto de la burguesía española. Cuando escribió ese drama llevaba ya treinta y tres años sobre los escenarios y casi un centenar de estrenos. El suyo era un teatro convencional, nada molesto para la sociedad, plenamente aceptado, y celebrado, por los espectadores. No tenía ninguna dificultad para estrenar. Además, en 1922, había obtenido el Premio Nobel de Literatura, colocándose en una posición casi intocable. Sus argumentos eran previsibles y despreciados por quienes propugnaban un cambio radical en la escena española. García Lorca, que ya había triunfado con Mariana Pineda y La zapatera prodigiosa, no tenía, sin embargo, un puesto fijo en el escalafón teatral. Sus obras estaban en las antípodas de las de Benavente, no solamente en argumentos sino en dramaturgia. Lorca intentaba sacar adelante el teatro nuevo que defendía. Entre sus experimentos, estuvieron El público y Así que pasen cinco años. Pero no tuvo oportunidad de verlos estrenados.

Jacinto Benavente, cuya homosexualidad personal ya nadie discute ni oculta, escribió en 1930 un drama titulado De muy buena familia. En esta obra plantea el conflicto entre dos hermanos, Enrique y Manolo. El primero es serio y responsable. El segundo lleva una vida disoluta que preocupa a todos sus parientes. Don Jacinto, en una entrevista que publicó El Heraldo de Madrid (2-1-1931) daba pistas sobre el personaje central:



La acción se desenvuelve en torno a un pobre muchacho abúlico, indefenso contra la maldad ajena, que, como otros tienen la desgracia de haber nacido jorobados o ciegos, padece en la vida las consecuencias de haber nacido con el instinto sexual desviado. De esta inversión de la Naturaleza unos hacen comercio y otros mofa, escarneciendo entre todos al desventurado protagonista, que es un verdadero irresponsable: el único irresponsable de tanta infamia como le rodea.



¡Tremenda opinión del autor comparando la homosexualidad con la ceguera o con una joroba! Después, en el texto, no se alude directamente a la homosexualidad en ningún momento. Pero párrafos como éste dan que pensar:



ENRIQUE: ¿Pero es que a mí también quieres engañarme? ¿A mí, de quien hubierais querido hacer tú y tus amigos lo que sois vosotros, lo más bajo, lo más vergonzoso que se puede ser? ¿Pero crees tú que yo no sé quién paga los trajes y la vida que llevas y por qué lo paga?





Manolo y sus amigos de correrías se ven envueltos en el asesinato de un usurero, al que debían dinero. Toda la prensa se hace eco del crimen señalando a los sospechosos y en la buena familia se teme el escandalo al estar implicado Manolo. En un momento de la investigación nos da el autor la clave de las reuniones del grupo depravado:


El hotel donde se ha cometido el crimen era visitado por gentes de todas clases y ninguna recomendable; el hotel, por lo visto, estaba en condiciones propicias: en un despoblado, sin vecindad, sin criados, solo un jardinero que iba de tarde en tarde.




O sea, un centro ideal para la clandestinidad por su aislamiento. Ante la evidencia de que su hermano conocía y visitaba ese antro, Enrique sentencia:



ENRIQUE: Nadie se atreve a entender, nadie se atreve a querer ver lo que ve todo el mundo, y así, hasta ese antro de vicio en que de un lado están las víctimas, pobres degenerados para los que no hay más que incomprensión, y del otro lado, los explotadores, para los que todo es tolerancia y complicidad, nunca llega la verdad por cobardía de todos.





Deduce Benavente que solo pueden caer en el vicio los engañados por los depravados. Tras la detención de su íntimo amigo y cómplice del crápula, Manolo toma una determinación drástica: pegarse un tiro. Así queda a salvo el honor de la muy buena familia. No había otra opción: el gay estaba abocado al suicidio o a la cárcel. La obra la estrenó Margarita Xirgu con su compañía en el teatro Muñoz Seca el 11 de marzo de 1931. Un mes después se proclamó la II República, que tampoco se distinguió por abrir la manga en comedias con temática sexual de cualquier tendencia. Este drama se repuso muy pocas veces y siempre en compañías de repertorio. El año 1938 en el teatro de Lara, en 1942 en el teatro Urquinaona de Barcelona y en 1963 con una compañía dirigida por Antonio Chic y Mary Carrillo como estrella.


La Xirgu había sido la actriz que se atrevió a poner en escena las nuevas obras de Federico García Lorca, que había fracasado estrepitosamente en su debut con El maleficio de la mariposa (1921). Ni esta ni ninguna otra actriz de la época tuvo opción de estrenar El público, que Lorca había escrito en 1930 y que, más tarde, formaría parte del llamado teatro imposible, junto a Así que pasen cinco años y La comedia sin título. Autor prácticamente ignorado -cuando no prohibido- durante el franquismo, las obras lorquianas no se programarían regular y frecuentemente hasta bien avanzada la Transición. Lorca confió el manuscrito de esta obra a su amigo Rafael Martínez Nadal, que fue su celoso custodio. Las herederas de Federico también prohibieron algunos intentos de llevarlo a escena ante el temor que no fuera entendido. Finalmente el director Lluís Pasqual fue el artífice de que ese teatro imposible fuera una realidad en el escenario del Centro Dramático Nacional. El público se estrenó el 16 de enero de 1987 y fue un éxito clamoroso. Entonces los espectadores del final del siglo pasado descubrimos la carga homosexual -y homofóbica- de la obra lorquiana. Esta singularidad ha sido frecuentemente estudiada. El surrealismo que impregna todas y cada una de las páginas permite muchas interpretaciones. El autor hace protagonista a un director de teatro que quiere la renovación profunda de la escena. Seguramente las frases que hablan claramente del amor homosexual son las siguientes:



DIRECTOR: (Al Hombre 1°) No me abraces, Gonzalo. Tu amor vive solo en presencia de testigos. ¿No me has besado lo bastante en la ruina? Desprecio tu elegancia y tu teatro. (Luchan)

HOMBRE 1°: Te amo delante de los otros porque abomino de la máscara y porque ya he conseguido arrancártela.

DIRECTOR: ¿Por qué soy tan débil?

HOMBRE 1º: (Luchando) Te amo.

DIRECTOR: Te escupo.

JULIETA: ¡Están luchando!

CABALLO NEGRO: Se aman.

LOS TRES CABALLOS BLANCOS.

Amor, amor, amor.

Amor del uno con el dos

y amor del tres que se ahoga

por ser uno entre los dos.



  


 
Sobre este estreno absoluto Eduardo Haro Tecglen escribió en El País (18-1-1987):


Nunca creí que los textos que forman El público, de Lorca, supusieran una obra homosexual, sino una tragedia del amor como acto incompleto o imposible; como un fracaso de la totalidad amorosa sexual, como aparece constantemente en su teatro de símbolos heterosexuales, sea La casa de Bernarda Alba, Yerma o Bodas de sangre. La tensión homosexual que efectivamente aparece en toda la escritura, y ahora en la representación, es una parte expresiva de un todo amoroso.



Mauro Armiño escribió dos páginas de crítica en Cambio16 (26-1-1987). En ellas leemos:

 
Es durísima también la acusación lorquiana contra el falseamiento del amor, contra quienes niegan la verdad de su vida escondiéndose para gozar esos placeres que la sociedad señala con dedo acusador, hasta el punto de hacer del homosexual otro Cristo crucificado por la norma.



El primer montaje fue, además, un gran espectáculo plástico, con los medios que proporcionaba un teatro público. Después esta obra ha aparecido varias veces en la escena española. En 1998 la trajo una compañía cubana dirigida por Carlos Díaz. Ya en el siglo XX la compañía andaluza Atalaya también la llevó a escena con dirección de Ricardo Iniesta. El aragonés Teatro del Temple la puso en escena en 2009 con dirección de Carlos Martín. Finalmente, hasta el momento, ha sido producida por La Abadía y el Teatre Nacional de Catalunya, con dirección de Álex Rigola. En el espectáculo 5 Lorcas 5, Lluís Pasqual fue el encargado de dirigir un texto corto intensamente homoerótico: Diálogo del Amargo, que también Mario Maya llevó a un espectáculo de danza.

Hay dos curiosos antecedentes en el teatro sobre lesbianismo, en los años 1929 y 1934. Fueron dos obras extranjeras -La prisionera y Muchachas de uniforme- que reseñamos ampliamente en el capítulo dedicado al homosexualismo femenino.

Seguramente estas son las primeras referencias notables -y ambiguas- a la homosexualidad en un escenario español durante el siglo XX. Sin embargo en el género al que he aludido anteriormente, la revista, no faltaron los gays más o menos declarados.



	
	
El público, dirigido por Álex Rigola. La Abadía, 2015. 

	

	

	



 Fichas de montajes


De muy buena familia

Autor: Jacinto Benavente

Actores: Alberto Contreras, Enrique Diosdado, Pedro López Lagar, Alejandro Maximino, Alfonso Muñoz, Fernando Porredón

Actrices: Mimí Muñoz, Pilar Muñoz, Porfiria Sanchís, Eloísa Vigo, Margarita Xirgu

Estreno: teatro Muñoz Seca, 11-3-1931

De muy buena familia

Autor: Jacinto Benavente

Estreno: teatro de Lara, 5-1938

De muy buena familia

Autor: Jacinto Benavente

Actores: Juan Beringola, Julio Costa, Pío Daví, Juan Monfort

Actrices: Carmen Jiménez, María Montilla, Lina Santamaría

Estreno: teatro Urquinaona, Barcelona 27-2-1942

De muy buena familia

Autor: Jacinto Benavente

Actores: Antonio Queipo

Actrices: Ana Adamuz, Mercedes Collado

Estreno: teatro Alcázar, 10-7-1945

De muy buena familia

Autor: Jacinto Benavente

Actores: Miguel Palenzuela

Actrices: Mary Carrillo, Paloma Hurtado, Antoñita Oyamburu

Director: Antonio Chic

Estreno: teatro Marquina, 1963

El público

Autor: Federico García Lorca

Actores: Ismael Abellán, Alfredo Alcón, Tomás Alonso, Gaspar Cano, José Coronado, Manuel de Blas, Carlos Manuel Díaz, Vicente Díez, Antonio Duque, Juan Echanove, Francisco Lahoz, Joan Miralles, Ángel Pardo, Valentín Paredes, Pedro Mari Sánchez, Walter Vidarte

Actrices: Maruja Boldoba, Maite Brik, Paola Dominguín, Esther Gala, Maruchi León, Asunción Sánchez

Escenografía: Fabià Puigserver

Director: Lluís Pasqual

Estreno: teatro María Guerrero, 16-1-1987

El público

Autor: Federico García Lorca

Actores: Carlos Miguel Caballero, Adrián Más, Abel Rodríguez, Héctor Eduardo Suárez, Juan Suri, Jorge Treto

Actrices: Yeyé Baez, María Elena Diardes, Borselinda Hernández, Leticia Martín

Escenografía: Carlos Díaz

Director: Carlos Díaz

Estreno: Centro Cultural de la Villa, 3-12-1998

El público

Autor: Federico García Lorca

Actores: Jerónimo Arenal, Manuel Asensio, Joaquín Galán, Javier Mora, Juan Rivadeneira

Actrices: Aurora Casado, Silvia Garzón, María Martínez de Tejada, Marga Reyes, Charo Sojo

Escenografía: Ricardo Iniesta

Director: Ricardo Iniesta

Estreno: teatro Lope de Vega, Sevilla, 23-10-2002

El público

Autor: Federico García Lorca

Actores: Javier Aranda, José Carlos Álvarez, Gabriel Latorre, Alfonso Pablo, Pedro Rebollo, 

Actrices: Gema Cruz, Rosa Lasierra

Escenografía: Tomás Ruata

Director: Carlos Martín

Estreno: teatro Principal, Zaragoza, 22-4-2009


El público

Autor: Federico García Lorca

Actores: Nao Albet, Jesús Barranco, David Boceta, Juan Codina, Rubén de Eguía, Óscar de la Fuente, Alejandro Jato, Jaime Lorente, David Luque, Pau Roca, José Luis Torrijo, Pep Tosar, Nacho Vera

Actrices: Laia Durán, Irene Escolar, María Herranz

Escenografía: Max Glaenzel

Director: Álex Rigola

Estreno: La Abadía, 28-10-2015

Don Gil de las calzas verdes

Autor: Tirso de Molina

Actores: Héctor Colomé, Miguel de Grandy, Manuel Navarro, José Luis Patiño, Arturo Querejeta, Aitor Tejada, Antonio Vico

Actrices: Yolanda Arestegui, Pilar Massa, Adriana Ozores

Escenografía: Carlos Cytrynowski

Director: Adolfo Marsillach

Estreno: teatro de la Comedia, 15-4-1994

Don Gil de las calzas verdes

Autor: Tirso de Molina

Actores: Rodrigo Arribas, Emilio Buale, Miguel Cubero, Toni Misó, Juan Meseguer, Joaquín Notario

Actrices: Montse Díez, Ione Irazábal, Pepa Pedroche, Elena Rayos

Escenografía: Carolina González

Director: Eduardo Vasco

Estreno: teatro Pavón, 4-10-2006




	
	
Manuel Galiana y María Luisa Merlo en El adefesio, de Rafael Alberti. Directora, Nieves Gámez. Teatro Fernando de Rojas, 2003. 

	

	






  Cambios de género


Los géneros teatrales, muchas veces calificados como ínfimos, fueron el refugio de los artistas homosexuales, aunque frecuentemente con una indignidad ofensiva. Hasta los años treinta del siglo pasado circularon por los escenarios del Maravillas, del Martín o del Romea, los precursores de los transformistas que invadieron las salas de fiestas tras el franquismo. El más popular de todos fue Edmon de Bries, una auténtica institución. También se alude siempre como transformista a Leopoldo Frégoli, pero este artista era más popular por los rápidos cambios de ropa y personalidad, sin dedicarse exclusivamente a adoptar roles femeninos. También algunos de los cantantes del género español, la copla, mostraban una pluma exagerada y unos atuendos llamativos, cuando no ridículos. Ese amaneramiento en la voz y en la actuación causaría no pocos problemas a muchos de estos intérpretes al terminar la Guerra Civil.

En las variedades, bien como cantantes, imitadores o transformistas, la mariquita era un elemento de mofa, de diversión, de parodia humanamente indigna pero sumamente popular. Cuando las revistas tenían argumento -o algún libreto que pudiera ser calificado como tal- también era frecuente que apareciera un personaje marcadamente homosexual que, en alardes de imaginación, trabajaba como peluquero o modisto. La sangrante caricatura provocaba la hilaridad y, casi siempre, resultaban maltratados o burlados por el resto de los personajes ficticios. Si los intérpretes sacaban del escenario su mariconería, entonces eran maltratados y perseguidos por los propios espectadores y por la autoridad competente. Ese arquetipo vejatorio permaneció sobre la escena durante muchas décadas y solamente en algunos ambientes pseudo liberales se admitía la presencia de artistas homosexuales, generalmente como motivo de diversión.

El travestismo no ha desaparecido de la escena española aunque en los últimos años se utiliza, sobre todo, como un recurso dramático, cuando no original. Incluso la zarzuela, el género lírico nacional por excelencia, usa ese recurso en algunos títulos de los que se siguen representando.

Con la denominación de transformistas o maquietistas, en el principio del siglo XX hubo varios artistas españoles dedicados a esta especialidad. Destacamos los citados Leopoldo Fregoli, Edmond de Bries y Rafael Arcos. El primero, italiano, ya había comenzado en el arte de transformarse el año 1887. Una década más tarde se presentó en el teatro Apolo de la calle de Alcalá, asombrando al público al convertirse en más de cien personajes distintos, entre ellos varias mujeres. Viajó a España con frecuencia. 

Edmond de Bries se llamaba realmente Ascensio Marsal y había nacido en Cartagena. Allí, a los catorce años, vio a un imitador de estrellas, Ernesto Foliers, y decidió dedicarse a lo mismo. Se asentó en Madrid debutando en La Encomienda, un teatrillo de poca monta en la calle del mismo nombre. En una entrevista concedida a la revista ¡Tararí! (18-12-1930) confesaba:


Me confeccioné un vestuario nuevo y magnífico y tras muchos esfuerzos logré presentarme en el Price con el nombre de Edmond de Bries. Y quiso mi suerte que yo alcanzara un grandioso éxito. A diario se llenaba el circo de un público que me encumbró a la altura que hoy me encuentro.



El transformista consiguió grandes triunfos durante unos años en los teatros de variedades. Imitaba a estrellas como La Chelito y Pastora Imperio y deslumbraba por el lujo del vestuario con el que se presentaba ante el público. Ya en 1921 era una de las estrellas del desaparecido teatro Fuencarral, donde realizó varias temporadas. Durante sus años de triunfo, los imitadores de estrellas, siguiendo la estela de Edmond, surgieron por docenas. Todavía en 1932 reapareció Edmond en el Fuencarral y en un teatrillo de verano instalado en la calle Atocha, esquina al paseo del Prado. 

Carlos Fortuny publicó el 12 de julio de 1968 un artículo en ABC recogiendo el ambiente de aquellos años:


Edmond de Bries envenenó con sus victorias teatrales a incontables sujetos que se arrojaron a la imitación de estrellas provistos de miriñaques que hubieran podido cubrir el pilón de la Cibeles, peinetas tan empinadas como la Telefónica, abanicos gigantescos y otras impedimentas de costosa adquisición. Suplían con el lujo la carencia de facultades artísticas; pero los imitadores de estrellas de variedades cayeron en gracia al público y surgieron docenas de ellos, como las setas después de la lluvia.



El célebre Paralelo barcelonés fue, seguramente, el centro neurálgico del transformismo. Pedro Olea lo recreó en su película Un hombre llamado Flor de Otoño, basada en una obra de teatro que comentamos más adelante. Tras la victoria franquista se prohibió este transformismo, que solo reaparecería, más o menos encubiertamente, en salas de fiestas o cabarets y, más tarde, el locales de ambiente gay. 

Rafael Arcos debutó en el Lara el año 1917. Contrajo matrimonio con Teresa Mandri, La Gioconda, y estuvo sobre los escenarios poco más de veinte años. No se dedicó exclusivamente al transformismo, sino que fue uno de los humoristas más populares en los espectáculos arrevistados, operetas o en obras cómicas. Rafael Arcos no llegó a padecer la prohibición porque falleció en 1941. Sus dos hijos, Rafael y Teresa, también se dedicaron al teatro, aunque la segunda lo abandonó tras contraer matrimonio con Mariano Ozores. Pero estos, y otros muchos artistas, fueron transformistas en el campo de las variedades, no como personajes dramáticos de ficción.

Ya en el siglo XX, y poniéndose el mundo por montera, apareció en Barcelona Madame Arthur, nacido como Modesto Mangas cerca de Salamanca. Allí, siendo niño, ya trabajó como sirviente en un café, provocando entre los parroquianos la duda de si era chico o chica. Por las paradojas y contradicciones del franquismo, el ambiguo joven consiguió ser ayuda de cámara de Camilo Alonso Vega, ministro nada menos que de Gobernación. Pero aquella relación no acabó nada bien y desafiando a la censura el joven se convirtió en Barcelona en un artista singularísimo, lleno de plumas, lentejuelas y marabús. Comenzó en un cabaret llamado Cambrinus pero saltaría más tarde a teatros frívolos como el Arnau o el Romea. La mejor sociedad catalana lo adoptó como uno de sus artistas favoritos. Su osada proclamación pública de la homosexualidad no le libró de pasar una temporada en la cárcel cuando montó una compañía de treinta hombres para recorrer España. Todos actuaban vestidos de mujer. Madame Arthur falleció el año 2000 pero en su ancianidad no rechazaba una invitación para subir a escena, ya sin ningún peligro, y siempre como homenaje a una personalidad extraordinaria.

Se debe considerar a este artista como el directo precursor de otros que, ya en libertad, hicieron del travestismo teatral un género en sí mismo. Quizá el representante más genuino del mismo haya sido el argentino Ángel Pavlovsky. En 1973 se exilió en España -en Barcelona- tras un nuevo triunfo de Juan Domingo Perón. En la capital catalana hizo aparecer a su alter ego La Pavlovsky, que llegó a ser un icono de la homosexualidad en los primeros años de la Transición. Aunque comenzó como artista de cabaret, o sala de fiestas, acabó por instalarse en los teatros por todo lo alto. Espectáculos como Pavlovsky y su orquesta de señoritas, Rímel y castigo o Alas furtivas, llenaron las salas de toda España con un público deseoso de comprobar la capacidad de improvisación y el lenguaje corrosivo que podía desarrollar el artista. En los últimos años su presencia en la escena se espacia cada vez más. Pero un síntoma de cómo ha cambiado la sociedad española fue la concesión, en 2009, de la Medalla de Oro de las Bellas Artes a este singular transformista. La recogió ataviado con americana y corbata.

Prácticamente en todos los casos de travestismo que recogemos en estas páginas se trata de personajes que usaban del disfraz femenino como juego, no como manifestación de sexualidad, o de transexualismo. Uno de los mejores ejemplos de este juego-género durante todo el siglo XX ha sido una obra recurrente para los actores cómicos La tía de Carlos, de Brandon Thomas. Seguramente quien más partido le sacó fue Paco Martínez Soria, que protagonizó también la versión cinematográfica del año 1982. Sobre los escenarios la produjo en varias ocasiones, desde 1968 hasta 1980. En 1959 fue el director Gustavo Pérez Puig el que la llevó a escena contando con José Luis Ozores y su padre, Mariano Ozores, como protagonistas. Alfredo Marqueríe, en la crítica que publicó el diario ABC (5-2-1959) introduce la palabra travesti:


¿En que reside la gracia de esta pieza, ya clásica, en los anales del travesti? Simplemente, en la interpretación personal del protagonista. Si en los comienzos de siglo pudo hacerse con la figura de Baberley remedo femenino, con afectado ademán y voz atiplada, hoy no lo aguantaríamos ni nos haría reír.



Pero, como ejemplo de que la sociedad madrileña de principio del siglo XX era muy liberal, ya en 1917 se registran representaciones de esta comedia, como la protagonizada por el actor Luis Llano en el teatro Cervantes de la Corredera Baja, hoy convertido en supermercado tras haber sido cine X. Ese mismo año Ernesto Vilches la había representado en el desaparecido Príncipe Alfonso, que estaba en la calle Génova. 

 


Tomás Gayo en La tía de Carlos. Dirección: Gayo/ Escalada. Teatro Fígaro, 2001.

 

La última vez que, por ahora, se ha repuesto este disparate teatral fue el año 2001 con Tomás Gayo dando vida al actor que se hace pasar por la tía rica con el fin de burlar a los preceptores de las jóvenes enamoradas que aparecen en la comedia. Tras una larga gira por España, esta reposición se estrenó en el teatro Fígaro. Esta última, por el momento, reposición de La tía de Carlos, no entusiasmó a la crítica. Para Haro Tecglen, El País, 21-11-2001:


No fue nunca una gran cosa: una piececita atrevida, con sus inversiones de identidad sexual para ir saliendo de la grotesca y pudorosa era victoriana, que tuvo la suerte de convertirse en obra de representación anual. La tía entró en España, fecundó alguna otra cosa (La viejecita, zarzuela más animada), se representó algunas veces y viene ahora con pegotes de otras muchas cosas, de otras piezas. El más notorio, el de Con faldas y a lo loco, elegido para terminar la obra: el comodoro que persigue al hombre vestido de mujer, y cuando se descubre como hombre, le dice la frase «Nadie es perfecto»: preparada para que caiga el telón porque el público se monda: más que se ríe, se monda.



Juan Antonio Vizcaíno escribía el 17 de noviembre en La Razón:


El montaje que presentan Tomás Gayo y Julio Escalada en Madrid no es solo una adaptación de esta obra a tiempos más modernos, sino un homenaje a toda esta convulsa y trepidante caterva de hombres que han triunfado como hembras en los escenarios. De todo este amor al género nace un espectáculo sencillo y gozoso que divierte.



  
La viejecita, de Echegaray y Fernández Caballero, se estrenó en el teatro de la Zarzuela el 30 de abril de 1897. Su argumento recuerda, paso a paso, a la comedia norteamericana La tía de Carlos, estrenada en 1892. En ambos casos los protagonistas son jóvenes a la espera de una anciana tía rica. Pero como ésta no acaba de llegar y necesitan de su presencia para tapar sus andanzas juveniles, uno de los chicos se hace pasar por la vieja señora. El equívoco busca provocar situaciones divertidas y generar confusión de identidades. Además la falsa tía acaba enamorando a los hombres maduros. En la zarzuela, que como hemos dicho se presentó cinco años más tarde que la obra norteamericana, los protagonistas son tres militares y su campo de acción es un cuartel, aunque la falsa viejecita hace su aparición en los salones de un marqués. 

En Doña Francisquita, una de las más populares zarzuelas de ambiente madrileño, Cardona, eterno acompañante del galán protagonista, se disfraza de mujer para acudir a la verbena y vigilar los movimientos de las damas. Su presencia, convenientemente embozado, causa revuelo entre los hombres que asisten al festejo, empeñados en cortejar al travestido. Una vez más se utiliza esta circunstancia para provocar la hilaridad de los espectadores. En realidad la zarzuela está inspirada muy directamente en La discreta enamorada de Lope de Vega, a la que ya nos hemos referido.

El cambio de género entre el personaje y el intérprete ha sido un recurso teatral frecuentemente utilizado en las últimas décadas. Aclaro lo mismo que al hablar de travestismo. Los ejemplos que recojo no indican o representan una sexualidad distinta sino el recurso de actores y directores, tal vez para sugerir una ambigüedad de los personajes o situaciones. Actores interpretando personajes femeninos o actrices en roles masculinos han provocado frecuentemente opiniones encontradas, tanto por parte del público como de los críticos. Creo que resulta interesante hacerse eco de estos montajes, sin entrar a analizar implicaciones sexuales más allá del cambio de género como juego escénico.

Ana Mariscal, una de las más interesantes actrices y directoras del siglo XX, conmovió los cimientos intelectuales patrios en 1945 cuando osó convertirse en hombre sobre el escenario. Pero el escándalo no vino por su travestismo masculino sino porque el personaje que interpretaba era, nada menos, que don Juan Tenorio, el prototipo de seductor español. El estreno se produjo en el teatro Rialto el 24 de octubre y la actriz, que tenía entonces veintidós años, asumía el rol masculino en las funciones de tarde. El escándalo alcanzó tales proporciones que se sometió a la Mariscal a un juicio literario. Un diario, El Liberal de Valladolid, alimentó la polémica con su crítica: 


En uno de los teatros de Madrid se representa Don Juan Tenorio encarnando la figura principal una mujer, artista del cine y del teatro, destruyendo con ello artística y literariamente, la obra y el nombre del inmortal poeta español.



La mascarada llegó a tales extremos que se constituyó un tribunal literario para juzgarla. El Centro Literario José Zorrilla de esa capital actuó como acusación. Se enconaron las posturas entre defensores y detractores de la arriesgada actriz. Francisco de Cossío publicó el 21 de noviembre una página en ABC con el título de Don Juan no es un hombre. Defendía el trabajo de la actriz y pedía su absolución. Entre sus argumentos favorables, afirmada:


El experimento que este año ha hecho Ana Mariscal, interpretando el Don Juan, es en la historia de este drama fantástico-religioso un nuevo motivo para la curiosidad y el examen. Y que no se hable aquí de las opiniones científicas de Marañón ni del cuadro de Salaberría representando en la plástica este personaje acorde con las opiniones del famoso médico y sicólogo. Porque Don Juan no es ni un hombre ni una mujer; Don Juan, en el drama de Zorrilla, no tanto en el de Tirso de Molina y menos en el de Molière no es un hombre ni una mujer, sino un símbolo.



La parodia de el juicio, celebrado el 1 de diciembre de 1945, tuvo fiscal y defensor. EL crítico Don Justo (Vicente Gómez Ayllón) ejerció la acusación mientras que Alfredo Marqueríe fue el defensor de la actriz. Ana Mariscal fue absuelta. En la sentencia se argumentaba:


Primero: que no es delito literario el que una actriz, en este caso Ana Mariscal, interprete el papel de Don Juan Tenorio, y, segundo, que si dicha interpretación ha constituido un experimento artístico muy estimable, sería peligrosa su generalización ya que las actrices pueden disponer de papeles femeninos que demuestren cumplidamente sus actitudes.



Años más tarde apenas causaría curiosidad el trastoque de géneros entre actores y personajes. Nuria Espert afrontó en La tempestad (1983) el personaje masculino de Próspero, según la propuesta del director del montaje, Jorge Lavelli. En 1982 Victoria Vera asumió el rol masculino de Lorenzaccio en un montaje dirigido por Antonio Corencia. Otra actriz, ya en el siglo XXI, se aventuró en dos ocasiones a encarnar grandes personajes masculinos: Blanca Portillo. En 2004 hizo La hija del aire, de Calderón de la Barca (con Lavelli como director) y, cinco años más tarde, fue el príncipe Hamlet en propuesta de Tomaz Pandur.

Antonio Corencia fue un actor-director que, en sus comienzos, pretendió provocar con dos espectáculos en los que hombres interpretaban a los personajes femeninos. Ya antes de la muerte de Franco estrenó en el teatro Alfil una versión de Las criadas. Seis años antes Nuria Espert había conseguido un enorme éxito con este texto y un montaje dirigido por Víctor García. Corencia optó en su propuesta porque los tres personajes femeninos fueran encarnados por hombres. Él mismo interpretó uno de ellos. Este «invento» con la historia de Genet se repetiría el año 2010 en La Abadía, con dirección de Manel Dueso y el año 2012 en el teatro Lara con la compañía Profetas del mueble bar. 

Dos años después de Las criadas, Corencia repitió la fórmula con Las monjas, un texto de Eduardo Manet con el que se reinauguró el madrileño teatro Arlequín. El autor, cubano y residente entonces en París, debutaba en España con este drama sobre el fascismo y sus víctimas. En aquellos primeros años de la democracia española, muchos escritores -y creadores- intentaban epatar a público y crítica con historias descabelladas. Manet situaba la acción de Las monjas en el largo período revolucionario de Haití, que duró más de treinta años en el siglo pasado, con el entendimiento de la religión y sus ritos como fuerza política y elemento dramático. Seguramente con esas premisas Corencia se inspiró en los rituales y jerarquía de la iglesia católica como metáfora para contar teatralmente la historia. Y, para ello, creó las monjas masculinas.

Tres meses después de la muerte de Franco, en febrero de 1976 el actor, director y dramaturgo Guillermo Gentile estrenó una pieza suya en el teatro Arniches, que más tarde fue cine Bogart. En Hablemos a calzón quitado veíamos a un joven deficiente cuyo padre desaparecía constantemente. Casi inmediatamente el espectador sabía que el progenitor salía de casa vestido de mujer a vivir aventuras nocturnas. Finalmente el joven conseguirá liberarse de sus pesadillas con la complicidad del público. Era una obra dramática, con abundantes dosis de ternura lacrimógena que, casi tangencialmente, presentaba el fenómeno del travestismo. La misma obra se había montado, unas temporadas antes, por el actor Antonio Garisa, que no fue capaz de ver la carga humana del texto y realizó un trabajo de brocha gorda donde primaban sus números travestidos. No llegó a presentarse con él en Madrid.

Ángel Facio, un director forjado en el grupo Los Goliardos, tuvo la ocurrencia de convertir a Bernarda Alba, la protagonista del drama lorquiano, en un hombre. Así el montaje de La casa de Bernarda Alba estrenado en el teatro Eslava el 17 de septiembre de 1976 contó con el gran Ismael Merlo para encarnar a la autoritaria madre. El cambió se justificó por la fuerza, supuestamente masculina, de Bernarda, capaz de enfrentarse a toda la sociedad y hasta de empuñar una escopeta para perseguir al seductor de su hija pequeña. Naturalmente, los puristas del teatro se rasgaron las vestiduras ante este atrevimiento, que no funcionó mal en la taquilla. Y debemos reconocer que Merlo resultó una Bernarda francamente fea. La voz rota del actor contribuyó a hacer más desagradable el personaje.

La utilización de hombres para encarnar a mujeres no fue rara en el final del silo XX. Agustín Gómez Arcos escribió en 1963 Los gatos, un drama rural sobre dos ancianas ultracatólicas, intolerantes, que acogen a una sobrina de ideas y moralidad opuesta a las suyas. Cuando la joven se queda embarazada, la asesinan y echan sus restos a los gatos. La censura se cebó con el texto por entender que atentaba contra las ideas imperantes. Se estrenó por primera vez en 1965, con una corta temporada. En 1992 se recuperó en el teatro María Guerrero y esa vez las dos viejas protagonistas fueron encarnadas por Héctor Alterio y Francisco Casares con el fin de convertir la obra en más esperpento. Eduardo Haro Tecglen en El País (12-11-1992) alude al cambio de sexo de los protagonistas:


La representación de las dos damas católicas por hombres, Paco Casares y Alterio, es también de la época, y se utilizó mucho en el teatro del posfranquismo, en su primer estallido, hasta para obras concebidas de manera distinta, como La casa de Bernarda Alba; con diversos resultados. Se decía entonces que era una forma de demostración de que la brutalidad no tenía sexo; más bien parecía que se le hurtaba al femenino esa condición que ha ejercido también en la historia: como protagonista o como animadora. Esta obra tiene el alcance de añadir extrañeza a la situación, de situarla al margen de la realidad, aunque dentro de la realidad. Le añade un morbo, y mucha gente fue al estreno acuciada por él.



Uno de los ejemplos más hermosos de la utilización artística del travestismo fue el montaje de Orquesta de señoritas, una obra de Anouilh escrita para mujeres. El año 1977, inaugurando el madrileño teatro Príncipe, debutaron los Comediantes de San Telmo, una formidable compañía de actores que presentó la orquesta con todos ellos travestidos. La clave para el éxito era que se presentaban realmente como las mujeres protagonistas, no pretendían hacer una burla o una parodia. Fue uno de los espectáculos más aclamados de aquella temporada y recorrió España durante muchos meses. Siguiendo aquel ejemplo, Orquesta de señoritas volvió a montarse, también interpretada exclusivamente por hombres, en 1994 dirigida por Jorge Butrón, aunque el impacto no fue tanto como en la primera versión. Alberto Magallares fue el responsable de la tercera puesta en escena, el año 2006, en el teatro Muñoz Seca. Todavía Juan Carlos Pérez de la Fuente empleó esta misma fórmula de travestismo cuando la dirigió el año 2012 en el Palacio de Festivales de Santander. 



Medea es un buen chico, de Luis Riaza, se estrenó por primera vez en el desaparecido teatro Lavapiés en marzo de 1982. Un reconocido director de cine, Miguel Picazo, debutó en la escena con esta obra que pasó sin pena ni gloria. Dos años más tarde volvió a verse en el teatro del Círculo de Bellas Artes el 17 de diciembre de 1984. El autor, con solo dos actores, quiso recrear una página de la mitología griega, Jasón y los Argonautas, contada por Medea, la esposa del héroe. Pero tanto este personaje femenino como todas las mujeres que van apareciendo en la parodia son interpretados por los actores masculinos. Aquel agotador ejercicio de travestismo fue un fracaso bastante sonado. María Teresa San Andrés en La hoja de lunes (1-3-1982) escribió:


Lo que Luis Riaza viene a expresar -de forma mítica y esperpéntica- es la cotidiana tragedia del ser humano que se encuentra preso, como Segismundo en su circunstancia. En este ghetto y de forma simbólica se hallarán recluidos no solo los homosexuales sino cualquier grupo de marginados.



Hemos citado anteriormente la película Un hombre llamado Flor de Otoño. Está basada en la obra teatral que José María Rodríguez Méndez escribió en 1973 con el título simple de Flor de Otoño. Lluiset, el protagonista, es un joven abogado, de respetable familia, que por las noches se convierte en Flor de Otoño, un popular travesti del Barrio Chino barcelonés. A su afición artística se une la simpatía con los movimientos anarquistas, donde milita su novio. Este grupo decide organizar un atentado contra Primo de Rivera. La acción terrorista acabará llevando a la cárcel a Flor de Otoño. Entonces solo su madre viuda será quien le apoye. La censura prohibió su montaje en la época de la escritura. Tendrían que pasar diez años para que, finalmente, se presentara por primera vez en un escenario. Se estrenó en Valencia el 7 de octubre de 1982 y, posteriormente, se presentó en el teatro Español de Madrid. En 2003 subió la historia al teatro Artenbrut de Barcelona, con dirección de Josep Costa. La producción más espectacular de esta comedia corrió a cargo del Centro Dramático Nacional, estrenada en el teatro María Guerrero el año 2005 con dirección de Ignacio García.

Una de las obras más delirantes sobre travestismo y homosexualidad fue escrita por Fernando Arrabal: El rey de Sodoma. El título se refiere al apodo que recibe el protagonista, Romeo, un prostituto al que controla y administra su mujer, Salomé. El hombre presta numerosos servicios a otros hombres, cada cual más disparatado. La obra está escrita para dos actores, que se multiplican en numerosos personajes. El actor que encarna a Romeo también debe aparecer travestido de mujer, como amante de su esposa. Ella, a su vez, es en otra escena Benjamín, un bedel de las Cortes. Por el piso donde se desarrolla la acción desfilan personajes absurdos en una serie de enredos entre sexuales y sadomasoquistas. La obra se estrenó en el Centro Dramático Nacional en 1983 con José Luis Pellicena y Yolanda Farr, dirigidos por Miguel Narros. La crítica no fue excesivamente complaciente. Haro Teclgen en El País (27-5-1983) empezaba:

 

El rey de Sodoma pertenece al antiguo teatro de provocación: pero aquí estamos ya suficientemente provocados, pasados de provocación. El escándalo es un artículo de consumo y las osadías refrenadas, las audacias tímidas, los avances medidos de El rey de Sodoma no provocan más que el aburrimiento. En cuanto a teatro, lo que tiene lo ponen, con denodado y meritísimo esfuerzo, los actores -Pellicena, Yolanda Farr- y el infatigable director de escena Narros.



Para Lorenzo López Sancho en ABC (30-5-1983):


Las sucesivas escenas, por lo regular breves, intensas, basadas en una situación dinámica, sirven para examinar el problema de las relaciones de Romeo, el bisexual, que no homosexual, y Salomé, la explotadora, la castradora, que no en vano tiene nombre simbólico: el de la que decapita o desviriliza al hombre y la de estos con su entorno social.



La llamada de Lauren, una de las obras más representadas de la autora Paloma Pedrero desde su estreno en 1985, también plantea una situación atípica. Un matrimonio, en una noche de diversión, se enfrenta a una circunstancia insospechada: el marido, jugando a travestirse de mujer, deja al descubierto su homosexualidad. La pareja busca vehículos para salvar la relación pero el éxito no les acompaña. Que la historia estuviera contada por una mujer -también Paloma fue su primera protagonista en escena- desconcertó a varios críticos. El más desmadrado fue Lorenzo López Sancho que escribió en ABC el 9 de noviembre:


Lo que describe Paloma Pedrero es una noche en un matrimonio en el que todo se derrumba al desmandarse los demonios secretos del marido, que no son otros que los de la homosexualidad reprimida, oculta, postergada desde los años de la infancia por causa de una sociedad que rehúsa los comportamientos ajenos a sus estereotipos biológicos y morales. El marido es un marica reprimido como la copa de un pino. La mujer una inocentona que no ha oído hablar de estas cosas aunque está dispuesta a jugar eróticos juegos complicados para seguir gustando al marido.
 

Frecuentemente esta obra, con mucho más calado psicológico del que advirtió el crítico, reaparece en los circuitos alternativos como ejercicio interpretativo para jóvenes actores.

Una producción curiosa –y con poco éxito en España- fue M. Butterfly. La trajo -¡cómo no!- Ángel García Moreno a su teatro Fígaro el año 1989. Es la historia de un diplomático francés, Renè Gallimard, en la China de 1960. En Pekín conoce a una geisha, que se convierte en su amante y, posteriormente, es detenida al ser una espía. Pero la clave del drama es que la mujer era, realmente, un hombre disfrazado. El diplomático afirmó siempre que desconocía el sexo real de su amante, a pesar de confesar que mantenían relaciones íntimas.

Los aficionados se sorprendieron cuando un actor tan reconocido como José María Rodero aceptó en 1991 vestirse de mujer para protagonizar Hazme de la noche un cuento, de Jorge Márquez. Daría vida a Celso/Raquel. Pero el gran intérprete no pudo llevar a buen puerto su empeño ya que cayó gravemente enfermo en los últimos ensayos y no se recuperó. Su muerte obligó a retrasar el estreno de la comedia, buscando rápidamente un sustituto. El difícil empeño -el toro como se conoce en argot teatral a estas sustituciones- fue resuelto por otro actor solvente, Manuel Andrés. El actor encarnaba a un viejo travestido al que se le acaba de morir el novio. A su alrededor malviven en una desvencijada pensión otros personajes desesperados, deseosos de que les llegue la muerte.

El dramaturgo Eduardo Galán estrenó en 1996 Mujeres frente al espejo, un mano a mano interpretativo a cargo de María José Alfonso y Blanca Portillo, en la ficción Raquel y Alicia. Esta última se presentaba en escena vestida como chico y haciéndose llamar Ricardo para responder a la petición de un gigoló que había realizado una importante escritora. El chico-chica, realmente es actriz, busca finalmente otro propósito. ¿Hasta qué punto puede humillarse una persona para conseguir sus objetivos? Durante casi toda la función se despliegan todas las armas de seducción, manteniendo el equívoco sexual, con la complicidad del público. La comedia tuvo una primera versión titulada Pareja de damas.

Rafael Mendizábal, de quien hablamos en otros capítulos, escribió la comedia Una mala noche la tiene cualquiera, aunque adaptando la novela del mismo título de Eduardo Mendicutti. Se estrenó en 1998 y cambió el título, pasando a llamarse Tarde, noche y ¡qué madrugada! Es el monólogo de un travesti -La Tacones- narrando sus aventuras la noche del golpe de estado del 23 de febrero de 1981. La actriz Charo Reina se metió en la piel del travesti.

El adefesio es un drama de Rafael Alberti estrenado en Buenos Aires el año 1944. Como en La casa de Bernarda Alba, se presenta una sociedad rural dominada por las mujeres, donde las más jóvenes sufren la represión de sus mayores. La máxima autoridad es ejercida por Gorgo, una mujer dura que, cuando quiere mostrar su dominio, se coloca unas largas barbas para emular a su hermano desaparecido. Precisamente esa indicación del autor echó para atrás a varias de las actrices interesadas en el estreno de la obra. Finalmente fue Margarita Xirgu quien se arriesgó a masculinizar su rostro. En España no pudo verse hasta el año 1976, no por el texto sino porque Alberti era un poeta exiliado en Roma. Cuando finalmente llegó al teatro Reina Victoria, con la reaparición de la actriz María Casares, que había triunfado en Francia, el tiempo había pasado inexorablemente sobre la pieza. Aun así los medios de comunicación dedicaron grandes espacios a la recuperación del drama, del autor y de la actriz protagonista. 


Cuando se repuso la obra el año 2004, la directora Nieves Gámez recurrió al efecto anticipado por Facio o Corencia y transformó a Gorgo en un hombre, papel asumido por Manuel Galiana. Seguramente la intención era la misma: acentuar el carácter casi hombruno de una mujer, capaz de imponerse a toda la sociedad.

Locas por Pepe el Napolitano es una farsa disparatada, una parodia de las mujeres lorquianas que, en La casa de Bernarda Alba, suspiran por el macho, por Pepe el Romano, que nunca aparece en escena. Esta parodia de la compañía Profetas del Mueble Bar, riza el rizo mostrando a estas mujeres encarnadas por tres hombres.

En CabaretEros, de Ángel Solo, nos encontramos con dos hermanos que aspiran a ser estrellas del espectáculo, pero como mujeres. En escena son Las inseparables, Irma y Ariadna. En la función de Nochevieja en el cabaret Eros ambas reirán y llorarán repasando circunstancias de sus vidas: por qué se fue su padre, por qué les pegaba la madre y qué relación mantiene el propietario del cabaret con cada uno/una de ellos. Según Ángel Solo: «CabaretEros es una historia de amor fraternal y de fidelidad. De dignidad y sufrimiento. Con risa y drama. Con música y baile. Porque el chou debe continuar».

Lola en soledad, de Rosario Lara, es, según la autora, una tragicomedia basada en hechos reales. Tenemos a dos hermanas Soledad y Lola. La primera nació mujer, la segunda eligió serlo. Lola desnuda con humor sus sentimientos a través de una serie de cartas, que son el vínculo que las mantiene unidas.

De difícil calificación es una comedia titula en España El clan de las divorciadas, estrenada en 2015. Y resulta complicado porque una de las tres mujeres protagonistas fue encarnada por el actor Andoni Ferreño. Pero no se trata de un travesti ni un transexual. El personaje parece que es una señora hombruna y el trabajo interpretativo tampoco pretende ocultar los modales rudos del actor. Su autor, el escritor belga Alil Vardar, fue también el protagonista en el estreno absoluto de 2004 en Francia. El argumento es sencillo: tres mujeres recién separadas comparten piso para iniciar su soltería y quedan en evidencia las diferencias de caracteres y de personalidad, así como sus deseos de volver a encontrar el amor.

Mucha menos atención teatral ha tenido el transexualismo, esta vez sí como género. 

Una compañía formada por cuatro actrices que nacieron hombres apostó por visibilizar su proceso con un interesante ejercicio teatral que se tituló Transrealidades, presentado al público el año 2014. Las cuatro mujeres conversan alrededor de una mesa. Cuentan sus historias, totalmente reales. La dramatización se hizo a partir de las experiencias vitales de personas que había cambiado de sexo o estaban en proceso de conseguirlo, con todas las dificultades que encuentran. El montaje volvió a ponerse en escena el año 2015.


 
La voz hermana es un monólogo de Pablo Vilaboy estrenado en 2016 por el actor Alejandro Dorado. Realiza ante los ojos del espectador la transformación desde Luis hasta Natalia. Ya como mujer se prepara para contar a su hermana el cambio de género. Mientras lo hace repasa las situaciones que le llevaron a adoptar la decisión de cambiar de sexo. Pablo Vilaboy cuenta su interés por el tema:

 

La voz hermana constituye mi personal acercamiento al universo transgénero, aproximación sustentada en unos determinados pilares dramáticos que en absoluto pretenden dar una visión global del mismo. Como dramaturgo siempre he perseguido ahondar en el retrato humano de los personajes. Alcanzar el máximo grado de autenticidad emocional de todo habitante de mis creaciones teatrales. Los cimientos sobre los que construí La voz hermana fueron los de la indagación psicológica de una mujer encerrada en el cuerpo de un hombre que más allá de su concreta circunstancia transgénero, vive y siente problemáticas y alegrías cotidianas comunes al resto de los mortales. El propósito fundamental de este monólogo que recorre parte de la vida de Natalia, su protagonista, era mostrar al espectador una cotidianidad humana en la que verse reflejado y no únicamente perfilar un dibujo sesgado de su persona. Evitar el trazo grueso y los estereotipos asociados a la realidad transgénero fueron las dos máximas que me guiaron en la escritura de La voz hermana. Haciendo suya la canción de Cecilia Nada de nada, Natalia no quiere volver a ser «una brisa sin aire, un paso sin huella, un camino sin destino, una estrella apagada, una gota sin agua…» porque su verdad merece ser amada… como la verdad íntima de cualquiera de nosotros. La voz hermana busca hacer transparente la esencia real de una persona aprisionada en un cuerpo en el que no se reconoce y acorde con ese viaje dramático demostrar las pocas diferencias trascendentes que existen entre quienes integramos la naturaleza humana.



El autor Fernando J. López introdujo un personaje transgénero en #Malditos16, que fue la obra de su entrada en el Centro Dramático Nacional. Explora el conflictivo mundo de la adolescencia, con problemas tan cotidianos como la bulimia o la identidad sexual. Dylan, uno de los jóvenes, es transexual pero la conflictiva relación con su padre le impide materializar su deseo. Nació como Julia, pero siempre se sintió un hombre. Otra de las protagonistas proclama que ha tenido amores con personas de los dos sexos. Estas características sexuales no constituyen problema para sus compañeros, pero sí para la sociedad.

En la mayoría de los casos que he citado no se trata de personajes que tengan orientación homosexual o preferencia por cambiar de sexo. Abundan los meros ejercicios interpretativos, consistentes en afrontar un personaje con un intérprete de género distinto al creado por el autor. Pero no se realiza un cambio de sexualidad de la ficción, sino solamente del actor o actriz. 


	

Juan Carlos Naya en Orquesta de señoritas. Dirección: Juan Carlos Pérez de la Fuente. Palacio de Festivales de Santander, 2012.

	

	
	
La viejecita, dirigida por Lluís Pasqual para el Arriaga de Bilbao. Reestrenada en la Zarzuela de Madrid, 2017.





	

 Fichas de montajes

La tía de Carlos

Título original: Charley’s aunt

Autor: Brandon Thomas

Adaptador: Carlos de Batle

Actores: Manuel Arbó, Manuel Paris, Antonio Vico, Enrique Vico

Actrices: María Luisa Arias, Carmen Carbonell, Consuelo Company, Josefina Lamas, Elisa Sánchez

Estreno: teatro Reina Victoria, 8-6-1933

La tía de Carlos

Autor: Brandon Thomas

Adaptador: Elías Gómez Picazo

Actores: Valeriano Andrés, Fernando Delgado, Félix Navarro, José Luis Ozores, Mariano Ozores

Actrices: Mercedes Barranco, Maite Blasco, María Teresa Padilla, Rosita Yarza

Escenografía: Víctor María Cortezo

Director: Gustavo Pérez Puig

Estreno: teatro Maravillas, 4 de febrero 1959

La tía de Carlos

Autor: Brandon Thomas

Adaptadores: Prada y Martínez Soria

Actores: Germán Algora, Gregorio Alonso, Paco Martínez Soria, Francisco Melgares, Manuel Tejela

Actrices: Milagros Pérez de León, María Teresa Panal, Marta Puig

Escenografía: Burmann

Estreno: teatro Eslava, 3-6-1966

La tía de Carlos

Autor: Brandon Thomas

Actores: Germán Algora, Alberto Cuadrado, Pedro Hurtado, Paco Martínez Soria

Actrices: Carmen Cervera, Marisol Gabaldón, Isabel Pradas

Director: Paco Martínez Soria

Estreno: teatro de La Latina, 12-3-1981 


La tía de Carlos

Autor: Brandon Thomas

Adaptadores: Escalada y Gayo

Actores: Julio Escalada, Tomás Gayo, Miguel Ángel Tocado, Javier Vázquez

Actrices: Geli Albaladejo, Lara Dibildos, Carmen Gran, Paula Soldevila

Escenografía: Ricard Baldellou

Directores: Gayo y Escalada

Estreno: teatro Fígaro, 13-11-2001

Hablemos a calzón quitado

Autor: Guillermo Gentile

Actores: Guillermo Gentile, Joaquín Hinojosa, Walter Vidarte

Actriz: Carmen Lagar

Escenografía: Matías López

Director: Guillermo Gentile

Estreno: teatro Arniches, 19-2-1976


Las criadas

Autor: Jean Genet

Adaptador: Armando Moreno

Actores: Enrique Benavent, Antonio Corencia, J. Manuel Pascual

Director: Antonio Corencia

Estreno: teatro Alfil, 12-5-1976 

 

Las criadas

Autor: Jean Genet

Adaptadores: Benassar y Dueso

Actores: Isaac Alcayde, Oriol Genis, Xavier Pujolràs

Director: Manel Dueso

Estreno: teatro de La Abadía, 21-1-2010


Las criadas

Autor: Jean Genet

Actores: Miguel Ángel Gallardo, Fernando Navas, Juan Ramón Pérez

Director: Profetas del Mueble Bar

Estreno: teatro de Lara, 4-10-2012


El adefesio

Autor: Rafael Alberti

Actores: Jesús Alcaide, Manuel Gijón, Vicente Gisbert, José María Prada

Actrices: María Casares, Julia Martínez, Tina Sainz, Laly Soldevila, Victoria Vera

Escenografía: Manuel Rivera

Director: José Luis Alonso

Estreno: teatro Reina Victoria, 24-9-1976

El adefesio

Autor: Rafael Alberti

Actores: Tomás Gayo, Manuel Galiana

Actrices: Geli Albaladejo, Carmen Martínez Galiana, María Luisa Merlo, Trinidad Rugero

Escenografía: Ricardo Sánchez Cuerda

Directora: Nieves Gámez

Estreno: teatro Fernando de Rojas, 17-3-2003

Orquesta de señoritas

Título original: L’orquesta

Autor: Jean Anouilh

Adaptador: Augusto Rave

Actores: Alberto Busaid, Hugo Caprera, Santiago Doria, Fernández de la Rosa, Zelmar Gueñol, Carlos Marchi, Esteban Peláez

Director: Augusto Rave

Estreno: teatro Príncipe, 29-4-1977

Orquesta de señoritas

Autor: Jean Anouilh

Adaptador: Carlos de la Rosa

Actores: Ignacio Alonso, Ángel Burgos, Carlos La Rosa, Alberto Magallares, José Pascual

Escenografía: Jorge Butrón

Director: Jorge Butrón

Estreno: teatro Reina Victoria, 18-8-1994

Orquesta de señoritas

Autor: Jean Anouilh

Actores: Andrés Arenas, Paco Galindo, Alberto Magallares, Manuel Medina, José Olmo, Marcos Pobes, Pepe Sanz

Escenografía: Juan León

Director: Alberto Magallares

Estreno: teatro Muñoz Seca, 1-6-2006


Orquesta de señoritas

Autor: Jean Anouilh

Adaptador: Juan Carlos Pérez de la Fuente

Actores: Ángel Burgos, Zorion Eguileor, Emilio Gavira, Juan Carlos Naya, Juan Ribó, Francisco Rojas, Víctor Ullate

Escenografía: Juan Carlos Pérez de la Fuente

Director: Juan Carlos Pérez de la Fuente

Estreno: Palacio de Festivales, Santander, 2-3-2012

La casa de Bernarda Alba

Autor: Federico García Lorca

Actores: Fidel Almansa, Ismael Merlo

Actrices: Carmen Carbonell, María José Goyanes, Encarna Paso, Mercedes Sampietro, Asunción Sancho, Julieta Serrano

Escenografía: José Rodríguez

Director: Ángel Facio

Estreno: teatro Eslava, 17-9-1976

Las monjas

Autor: Eduardo Manet

Actores: Antonio Corencia, Alberto de Miguel, Juan Pastor

Actriz: Paca Ojea

Escenografía: Antonio Corencia

Director: Antonio Corencia

Estreno: teatro Arlequín, 12-4-1977

Medea es un buen chico

Autor: Luis Riaza

Actores: Enrique Benavent y José María Guía

Director: Miguel Picazo

Estreno: teatro Lavapiés, marzo de 1982

Medea es un buen chico

Autor: Luis Riaza

Actores: Jorge de Juan, Walter Vidarte

Escenografía: Christian Boyer

Director: Luis Vera

Estreno: Círculo de Bellas Artes, 17-12-1984

 

Flor de otoño

Autor: José María Rodríguez Méndez

Actores: Salvador Bolta, Ángel Burgos, Rafael Calatayud, Abel Folk, Paco Maestre, Carlos Perís, Jaime Pujol, Pepe Sobradelo

Actrices: Carmen Alonso, Rosana Pastor, Montserrat Salvador, Carmen Sanchís

Escenografía: Carlos Cytrynowski

Director: Antonio Díaz Zamora

Estreno: teatro de la Diputación, Valencia, 7-10-1982

Flor de otoño

Autor: José María Rodríguez Méndez

Actores: Ángel Amazares, Iván Campillo, Juan Jiménez, Iván Labanda, Jordi Lordella, Joan Negrie, Joan María Segura, Albert Triola

Actrices: Alma Alonso, Àngela Jové, Blanca Pàmpols, Laura Sancho

Director: Josep Costa 

Estreno: Artenbrut, Barcelona, 27-11-2003

Flor de otoño

Autor: José María Rodríguez Méndez

Actores: Pedro Almagro, Ángel Amorós, Juan Calot, Cesáreo Estébanez, Paco Maestre, Fele Martínez, Miguel Palenzuela

Actrices: Beatriz Amezúa, María Asquerino, Carmen Belloch, Ana Frau, Trinidad Iglesias, Zulema Memba, Jeannine Mestre, Ruth Salas

Escenografía: Hernández-De la Torre

Director: Ignacio García

Estreno: teatro María Guerrero, 22-9-2005

El rey de Sodoma

Autor: Fernando Arrabal

Actor: José Luis Pellicena

Actriz: Yolanda Farr

Escenografía: Andrea D’Odorico

Director: Miguel Narros

Estreno: teatro María Guerrero, 25-5-1983

La llamada de Lauren

Autora: Paloma Pedrero

Actor: Jesús Ruyman

Actriz: Paloma Pedrero

Escenografía: Javier Ulacia

Director: Alberto Wainer

Estreno: Centro Cultural de la Villa, 5-11-1985

La llamada de Lauren

Autora: Paloma Pedrero

Actor: Vicente Colomer

Actriz: Natalia Barceló

Escenografía: Carmen Arias

Directora: Aitana Galán

Estreno: Cuarta Pared, 9-1-2002

M. Butterfly

Autor: David Henry Whang

Adaptador: Terenci Moix

Actores: Santiago Acera, Pepón Alonso, Enrique Cerro, Héctor Colomé, José Luis Pellicena, Chung Sik Seo

Actrices: Leonor Ahn, Charo Soriano, Victoria Vivas

Escenografía: Rafael Redondo

Director: Ángel García Moreno

Estreno: teatro Fígaro, 30-11-1989

Hazme de la noche un cuento

Autor: Jorge Márquez

Actores: Manuel Andrés, Fernando Delgado, Nancho Novo

Actrices: Amparo Baró, Natalia Millán

Escenografía: Eduardo Naranjo

Director: Manuel Collado

Estreno: teatro Bellas Artes, 9-5-1991

Mujeres frente al espejo

Autor: Eduardo Galán

Actrices: María José Alfonso, Blanca Portillo

Escenografía: José Luis Puerta

Director: Juan Carlos Pérez de la Fuente

Estreno: teatro Alcázar, 30-3-1996

Los gatos

Autor: Agustín Gómez Arcos

Actores: Héctor Alterio, Francisco Casares, Joaquín Soriano

Actrices: Anabel Alonso, Gabriela Flores, Ana Frau, Concha Leza

Escenografía: Prunés y Amenós

Directora: Carme Portaceli

Estreno: teatro María Guerrero, 10-11-1996

Una mala noche la tiene cualquiera

Autor: Rafael Mendizábal

Actriz: Charo Reina

Director: Rafael Mendizábal

Estreno: Centro Cultural de la Villa, 2-4-1998


CabaretEros

Autor: Ángel Solo

Actores: Raúl Guirao, Daniel Martos, Ángel Solo

Escenografía: Victoria Velázquez

Directores: López Dávila y Rodríguez

Estreno: teatro de La Estación, Zaragoza, 15-10-2009


Locas por Pepe el Napolitano

Autores: Alcántara, Navas y Pérez

Actores: Carmelo Alcántara, Fernando Navas, Juan ramón Pérez

Actriz: Pilar Luzardo

Director: Profetas del Mueble Bar

Estreno: Pequeño teatro Gran Vía, 24-6-2011

Transrealidades

Autor: Camilo Vázques

Actrices: Ángela Flórez, Inca Princess, María Alejandra Huertas, Nayra Sánchez

Director: Camilo Vásques


Estreno: sala Labruc, 30-6-2014


El clan de las divorciadas


Título original: Le clan des divorcèes


Autor: Alil Vardar


Actor: Andoni Ferreño


Actrices: Esperanza Elipe, Vanesa Romero


Director: Hazis Vardar


Estreno:teatro Muñoz Seca, 2-9-2015


La voz hermana


Autor: Pablo Vilaboy


Actor: Alejandro Dorado


Director: Pablo Vilaboy


Estreno: sala Kosaco, 14-4-2016


Lola en soledad


Autora: Rosario Lara


Actor: Gregor Acuña


Actriz: Rosario Lara


Director: Carlos Álvarez Ossorio


Estreno: sala Cero, Sevilla, 20-1-2017


Estreno: sala Labruc, 30-6-2014

El clan de las divorciadas

Título original: Le clan des divorcèes

Autor: Alil Vardar

Actor: Andoni Ferreño

Actrices: Esperanza Elipe, Vanesa Romero

Director: Hazis Vardar

Estreno:teatro Muñoz Seca, 2-9-2015

La voz hermana

Autor: Pablo Vilaboy

Actor: Alejandro Dorado

Director: Pablo Vilaboy

Estreno: sala Kosaco, 14-4-2016

Lola en soledad

Autora: Rosario Lara

Actor: Gregor Acuña

Actriz: Rosario Lara

Director: Carlos Álvarez Ossorio

Estreno: sala Cero, Sevilla, 20-1-2017

#Malditos16

Autor: Fernando J. López

Actores: Pablo Béjar, Manuel Moya, David Tortosa

Actrices: Andrea Dueso, Paula Muñoz, Rocío Vidal

Escenografía: Arturo Martín Burgos

Director: Quino Falero

Estreno: teatro María Guerrero, 25-1-2017




	

Santiago Sánchez y Alejandro Pollán en Antes y después. Director: Francisco Vidal. Pequeño Teatro Gran Vía, 2017. 

	

	







   Las primeras obras extranjeras


Tendría que avanzar el siglo XX -y en plena dictadura franquista- para que algunos de los directores más osados se arriesgaran a montar en los escenarios españoles textos extranjeros que, casi siempre solapadamente, abordan la homosexualidad. Los más significativos: Té y simpatía, de Robert Anderson, La gata sobre el tejado de zinc caliente y De repente, el último verano, ambos del norteamericano Tennessee Williams, y Sabor a miel, de Shelagh Delaney. Aunque durante los siglos XVIII y XIX el teatro español bebió tradicionalmente del francés, en el XX abrió sus influencias a la dramaturgia de los países nórdicos, de Rusia o de países europeos como Reino Unido, Italia o Alemania. De ellos no nos llegaron -o no nos trajeron- muchas obras con temática homosexual.


Té y simpatía se estrenó en Estados Unidos en 1953 dirigida por Elia Kazan y solo tardó tres años en representarse por primera vez en España. La obra se centra en Tom Lee, un joven humillado por sus compañeros de internado que lo consideran homosexual. Es introvertido y sensible, carne de cañón para un ambiente machista como el de USA en la década de los cincuenta. Nada diferente, por cierto, del que se respiraba en España. En el internado acusan a Tom de ser amante de un profesor cuya homosexualidad es conocida. Solo Laura, una madura profesora, ofrece a los alumnos acosados su apoyo, té y simpatía. El padre del Tom fuerza que expulsen al profesor y a que todos hagan de su hijo «un hombre». En un intento por ser considerado «normal», Tom concierta una cita con una mujer conocida por su afición a los chicos jóvenes. El encuentro es un fracaso y Tom intenta suicidarse. Otro personaje importante es Bill, ex marido de Laura y principal perseguidor de Tom. En la escena final Laura y Bill discuten y la mujer le lanza una acusación letal:



LAURA: Ya sé que algo terrible me ha hecho fracasar como esposa.

BILL: ¿Quieres decir que te interesa más cuidar de un ser enfermizo que ser mi mujer?

LAURA: Porque tú no me has dejado, Bill. No me has dejado.

BILL: ¿Qué quieres decir… que yo no te he dejado?

LAURA: ¿Has pensado alguna vez que lo que tanto persigues en Tom es lo que temes en ti mismo?





Tras esa acusación de ser un homosexual oculto, solo quedan la madura Laura y el joven Tom para apoyarse mutuamente.

El primer montaje del texto se hizo con un teatro de cámara en un local pequeño conocido como La Carbonera, que había fundado en 1950 Piedad Salas, adaptadora de esta obra. Francisco Valladares, entonces principiante, encarnó al protagonista, llamando la atención de la crítica, que le auguró un gran futuro. Leyendo las reseñas no se encuentra por ninguna parte la palabra homosexualidad. Todos escriben con metáforas. Así Alfredo Marqueríe en ABC (24-3-1956) hablaba de la obra:


Enfoca un tema delicado y difícil -el de los peligros equívocos que rondan a ciertos adolescentes- pero el problema está tratado de un modo lleno de limpieza y dignidad, sin nada turbio ni morboso.



La dirección corrió a cargo de Pastor Serrador -tío de Chicho Ibáñez Serrador-, quien habría  conocido la obra en Argentina donde inició su carrera. A esa propuesta efímera del teatro de cámara siguió otra plenamente comercial dirigida por Alberto González Vergel un año más tarde. Se estrenó en el desaparecido teatro Cómico con la compañía de Pastora Peña. En esa ocasión sirvió para consagrar a Fernando Marín Calvo, descendiente de una estirpe de actores que arrancó en la primera mitad del siglo XIX. La versión en ese caso fue de Victoriano Fernández Asís. Sobre este montaje recuerda su director, Alberto González Vergel:


Yo tenía una versión argentina del texto y siempre creí que la censura no lo autorizaría. Tras el estreno de Tío Vania, me llamó la actriz Pastora Peña para ofrecerme dirigir la compañía que acababa de formar. Iba a debutar en el viejo Cómico con una obra de Giménez Arnau. A mí no me gustó y le propuse Té y simpatía, que en ese momento hacia Ingrid Bergman en París. En pocas horas se decidió a hacerla. Le previne contra la censura pero ella garantizó que se aprobaría. Tenía una gran relación con un banquero llamado Ricardo Gandarias, a quien, a su vez, le debía algunos favores el director general de teatro. Así que estaba segura de que pasaría. Primero encargamos la versión a Luca de Tena, que no aceptó pero nos recomendó a Fernández Asís. Una vez terminada la presentamos y fue aprobada prácticamente íntegra. Solo cortó la censura una breve escena en la que los adolescentes miran con prismáticos a una señora que está amamantando a un bebé. El resto se respetó aunque luego se dijo que estaba cortada. El éxito fue inmediato y creo que a ello contribuyó José Bódalo. Yo le había ofrecido esta comedia a él y a Tina Gascó, con la que tenía compañía. A ella le gustó mucho pero al actor aquel tema no le hizo gracia y la rechazaron. Al ver que la estrenaba una gran compañía y triunfaba comenzó a decir que era una obra sobre «problemas de maricones». Si pensó que aquello nos iba a hacer daño, se equivocó. El morbo hizo que todavía viniera más público. Se hizo una temporada triunfal.



Nuevamente Marqueríe hizo la crítica en ABC (23-4-1957) y podemos leer entre líneas que trataba de tranquilizar al público:


A pesar de que el conflicto en que se ven envueltos los personajes pudiera parecer morboso, la intención de la comedia es de una rectitud y de una ambición moral irreprochables. Esconder la cabeza en la arena o meterla bajo el ala ante la presencia y existencia de difíciles y delicadísimos problemas de la educación de los jóvenes, nos ha parecido siempre cobarde.




Sorprende la crítica del diario falangista Arriba (1957) firmada por Torrente Ballester:



¿Hay derecho a tratar estas cosas en el teatro? Yo creo que sí. La realidad exige su incorporación al arte. Al artista se le puede y debe exigir delicadeza, pero jamás el público cierra los ojos a lo que le rodea. 



Para José Monleón en Primer Acto (Nº 2-1957):



Es el drama de la anormalidad. No el de un determinado personaje afectado, bajo uno u otro aspecto, por la cuestión, sino el de un grupo de personajes que se definen exclusivamente por la fuerza y signos de sus instintos sexuales.



Quiero pensar que «la cuestión» es la homosexualidad. El público burgués respondió -también estaba Carlos Lemos que proporcionaba una pátina de prestigio- y logró mantenerse en cartel varios meses.

El mismo director puso en escena el 19 de febrero de 1959 una de las primeras obras de Peter Shaffer: Ejercicio para cinco dedos. Llegó la versión castellana con una rapidez inusitada, porque se había estrenado un año antes. No siendo una comedia de temática claramente homosexual, sí tiene una gran carga de tal. Estamos ante una familia, los Harrington, compuesta por los padres y sus dos hijos, chico y chica. A ella llega un profesor de piano, Walter, refugiado alemán que busca la familia que no tuvo. Pero su presencia desata las pasiones ocultas de todos los que le rodean. Sobre todo el hijo, Clive, es el que más se acerca al profesor, sin descubrir nunca intenciones sexuales. Pero es un joven inquieto, amante del teatro, intelectual, incómodo en esa familia. Cuando sorprende a su madre coqueteando con Walter sufre un ataque de ira y desata el caos entre todos. Solo el profesor parece entender sus motivaciones y, en las escenas finales, se permite darle este consejo:



WALTER: No te compadezco Clive. Ni tú debes compadecerte a ti mismo. Puedes y debes acabar con esta situación. Sal de aquí. Tú eres el que debe irse, no yo… Porque ahora estas… en tu familia. No sé cómo se dice. Como una mariposa ensartada en un alfiler.

CLIVE: ¡Ensartada!

WALTER: Sí, eso. Y debes librarte del alfiler. Cuando llegue el final de curso no vuelvas aquí. Ve a donde quieras. A cantar con tu amigo el americano. A una fábrica. A cualquier sitio. Lo importante es que cuando salgas de todo esto, la gente te dirá por fin quien eres. Quizá al principio no te guste saberlo, pero no debe asustarte la verdad. Crees imposible llegar a conocerte, pero debes intentarlo ahora. No es tan difícil saber, de verdad, lo que se quiere. Ya verás.





El padre del muchacho escucha la conversación y acusa a Walter de querer convertir a su hijo en maricón. Afortunadamente en este drama no muere nadie, aunque el profesor sufre un accidente que hace temer por su vida. Nuevamente recurrimos a la memoria de González Vergel:


Schaffer vino a Madrid al celebrarse las cien representaciones. Me dijo que él había escrito el personaje del joven con la convicción de que estaba perdidamente enamorado del profesor alemán. Pero en esta comedia la cuestión homosexual está mucho más diluida que en Té y simpatía. Se camufla entre el amor a la cultura, el deseo de viajar… pero el enamoramiento del chaval es evidente. Creo recordar que no tuvimos ningún problema con la censura. Solo prohibió que se dijera la palabra maricón, pero no le hicimos caso y Mejuto, el padre, la dijo. Tampoco pasó nada. Después grabé la obra para Televisión Española y no ha vuelto a hacerse. Por cierto que el título de ejercicio para cinco dedos no se refiere a prácticas para piano sino que, originalmente, alude a una flor muy popular en el Reino Unido que se llama cinco dedos.



En su crítica de ABC (20-2-1959) Alfredo Marqueríe escribió:


Obra de fondo crudo y áspero, pero de forma limpia, que quizá requiera para su recto entendimiento un público preparado y culto, al que no le sean ajenas ciertas particularidades de la vida familiar británica.



Parece que el crítico tenía claro que una recia y sólida familia española no podían presentar esas ciertas particularidades. La historia fue llevada el cine en 1962 con dirección de Daniel Mann. Se grabó para Televisión Española en 1974 y en 1997 se presentó un montaje en la pequeña sala madrileña Karpas.

La gata sobre el tejado de zinc caliente llegó al teatro Eslava el 30 de septiembre de 1959 de la mano del empresario Luis Escobar, solo cuatro años después de su estreno mundial. Tuvo un reparto espectacular encabezado por Aurora Bautista. Como Brick, su joven y frío esposo, aparecía Rafael Arcos. Precisamente la actitud distante del joven ante la pasión de Maggie, la gata, hace sospechar de la homosexualidad masculina, constantemente sugerida por las alusiones a la amistad entre el protagonista y uno de sus compañeros de estudios y de fútbol, Skipper. La muerte de éste aboca a Brick al alcoholismo y al rechazo violento de su esposa. Tanto en Estados Unidos como en España presentar claramente esa relación era impensable, sobre todo en el país de origen donde se cuestionaría la hombría de sus machos y de su deporte nacional. Los críticos de esta primera versión española se cuidaron mucho de hacer referencia a este tema, que considerarían escabroso, en sus artículos, aunque elogiaron la calidad teatral de la propuesta. La adaptación al castellano fue obra de Antonio de Cabo y la dirección de José Luis Alonso. Veamos como Alfredo Marqueríe, que criticó la obra en ABC (1-10-1959), aludía a la presunta homosexualidad el joven esposo:


Claro que Tennessee Williams nos traslada a una plantación algodonera del delta del Mississippi, y mezcla a este ambiente el viento y la tormenta, el whisky (en vez del vino tinto que bebían los protagonistas de nuestros dramones rústicos), el tocadiscos, las alusiones al fútbol y a la televisión, y también un poco de ese asco vital, de esa náusea angustiosa que tanto juega hoy en las comedias y novelas conectada con ciertos problemas de índole sexual que en vez de ser aireados en un escenario deberían quedar reservados al tratamiento de psiquiatras y psicoanalistas.



Obviamente los ciertos problemas son los concernientes a la homosexualidad de Brick. Al crítico le hubiera dado un soponcio si los hubiera visto mucho más crudamente representados sobre un escenario veinte años más tarde. Y en la crítica firmada por Giovanni Cantieri en revista Primer Acto (nº 7-1959) leemos:


Inútil decir que el sexo y todo lo que en torno al mismo gira, preside la obra. La equivocación del autor, como la de Freud, al que no hay que olvidar al hablar de Williams, no está en lo que a ese respecto nos dice, sino en suponer que tan solo eso existe, que eso es todo, y que todo, absolutamente todo, gira en torno a ellos.



Este drama ha vuelto a la escena española al menos en tres ocasiones posteriores. En abril de 1979 se estrenó en el teatro Marquina con María José Goyanes y Carlos Larrañaga como protagonistas, mucho más deslenguados que sus predecesores veinte años antes. Nuevamente la dirigió José Luis Alonso pero esa vez la versión era de Ana Diosdado. En 1996 se repuso en el teatro Español con una pareja aparentemente explosiva y en la cima de su popularidad: Aitana Sánchez-Gijón y Toni Cantó. La dirección fue de Mario Gas y la versión de Miguel Ángel Conejero. La última versión, hasta el momento, está firmada por Amelia Ochandiano, con Begoña Maestre y Eloy Azorín en la pareja protagonista. Obviamente estas dos últimas versiones tuvieron la curiosidad de revisar un texto considerado ya como clásico del siglo pasado pero sin el morbo de unos personajes atormentados por sus pasiones.

La obra de Williams ha sido llevada al cine al menos en dos ocasiones. Elizabeth Taylor y Paul Newman protagonizaron la electrizante versión que Richard Brooks dirigió el año 1958. En 1984 fueron los protagonistas Jessica Lange y Tommy Lee Jones, una versión para televisión que pasó sin pena ni gloria, dirigida por Jack Hofsiss.

Miguel Narros se enfrentó en dos ocasiones al drama Un sabor a miel, de la británica Shelagh Delaney. Su estreno absoluto se produjo el año 1958, cuando la joven autora tenía veinte años y ninguna experiencia literaria o artística. Tres años más tarde se vio en Madrid el primer montaje, el 23 de enero de 1961 en el teatro María Guerrero con Dido, Pequeño teatro. Al ser un montaje de cámara solo tuvo una representación. El propio Narros asumió uno de los papeles protagonista. Fue el mismo año en que Tony Richardson llevó la historia al cine.

En este caso el personaje homosexual, Geoffrey, lleva en esta obra el rol de amigo sacrificado y sensible de la joven Jo. Ésta, embarazada del primer amante de su madre alcohólica, ha sido abandonada por ella cuando contrae nuevo matrimonio. Su tremendo desamparo se ve compensado por la presencia del amigo gay, dispuesto a cuidarla y asumir la paternidad del bebé.

Si la primera versión pasó inadvertida, no sucedió lo mismo con la segunda con una juvenil Ana Belén y con Laly Soldevila como la madre. El joven gay fue representado por Eusebio Poncela. Se estrenó en el teatro Infanta Beatriz el 26 de marzo de 1971. Y consiguió un gran éxito. José Monleón, en Triunfo (17-4-1971), recordaba el anterior montaje y aprovechó para arremeter contra la censura:


Se quiso presentar la obra en repetidas ocasiones, en temporadas comerciales, sin que la censura lo permitiese. Eran años en los que no se aceptaba que en un escenario apareciese la prostitución o la homosexualidad, al margen de la óptica con que tales hechos, objetivamente innegables, fuesen presentados. Desde entonces a hoy han pasado algunos años, y la marcha general del teatro ha desbordado los planteamientos estilísticos, rigurosamente naturalistas, de aquella obra inglesa. La consecuencia, un tanto penosa a que podríamos llegar sería la siguiente: ponernos a despotricar, con ánimo europeísta, sobre lo pasados que están algunos aspectos de la obra -y, por tanto, del montaje e interpretación que solicita- y olvidar, desde la perspectiva española, que ha estado prohibida durante años. 



En la extensa crítica que publicó el diario ABC no se encuentra la más insignificante referencia a la homosexualidad del personaje. Pero el crítico -López Sancho- hace alarde de su conocimiento del teatro de los Jóvenes Airados. Estuvo casi tres meses en cartel. En 1991 el actor y empresario Tomás Gayo recuperó la obra, en versión de Fermín Cabal, que fue estrenada en el desaparecido teatro Cómico, con Beatriz Carvajal en el papel de la madre. A esas alturas el conflicto sexual ya no llamaba la atención de nadie. Aun se ha vuelto a ofrecer un modesto montaje en la sala Montacargas el año 2007.

De repente el último verano tuvo un estreno más complicado. Se supone que los momentos más dramáticos de la acción, la persecución y linchamiento del protagonista por un grupo de chicos que se ofrecen para sexo por dinero, se produce en la Barcelona de la posguerra. El cliente es Sebastian, un joven norteamericano que viaja acompañado por su prima Catherine. Esta parece perder el juicio tras el asesinato perpetrado por los chaperos. La madre de Sebastian intenta que le practiquen una lobotomía a la joven para que no narre las aventuras homosexuales del desaparecido. Pero estas aparecen con toda su crudeza cuando Catherine es sometida a una sesión de hipnosis. Obviamente el régimen franquista no podía tolerar ese insulto y tanto la película, que interpretan Elizabeth Taylor y Montgomery Clift, como la obra original, fueron censuradas. 

La primera vez que se montó en España, con el título de Súbitamente el último verano, fue en diciembre de 1974 dirigida por José Carlos Plaza en el Pequeño teatro Magallanes. Fue una producción del TEI (Teatro Experimental Independientemente) que ya llevaba más de seis años revolucionando la escena española, con no pocos tropiezos con la censura. El montaje, que estuvo más de dos meses en cartel en una sala de aforo reducido, se distinguió más por las características de la escenografía que por el respeto a Williams. Como «desaguisado» lo calificó el diario ABC. En una entrevista el director manifestó que «nos hemos interesado por el texto porque es violento y habla poéticamente de dos cosas cruciales: la violencia y la ocultación de la verdad». En las distintas fuentes periodísticas consultadas, no aparece la palabra homosexualidad por ninguna parte.

Han tenido que pasar muchas décadas para que, en el umbral del siglo XXI, se pudiera ver con toda su crudeza. Ha sido gracias al Centro Dramático Nacional, que montó el drama en la pequeña Sala Francisco Nieva de la plaza de Lavapiés. Mariano Alameda dio vida al protagonista, enfrentado a su novia, Olivia Molina, y a su madre, Susi Sánchez. Un triángulo marcado por el carácter del joven, empeñado en perseguir adolescentes por todo el mundo utilizando como tapadera primero a la madre y después a la esposa. Precisamente la joven desposada, internada en una clínica psiquiátrica para que no revele la auténtica condición de su marido asesinado, desencadena el drama al empeñarse en contar la verdad. Enfrente tendrá a la madre autoritaria que pretende tapar las aventuras homosexuales del hijo que le llevaron a la muerte. Este excelente montaje estuvo dirigido por José Luis Raymond y la versión era de Álvaro del Amo.

Los espectadores de los cines ya habían gozado de la espléndida producción de 1959, dirigida por Joseph Mankiewicz con un trío fulgurante de intérpretes: Katherine Hepburn, Elizabeth Taylor y Montgomery Clift.

 

	

Eloy Azorín y Begoña Maestre, en La gata sobre el tejado de zinc. Directora: Amelia Ochandiano. Teatro Reina Victoria, 2017.



	


 Fichas de montajes


Té y simpatía

Título original: Tea and sympathy

Autor: Robert Anderson

Adaptadora: Piedad Salas

Actores: Ramiro Benito, Antolín García, Pablo Sanz, Francisco Valladares

Actrices: Josita Hernán, Rosita Valero

Director: Pastor Serrador

Estreno: teatro La Carbonera 23-3-1956

Té y simpatía

Autor: Robert Anderson

Adaptador: Victoriano Fernández Asís

Actores: Carlos Lemos, Arturo López, Fernando Marín, José Navarro, Hugo Pimentel, Antonio Prieto, Dionisio Salamanca

Actrices: Margarita García Ortega, Antonia Mas, Pastora Peña

Escenografía: Manuel Mampaso

Director: Alberto González Vergel

Estreno: teatro Cómico 21-4-1957


Ejercicio para cinco dedos

Título original: Five fingers exercise

Autor: Peter Shaffer

Traductor: Alberto Martínez Adell

Actores: Andrés Mejuto, José Luis Pellicena, Alejandro Rey

Actrices: Carmen de la Maza, Lina Rosales

Escenografía: Emilio Burgos

Director: Alberto González Vergel

Estreno: teatro Infanta Beatriz, 19-2-1959

 

Ejercicio para cinco dedos

Autor: Peter Shaffer

Actores: Manuel Carcedo, Javier Franquelo, Ángel Pascual

Actrices: Melly de Velasco, Ana García Asensi

Director: Julio Pascual

Estreno: teatro Karpas, 11-3-1997

La gata sobre el tejado de zinc caliente

Título original: Cat on a hot tin roof

Autor: Tennessee Williams

Adaptadores: Antonio de Cabo y Luis Sáenz

Actores: Ricardo Alpuente, Rafael Arcos, Emilio Menéndez, Antonio Prieto

Actrices: Aurora Bautista, María Francés, Ana María Méndez

Escenografía: Manuel Muntañola

Director: José Luis Alonso

Estreno: teatro Eslava, 30-9-1959

La gata sobre el tejado de zinc caliente

Autor: Tennessee Williams

Adaptadora: Ana Diosdado

Actores: Alberto Bové, José Bódalo, Jesús Enguita, Carlos Larrañaga 

Actrices: Montserrat Carulla, Amelia de la Torre, María José Goyanes 

Escenografía: Toni Cortés

Director: José Luis Alonso

Estreno: teatro Marquina, 15-4-1979

La gata sobre el tejado de zinc caliente

Autor: Tennessee Williams

Adaptador: Carlos Gandolfo

Actores: Carlos Lemos, Francisco Hernández, Eusebio Poncela

Actrices: Carmen Elías, Marisa Paredes, Julieta Serrano

Escenografía: Max Bignens

Director: Carlos Gandolfo

Estreno: teatro Reina Victoria, 15-3-1984

La gata sobre el tejado de zinc caliente

Autor: Tennessee Williams

Adaptador: Miguel Ángel Conejero

Actores: Toni Cantó, Carlos Ballesteros, Alberto Muyo, Helio Pedregal

Actrices: Alicia Hermida, Rosa Renom, Aitana Sánchez-Gijón

Escenografía: Carlos Abad

Director: Mario Gas

Estreno: teatro Español, 1995

La gata sobre el tejado de zinc caliente

Autor: Tennessee Williams

Adaptador: Álex Rigola

Actores: Andreu Benito, Joan Carrera, Santi Ricart

Actrices: Chantal Aimée, Muntsa Alcañiz, Esther Cort

Escenografía: Max Glaenzel

Director: Álex Rigola

Estreno: teatro Valle Inclán, 20-1-2011

Una gata sobre el tejado de zinc

Autor: Tennessee Williams

Adaptadora: Amelia Ochandiano

Actores: Juan Diego, Eloy Azorín, José Luis Patiño

Actrices: Begoña Maestre, Ana Marzoa, Marta Molina

Escenografía: Ricardo Sánchez Cuerda

Directora: Amelia Ochandiano

Estreno: teatro Reina Victoria, 17-3-2017

Un sabor a miel

Título original: A taste of honey

Autor: Shelagh Delaney

Adaptador: José María de Quinto

Actores: Paul Dickens, Emilio Laguna, Miguel Narros

Actrices: Mari Carmen Prendes, María Luisa Romero

Escenografía: Barrios

Director: Miguel Narros

Estreno: teatro María Guerrero, 23-1-1961

Un sabor a miel

Autor: Shelagh Delaney

Adaptador: Adolfo Lozano Borroy

Actores: Nicolás Dueñas, Agustín Ndjambo, Eusebio Poncela

Actrices: Ana Belén, Laly Soldevila

Escenografía: Andrea D’Odorico

Director: Miguel Narros

Estreno: teatro Beatriz, 26-3-1971

Un sabor a miel

Autor: Shelagh Delaney

Adaptador: Fermín Cabal

Actores: Tomás Gayo, Chete Lera, Pedro Telémaco

Actrices: Beatriz Carvajal, Paula Sebastián

Escenografía: Estudio Albahaca

Directora: María Ruiz

Estreno: teatro Cómico, 27-8-1991


Un sabor a miel

Autor: Shelagh Delaney

Actores: Juan Rivera

Actrices: Alicia Muñoz

Directora: Marta Álvarez

Estreno: sala Montacargas, octubre 2007

Súbitamente, el último verano

Título original: Suddenly, Last Summer

Autor: Tennessee Williams

Adaptador: José Carlos Plaza

Actor: Joaquín Hinojosa

Actrices: Enriqueta Carballeira, Paca Ojea

Escenografía: Arnold Taraborrelli

Director: José Carlos Plaza

Estreno: Pequeño teatro, 4-12-1974


De repente, el último verano

Autor: Tennessee Williams

Adaptador: Álvaro del Amo 

Actores: Mariano Alameda, Leopoldo Ballesteros, Borja Manero

Actrices: Cristina Juan, Olivia Molina, Susi Sánchez, Carmen Segarra

Escenografía: Richard Cernier

Director: José Luis Saiz

Estreno: teatro Francisco Nieva, 4-5-2006





	

Jaime Azpilicueta, director de Los chicos de la banda. 

	

	






   Los chicos de la banda abren camino


En los umbrales de la Transición un grupo de profesionales del teatro español decidió poner en escena una obra cuyos personajes eran homosexuales: Los chicos de la banda (The Boys in the Band) escrita por Mart Crowley. El estreno mundial se produjo el 14 de abril de 1968 en un teatro del Off-Broadway. Logró rebasar las mil representaciones. Dos años más tarde la obra fue llevada al cine con el mismo título y dirigida por William Friedkin. Ni la obra ni la película llegaron en su momento a España. 

El equipo que, finalmente, se dispuso a estrenarla en Madrid se arriesgó con las amenazas que se recibieron en el teatro Barceló, hoy reconvertido en discoteca, donde se anunció el estreno. La primera noche hubo hasta protección policial ante la sala en previsión de que las amenazas se cumplieran. Afortunadamente no se produjo ningún incidente y el estreno se saldó con un triunfo total. Al acontecimiento teatral hay que añadir la apertura de una vía artística cegada hasta entonces por la férrea censura franquista. Los artífices de este espectáculo fueron Nacho Artime, como adaptador, y Jaime Azpilicueta como director. Este último recuerda las circunstancias que rodearon al estreno:


A mí me llegó por primera vez de la mano del productor Andrés Kramer al que le habían ofrecido los derechos. Consciente de que la censura la prohibiría, le ofreció a Jaime Salom hacer una primera versión que, como se esperaba, no fue autorizada. Pasamos a hacer otra Artime y yo que titulamos Fiesta de cumpleaños para un homosexual. Con esa palabra en el título, mucho menos se autorizó. Pero en un momento vimos un resquicio de apertura y la presentamos con el título original y, sorprendentemente, pasó la censura, que se limitó a tachar algunos tacos. Para intentar tener la seguridad de que no habría problemas confeccionamos un reparto inequívocamente «hetero». Ningún actor puso pegas para encarnar a un homosexual. Antes y después, sí. La expectación era enorme. Los ensayos los hicimos a puerta cerrada. Recuerdo que a uno vino Olga Moliterno, esposa de Pellicena, que se quedó paralizada en la escena que los chicos bailan agarrados. No podía creerse lo que veía en un escenario español.

El día del ensayo general vinieron, como era obligado, los dos censores. Yo no había cambiado ni una coma del texto autorizado. Vieron el pase, no dijeron nada pero llamaron aparte a Juanjo Alonso Millán, propietario del teatro Barceló, y al productor Justo Alonso. En un bar vecino les dijeron: nosotros no tenemos ningún argumento para prohibir la función pero sepan que pasado mañana arderá este teatro. No era una amenaza suya, sino que creían que el público nos iba a machacar. La noche del estreno la ovación final fue interminable. Solo ocurrió que aquello fue un éxito clamoroso para todos. Los llenos fueron continuados. Así como más tarde, cuando estrenamos Jesucristo Superstar, recibimos todo tipo de amenazas y anónimos, con esta comedia no tuvimos ninguna. Sin embargo ocurrió un fenómeno muy elocuente. Tres meses después del estreno murió Franco. Y la comedia dejó de interesar. Habíamos pasado al teatro Marquina y montado una segunda compañía que se presentó en Valencia. Fue un fracaso estrepitoso. Parece que, sin el morbo de posibles incidentes, al público ya no le interesó. En solo seis meses el fenómeno desapareció.

El estreno de Los chicos de la banda supuso para el colectivo homosexual una normalización de su situación. Al espectador no gay se le daba una información que acababa con los tópicos. Cada personaje tiene un carácter distinto, no todos los homosexuales son «locas». Y les pasan cosas exactamente iguales que a cualquier otra persona o pareja.



Manuel Galiana fue uno de los protagonistas de este sonado estreno tras la oferta de Azpilicueta. El actor afirma que no dudó en hacer un personaje homosexual:


Yo no solo no lo dudé, sino que hubiera pagado por hacer esa obra. El primer aplauso de la noche se produjo a los dos minutos de comenzar. Casi cada intervención era seguida de una ovación. El éxito fue apoteósico y los medios de comunicación hablaron mucho del montaje. Fuimos a un programa de Televisión Española pero nos sugirieron que no dijéramos que era una comedia sobre homosexuales. Tuvimos que improvisar y hablar con medias tintas. Hasta que no llegamos a Barcelona no se hizo un programa para hablar de lo que realmente trataba la obra. Se convirtió en un fenómeno social. Salvo en Andújar: allí tuvimos que suspender porque no vino nadie. Las reacciones que nos llegaron fueron diversas. Los primeros activistas del movimiento gay nos criticaron porque creían que se debían haber presentado situaciones más lúdicas, no los conflictos dramáticos, que son similares en todos los géneros. No les gustaba que reflejáramos que tenían problemas. También vinieron muchos homosexuales que nos esperaban a la salida para darnos las gracias por hacer visible su existencia. Yo creo que es uno de los montajes más importantes que he hecho en mi vida.



El autor planteó una situación que luego se ha repetido frecuentemente: la celebración de un cumpleaños con todos los invitados homosexuales. Cada uno de ellos vive su condición de una manera distinta. Unos lo afrontan con normalidad, otros con exageración y los hay atormentados por remordimientos religiosos. No falta ni un chapero, que es el regalo para el homenajeado, un cínico y desagradable maduro, con aires de superioridad. En el transcurso de la fiesta se producen enfrentamientos y hasta confesiones dramáticas, pero cuando cada uno vuelve a su casa, parece que no ha pasado por ellos un ciclón emocional. Ese conglomerado de caracteres puso de manifiesto a los desinformados españoles de los setenta que el mundo de las relaciones homosexuales es tan complejo como el de los heterosexuales pero lastrado, además, por numerosos condicionantes sociales. Uno de los lastres que tuvo que soltar esta pionera producción fue el temor del público a entrar al teatro. Miedo, sobre todo, a que fueran señalados como homosexuales por acudir a ver el montaje. Debemos recordar, una vez más, que todavía corría el año 1975. Como ejemplo de lo dicho, el tremebundo comienzo de la crítica que escribió Adolfo Prego en ABC el 5 de septiembre:



Entre las plagas de nuestro tiempo figura el homosexualismo, problema pavoroso al que teatralmente suele dársele un tratamiento caricaturesco, porque algo hay en la conducta del homosexual masculino que induce fácilmente a la risa. Ellos lo saben, lo padecen y han adoptado una actitud agresiva. La sociedad no acaba de tolerarles. La ciencia médica ha acudido a explicar el homosexualismo como error de la naturaleza o como fruto de la educación. Hay también lo que es pura y simplemente depravación viciosa, y esto corresponde ya a la Historia, a la decadencia de las sociedades.



¡Menos mal que finalmente calificaba la comedia de espléndida, alabando el trabajo de los actores y del escenógrafo! Sorprende, sin embargo, el comentario del diario Arriba, la misma fecha, teniendo en cuenta que era el órgano oficial del Movimiento. Lo firmaba Julio Trenas y comenzaba así:


Uno de los personajes de esta dura, descarnada, interesantísima obra de Crowley dice en un momento de la acción: ¿Hay algo más triste que una mariquita imitando a Judy Garland? El discurrir de la pieza nos muestra que, efectivamente, lo hay: es cuando el homosexual toma conciencia de su marginación y descubre esa soledad terrible de la que ni siquiera los de su bando -¿o banda como quiere el título?- pueden sacarle. Diré que la comedia –primera producción de un joven autor- que dio a Mart Crowley la fama mundial, es cualquier cosa menos un pasatiempo burlesco. La Dirección General de Teatro puede apuntarse un tanto al permitir la verticalización de su texto.



Leyendo toda la crítica no he podido descifrar qué significa verticalizar un texto. El crítico no dejaba de señalar que no publicaban fotos porque Jaime Azpilicueta había prohibido la entrada al fotógrafo del periódico la noche del estreno.

Treinta años después la obra volvió a presentarse en los escenarios españoles. En Madrid lo hizo en el teatro de Lara tras una gira por España pero ya la sociedad no se escandalizaba por casi nada y el público no respondió al montaje. Los espectadores maduros guardaban, seguramente, un recuerdo imborrable del primer estreno y los más jóvenes no mostraron ningún interés por el conflictivo cumpleaños de esa panda de locas bastante trasnochadas.


Este estreno abrió las puertas a numerosas producciones nacionales e internacionales que, ya abiertamente, trajeron a la escena española la homosexualidad en todas sus vertientes. Repasamos los títulos y producciones más destacados, primero los procedentes del extranjero referidos a la homosexualidad masculina.

Ángel García Moreno, director que aparece frecuentemente en este estudio, fue uno de los profesionales más arriesgados en los primeros años de la democracia. Él puso en escena por primera vez en España El realquilado (Entertaining Mr. Sloane) a comienzo del año 1975. Este cruel drama de un autor que murió a manos de su amante masculino se representó en el pequeño teatro Alfil con un reparto francamente atractivo: Laly Soldevila, Andrés Mejuto, Pedro Civera y Tony Isbert. Un cuarteto encerrado en un solo espacio bailando al son que marca un desvergonzado invitado, el joven Sloane, que no duda en seducir a los tres miembros de la familia. Tony Isbert, el nieto del recordado Pepe Isbert, en plenitud física, abordó al intruso con apabullante carnalidad. A los espectadores les resultaba totalmente convincente que tanto el anciano propietario de la casa, como la físicamente desgraciada hija y el reprimido hijo homosexual, cayeran rendidos ante los encantos del visitante. En este caso la obra no llegó a España con excesivo retraso ya que su autor la escribió solo once años antes.

El mismo director repuso la obra en abril de 1988 en el teatro Marquina, con Miguel Ortiz en el papel del joven seductor. Pero como ha ocurrido con la revisión de obras que en su primera versión provocaron escándalo o polémica, el paso del tiempo, por los propios textos y por el cambio en la sociedad, se diluye su capacidad de escándalo. Aún se ha representado por tercera vez, en el pequeño teatro Galileo, con Miguel Hermoso dando vida al señor Sloane. Este montaje aún tuvo menor repercusión que los dos anteriores y se tituló El huésped se divierte.

Poco después de su estreno en el teatro, la obra fue llevada al cine en 1970 con dirección de Douglas Hickox.

Otra obra de Orton, con fuerte carga homosexual (aunque hoy puede parecer descafeinada) es Lo que vio el mayordomo. En ella la protagonista femenina es simpatizante de una asociación de lesbianas. Sobre su marido se cierne constantemente la sospecha de homosexualidad. Pero la carga erótica más potente la pone un joven botones de hotel sin ningún escrúpulo, que confiesa haberse vendido a hombres, y que es el objeto de deseo de casi todos los personajes. Esta obra se montó por primera vez en 1979 y la segunda, hasta la fecha, en 2015. En ninguna de las dos ocasiones logró despertar el entusiasmo del público y de la crítica, a pesar de que la segunda tuvo una puesta en escena más desvergonzada.

 


Escena de Lo que vio el mayordomo, con Carmen Barrantes, Raúl Mérida y Pep Munné. Director: Joseph O'Curneen. 2015.

Fortuna y los ojos de los hombres es un drama carcelario escrito por el canadiense John Herbert en 1967, estrenándose en el Off-Broadway de Nueva York. Basándose en sus propias experiencias, el autor presenta a un joven que es enviado a prisión para cumplir una condena de seis meses. Tiene que compartir celda con una descabellada drag-queen, con un fornido estafador y con un delicado homosexual, protegido del anterior. Durante su arresto el joven condenado tendrá que ver -y vivir en sus carnes- el horror carcelario, con abusos físicos incluidos.

Tardó más diez años en llegar a los escenarios españoles. El 17 de enero de 1979 se presentó en el desaparecido teatro Valle Inclán de la calle de la Princesa. Posteriormente se trasladó al Lara. En cualquier caso tuvo una vida corta y nunca se ha repuesto desde entonces. El responsable fue un actor argentino, Martín Adjemián, que se había exiliado en España tres años antes. Fue el director y adaptador. Filmó alguna película en España y regresó a su país en 1990.

Lorenzo López Sancho se ensañó en su crítica de ABC (25-1-1979) como solía hacer cuando aparecían estos temas en escena:


Fortuna y los ojos de los hombres es un cuadro negro en el que se explica el horror del sistema carcelario y de todo el mundo marginal que en él afirma su monstruosa protesta y su voluntad de ser. Espectáculo ingrato, con algunos alargamientos excesivos en la segunda parte, del que se sale conturbado, triste, preocupado, incluso, turbio de conciencia. Sucia experiencia.



La obra fue llevada al cine en 1971 en Canadá, dirigida por Harvey Hart. En España se estrenó la película con el título Los ojos de la cárcel.

Sin presentar directamente unos personajes homosexuales, Postdata: tu gato ha muerto, es una comedia (basada en una novela homónima) que se estrenó en Madrid el año 1979, durante el verano, y que tuvo escasa repercusión. El protagonista, un veterano actor sin suerte al que todo le sale mal, incluyendo el abandono por su novia, es robado reiteradamente. Decide tender una trampa para atrapar al ladronzuelo. Lo consigue y resulta ser un joven bien parecido, al que somete a una serie de humillaciones. Pero entre ambos parece surgir una cierta atracción sexual, sobre todo cuando el delincuente admite su bisexualidad. El maduro actor empieza a plantearse que también puede sentir deseos por los hombres. Nunca se ha vuelto a representar comercialmente y la clave la puede dar uno de sus actores, Manuel Galiana:


Realmente allí no pasaba nada entre los dos hombres. Había que imaginar que surgía una atracción homosexual. El texto es precioso pero ocurrió un fenómeno extraño. Los días previos al estreno había una gran expectación. Tanta que tuvimos que hacer dos funciones de estreno ante la demanda de invitaciones. Sin embargo, en las primeras funciones con público de pago apenas vino nadie. La gente dijo: no vamos a ir y fue un fracaso estrepitoso. 

 


 
El beso de la mujer araña, un texto de Manuel Puig, reunió por primera vez en un escenario -la cárcel- política y homosexualidad. Se trata de un espléndido mano a mano para dos actores. Uno encarna a un preso político. El otro es un mariquita entrañable condenado por corrupción de menores, que cada día representa para su compañero de celda escenas de películas. Aprovechando la vulnerabilidad del homosexual, las autoridades carcelarias quieren que espíe al político. Pero, finalmente, Molinita, el gay, demostrará una entereza y una honestidad sobrecogedora. La intensa relación que se establece entre los dos hombres sorprendió al público de 1981, año del estreno en España.

En su crítica de El País (3-5-1981) Eduardo Haro Tecglen escribía:


El estilo de Manuel Puig es el de utilizar las fórmulas de la literatura popular para ir a una trascendencia y a una ética. En este caso podría ser la relación entre dos imposibles –el que quiere hacer una revolución marxista pura, el que quiere ser mujer-: el traspaso de una ética –el héroe, al final, es el frívolo que se dejar ir a la muerte para no traicionar- y el delicado y difícil relato de un amor, de una ternura creciente.



La revista Fotogramas publicó al mes siguiente del estreno una demoledora crítica, en la que podía leerse:


En definitiva, la obra escénica de Manuel Puig es roma, escasa de imaginación, falsamente realista. Su estructura teatral es pobre y elemental. La dialéctica, barata. Frente a este texto, el director de cine José Luis García Sánchez, nuevo en estas lides, no ha sabido muy bien qué hacer. Ha fomentado el sentimentalismo latente y se ha agarrado a un realismo chato y poco convincente.



Como en otras obras reseñadas, la reposición de esta obra, producida el año 2004 en el teatro Muñoz Seca por una compañía catalana, se saldó con un estrepitoso fracaso de taquilla. 

La industria de Broadway utilizó el argumento de Puig para un musical, estrenado el año 1992, en el que se dio más importancia a la recreación de las películas que cuenta el protagonista, que a la terrible situación del mismo y su compañero. La versión cinematográfica fue dirigida el año 1985 por Héctor Babenco, con William Hurt y Raúl Juliá como protagonistas.


En este ambiente carcelario, aunque mucho más dramático, es en el que se desenvuelven los protagonistas de Bent. La obra de Martín Sherman se estrenó en Barcelona en marzo de 1982, tres años después de su presentación mundial en Londres. El autor tomó la represión nazi sobre los homosexuales y presentó un campo de concentración, el de Dachau en el año 1933. Según numerosos estudios, más de 100.000 personas fueron perseguidas e internadas por acusación de homosexualidad. El director declaró a Dirio16 (9-5-1982):


No es un panfleto homosexual, ni tan siquiera es una obra de homosexuales. Sherman coge el tema de los homosexuales como otra marginación más de las que se daban en aquella época y que aún persisten.




Escena de Bent. MAE, Institut del Teatre. ©Pilar Aymerich. 

Entre los encarcelados que aparecen en Bent, hay dos hombres enamorados que sufren todo tipo de degradaciones, soportadas por el amor que se profesan. Al dramatismo del amor oscuro, se añade el del internamiento en el campo de concentración. Ángel Berenguer escribió la crítica en Diario16 el 26 de marzo, poco elogiosa con la puesta en escena aunque afirmaba:


Se trata de un espectáculo de gran actualidad que triunfó en Broadway -no olvidemos que Nueva York es la capital gay del mundo- hace dos temporadas. También fue un éxito en Londres, aunque menor, y en París fracasó estrepitosamente por aquello de que los franceses son remisos tanto a hablar de gays como de la Gestapo y de los campos de concentración. En esta obra se juntan ambos temas y, el resultado, es un texto hermoso y, sobre todo, dramáticamente muy bien construido.




Esta producción, interpretada en catalán, no llegó a Madrid, donde se vio por primera vez en ingles el año 1996. Gary Willis la dirigió en la desaparecida sala Ensayo 100. Y la versión castellana no se representó hasta veintitrés años más tarde en la sala pequeña del Nuevo Teatro Alcalá, donde permaneció varios meses gracias, sobre todo, al empeño de su protagonista, el actor Daniel Freire. Desde el primer estreno también se ha montado el año 1986 en el Teatro Repertorio de Arte y en 2003 en Badalona.

Josep María Flotats, al frente de su compañía, montó en 1986 en Barcelona El despertar de la primavera. Fue también su primera dirección escénica. La obra que Wedekind escribió en 1891 ya causó escándalo entonces por presentar el inicio de la sexualidad en un grupo de estudiantes. Además del paso inevitable de la pubertad a la madurez, se incluyen escenas de suicidio y masturbación, impensables en el XIX. Flotats hizo una lectura ambientada en un colegio de nobles, un mundo onírico, lujoso y opresivo en el que los adolescentes viven sus particulares despertares a la primavera. En esos descubrimientos del cuerpo y de los deseos no falta una pulsión homosexual. Casi siempre que se habla de teatro gay se cita esta obra pero, realmente, trata sobre la sexualidad en general con todas sus vertientes.

Seguramente el más perturbador montaje sobre pasiones amorosas masculinas fue el de La vida de Eduardo II de Inglaterra, de Christopher Marlowe, representado en el teatro María Guerrero. Ya el propio espacio escénico era singular: un cuadrilátero de arena en el patio de butacas con los espectadores situados alrededor, tocando prácticamente a los actores. 

Lluís Pasqual (que ya la había montado en el Lliure en 1978 con Flotats), no ahorró carnalidad ni locura amorosa al rey Eduardo II, encarnado por el actor argentino Alfredo Alcón, impresionante en su decadencia física y su arrebatada pasión. Claro que como oponente, dando vida al joven Gaveston, tuvo en las diferentes temporadas, a dos actores extraordinariamente atractivos: Juan Gea y Antonio Banderas. El segundo sustituyó al primero mientras se recuperaba de un accidente sufrido en el proceso de ensayo. Banderas apenas era conocido pues se encontraba en los principios de su carrera, aunque ya había dado vida a personajes homosexuales en el cine. En la obra lo que se plantea es la conveniencia política del amor entre hombres, sobre todo cuando existe una enorme diferencia social y el más alto, el rey, colma de honores a su joven amante. La locura desbordada da pie al resto de los personajes a destronar al monarca. Escribió Haro Tecglen en El País (1-12-1983):


Su valor principal es la exaltación del amor y, concretamente, del amor homosexual: el del rey y su favorito Gaveston, por el cual el rey sacrificó su trono, entró en guerra y perdió la vida.



El director Lluís Pasqual nos aporta sus comentarios sobre la oportunidad de hacer esta obra en 1978, cuando el tema homosexual todavía no era tan representado:


Seguramente fue la inconsciencia la que me guio. También depende de cómo afronta cada uno su propia sexualidad. En la juventud todos los adolescentes nos hacemos las mismas preguntas respecto al sexo. Mi orientación sexual no me causó ningún trauma y, tal vez por eso, no vi problema en llevar a escena esta obra. Sí es cierto que en 1978, las escenas más íntimas, los abrazos entre el rey y su amante antes de ir a la batalla, incomodaban a algunos espectadores. El Lliure de entonces era más íntimo y el público tenía a los actores al alcance de la mano. En algunas representaciones se oían risitas pero de incomodidad ante la acción de los actores. Pero creo que la obra es bastante más que la relación homosexual; es un texto sobre un profundo amor.



Este montaje, de gran aceptación popular, fue representado en tres temporadas diferentes. La primera reposición se produjo en junio de 1985 y la segunda en octubre del año 1988. El éxito de taquilla le acompañó en cada una de las temporadas. Posteriormente se repuso en el teatro Jovellanos de Gijón (2004) y en la pequeña sala Triángulo de Madrid (2010).

El Centro Cultural de la Villa, un teatro propiedad del Ayuntamiento de Madrid, abrió la temporada de 1986 con la versión escénica de una película que obtuvo en su momento un gran éxito: Una jornada particular. El actor y director Josep María Flotats la había estrenado en catalán el año 1984, en el Teatro Condal de Barcelona, con Anna Lizarán junto a él como protagonistas.

 


Josep Maria Flotats y Anna Lizaran en Una jornada particular. © MAE. Institut del Teatre.


El realizador italiano Ettore Scola narró el bellísimo encuentro de dos personajes solitarios, en la madurez de sus vidas y necesitados de comunicación. Por un lado está el ama de casa, ignorada por los suyos, y por el otro un homosexual maduro que se cruza en su vida. Cuando la mujer, fascinada por la atención que recibe del hombre, se lanza a sus brazos, descubre la condición sexual de este. La historia está ambientada en el marco de la II Guerra Mundial, lo que explica el temor del homosexual a manifestarse, además en un país, Italia, donde el machismo era una de sus señas de identidad. El montaje teatral, dirigido por José Carlos Plaza, contó con Esperanza Roy, en una de las mejores interpretaciones de su carrera, y con Fernando Delgado. A pesar de los elogios unánimes de la crítica, no puede afirmarse que contara con el apoyo masivo de los espectadores. En 2011 se estrenó en Valencia otro montaje con la adaptación de Rodolf Sirera y dirección de Rafael Calatayud.


Eclipse total (Total Eclipse), escrita por Christopher Hampton en 1968, recrea las relaciones literarias y sexuales entre Arthur Rimbaud y Paul Verlaine. Fernando Guillén Cuervo, como en su debut escénico que comentamos en otro capítulo, volvió a encarnar un personaje homosexual, enfrentado a Juan Ribó, que dio vida a Verlaine, el mayor de los dos poetas franceses. Recuerda Fernando Guillén:

 

Eclipse total no tuvo nada que ver con El día de gloria. Esa función va más allá de un conflicto de género. No se enfoca en la sexualidad particularmente, se enfoca en la condición aburguesada, en la esencia del amor entre un maldito auténtico y un poeta burgués. Esa relación homosexual en pleno siglo XIX es más fuerte por el enfrentamiento de clases. Es de los montajes más interesantes que he hecho, con desnudo integral incluido, para lo que tampoco he tenido nunca ningún pudor. Y tampoco tengo pudor en hacer trabajos comprometidos con compañeros o compañeras. Después de estos personajes teatrales me metí en otro proyecto cinematográfico -Los novios búlgaros- en el que encarnaba a un homosexual con todas las necesidades afectivas, sexuales, laborales, con escenas de sexo muy fuertes que, realmente, son lo de menos.



Estrenada originalmente el año 1968, Eclipse total tardó más de veinte años en llegar a nuestros teatros. Se presentó en el teatro Bellas Artes en enero de 1989 con versión de Miguel Sierra y dirección de Roberto Villanueva. El gran duelo interpretativo de los jóvenes actores tuvo una respuesta aceptable. Así comenzaba José Monleón su crítica en Diario16:



Durante mucho tiempo la homosexualidad ha sido un tema tabú, omitido o, lo que aún es peor, explicado a través de alusiones siempre superficiales. Hoy las cosas son distintas, pero, naturalmente, no se puede pasar de la prohibición a la tolerancia sin que graviten, de una u otra manera, los viejos temores y argumentos. Y digo esto porque Eclipse total, que quizá sea mucho más que la historia de una relación homosexual -pensemos simplemente, en la entidad de Rimbaud y Verlaine-, se convierte, a través de la interpretación, de la puesta en escena y de la percepción del espectáculo, básicamente en eso. La función se hace y se va sabiendo que trata un tema oscuro, que puede sorprender o escandalizar y se está, quizá inconscientemente, más pendiente de estas características del drama que del drama mismo.



Haro Tecglen en El País (15-1-1989) recordaba que Hampton escribió esta obra cuando solo tenía 22 años y pertenecía a la plantilla del Royal Court como dramaturgo. Para el crítico, en Eclipse total:


Se trazan algunos momentos biográficos, desde lo que fue un tremendo encuentro poético y humano hasta el relato hecho a Verlaine de la muerte de Rimbaud por la hermana de éste, Isabelle. No se hurtan las escenas escabrosas y duras.



También ha sido llevada al cine esta obra, el año 1995, con dirección de Agnieszska Holland y con un juvenil Leonardo DiCaprio como protagonista.

Tomás Gutiérrez Alea dirigió en 1994 la película Fresa y chocolate, basada en un cuento de Senel Paz titulado El lobo, el bosque y el hombre nuevo. Esta producción cubana logró un gran éxito en todo el mundo, sobre todo en España. Su argumento fue traído al teatro en 1998 contando con uno de los protagonistas del filme: Vladimir Cruz. La versión escénica estuvo dirigida por Carlos Díaz. Fresa y chocolate es el encuentro de dos jóvenes en La Habana. Uno es homosexual, el otro un revolucionario convencido. Lo que comienza como un juego de seducción fallido termina convirtiéndose en una historia de tolerancia y amistad. La producción teatral, con equipo artístico cubano, se estrenó el Madrid y, posteriormente, realizó gira por toda España.

Roberto Cossa, autor argentino, escribió Yepeto en 1987, convirtiéndose en una gran éxito en Buenos Aires. Diez años más tarde trajo la comedia a España Juan Antonio Quintana, habiéndose repuesto posteriormente en, al menos, dos ocasiones. La historia de un profesor universitario y el novio de una de sus alumnas es, cuando menos, ambigua. El joven acude al despacho del docente enojado porque cree que su novia mantiene alguna relación especial con él. Tras el primer encuentro los dos hombres vuelven a verse en varias ocasiones, contándose sus experiencias y sentimientos. En ningún momento se habla de homosexualidad, pero siempre queda la duda de si esos dos varones no acaban sintiendo una atracción entre sí. Refuerza la teoría una de las escenas clave cuando el más joven se desnuda ante el profesor para mostrarle las posturas que le exige hacer su novia. La historia fue llevada al cine en 1999 por Eduardo Calcagno.

La obra de Christopher Durang Beyond Therapy, estrenada en Nueva York en 1981, se han montado varias veces en España con distintos títulos: Aquí necesitamos desesperadamente una terapia, ¡Y yo con estos nervios! y Terapias.

Tomás Gayo la produjo e interpretó por primera vez en 1981 con el segundo de los títulos. La comedia tiene seis personajes absurdamente inconscientes. La chica joven busca novio a través de anuncios. Encuentra a Bruce, que es bisexual y está emparejado con Bob, decididamente homosexual. Además aparecen un terapeuta, una asistenta y un camarero. El cruce de los personajes lleva a situaciones delirantes. En 1996 se montó como Aquí necesitamos desesperadamente una terapia, con la productora y actriz Maite Merino. Finalmente Rafael Calatayud la ha dirigido para La Pavana -Terapias- en 2006 y 2015. Posiblemente sea esta última la adaptación más gay.

Escasísimas son, a nivel internacional, las obras de teatro que presentan la homosexualidad en el mundo del deporte. El año 2002 se estrenó en Parla Shadowboxing, de James Gaddas, quien la había presentado en Londres cuatro años antes. Es un monólogo centrado en la figura de un boxeador que se ha venido preparando para competir por el campeonato del mundo y cuyo deseo es conseguirlo para acallar los muchos reproches y castigos infligidos por parte de su padre y, sobre todo, para poder proclamar su homosexualidad desde el «podio» de ganador. 

La soga (Rope) fue escrita por Patrick Hamilton en 1926. Es difícil pensar que en aquel año los protagonistas fueran abiertamente homosexuales. El autor llevó al teatro un suceso real ocurrido dos años antes. Dos jóvenes universitarios, Nathan Leopold y Richard Loeb, asesinaron a otro hombre por el puro placer de matar. En la obra se presentan las relaciones de dominio-sumisión entre los dos asesinos. Uno incita al otro a ir cometiendo delitos cada vez más graves hasta llegar al asesinato. Este argumento fue utilizado por Alfred Hitchcock para su película del mismo título, filmada en 1948. Sin embargo la comedia original no se presentó en los escenarios españoles hasta el año 2005. Fue en el desaparecido Teatro Real Cinema, con versión de Víctor Manuel Dogar. Ya en esa producción se presenta más evidentemente la fuerte dependencia sexual del más débil de los asesinos. Esta relación homosexual se acentuó todavía más en la versión musical -¡Excítame!- de la que hablamos en otro capítulo. Con posterioridad a ese montaje, se estrenó otro el año 2014 en el teatro Fígaro.

Especialmente interesante resulta Visitando al señor Green, que se estrenó el 20 de enero de 2006 con dos únicos actores: Juan José Otegui y Pere Ponce. Fue el debut como director de Juan Echanove. La originalidad del texto radica en la religión de los personajes. Ambos son judíos. El señor Green es ya mayor y necesita apoyos. Para ello le visita un joven, que acaba declarando su homosexualidad. Como escribió Javier Villán en El Mundo (30-1-2006):



Es un texto sobre el fanatismo, la homosexualidad, la religión judaica y la intolerancia. Tiene un arranque vulgar y doméstico. Y un desenlace feliz para que la fe en el hombre no nos abandone del todo.



Cuarenta años tardó en estrenarse en España una comedia escrita en 1966 por Charles Dyer: La escalera. En su momento fue un auténtico escándalo mundial al presentar la vida cotidiana de una pareja de maduros homosexuales. Harry y Charly viven momentos difíciles en su peluquería cuando el primero es objeto de una citación judicial por sus aventuras sexuales. El conflicto destapa los problemas de la pareja a la vez que denuncia el acoso de la sociedad hacia las familias diferentes. Y, sobre todo, desagradó que, finalmente, la pareja logre superar sus dificultades y se mantenga unida gracias al amor que se profesan. Tuvo una versión cinematográfica en 1969 con dos grandes estrellas: Richard Burton y Rex Harrison, a las órdenes de Stanley Donnen.

José Tamayo quiso representarla en España con Fernando Rey y Francisco Rabal como protagonistas. Ambos habían obtenido un notable éxito interpretando Becket en el teatro Español. Pero la censura no autorizó ninguna de sus versiones, sobre todo porque presentaba un final feliz en una pareja de homosexuales. La comedia fue cayendo en el olvido hasta que en 2006 la recuperó el actor y productor Julio Gavilanes, que la interpretó junto a José Luis Pellicena. Recordemos que este actor fue pionero en la asunción de personajes gays ya que estuvo en el elenco original de Ejercicio para cinco dedos, Los chicos de la banda y, más tarde, protagonizó Contradanza. El estreno español en Madrid se produjo el 7 de noviembre de 2006 en el pequeño teatro Muñoz Seca, donde unos días antes habían terminado las representaciones de La calumnia, drama de contenido lésbico.




Lola Herrera y Juanjo Artero en Seis clases de baile en seis semanas. Directora: Tamzin Townsend. 2007.

Seis clases de baile en seis semanas, de Richard Alfieri, se estrenó en el teatro Marquina en septiembre de 2007, cuatro años después de su presentación en Nueva York, donde se mantuvo dos meses en cartel. Es una comedia para dos actores, una mujer madura y un hombre joven. El personaje masculino manifiesta pronto su homosexualidad a su madura alumna de baile. Pero el autor plantea la soledad de dos tipos en distintas edades y situaciones. Ambos, a pesar de sus enfrentamientos, acaban necesitándose para rellenar sus huecos afectivos. La homosexualidad pasa a un segundo plano aunque llegue a insinuarse, incluso, que el hombre puede ser seropositivo. Lola Herrera y Juanjo Artero consiguieron un éxito notable con su trabajo, permaneciendo toda la temporada en cartel, algo poco frecuente en el comienzo del siglo XXI. La misma pareja artística protagonizó nueve años más tarde La velocidad del otoño. Otra vez el actor encarnaba a un homosexual, hijo de la anciana protagonista. Sin embargo era un personaje tópico: el hijo gay, artista, que acaba siendo el apoyo de la madre frente a sus hermanos. Un hombre dubitativo y necesitado de cariño.

No podía faltar alguna obra que representara a Pier Paolo Pasolini, el cineasta homosexual asesinado el año 1975. En 2009 el madrileño teatro Pradillo programó un ciclo de tres obras basadas en sus textos. Una de ellas, Fabulación, entra de lleno en nuestro tema con una vertiente poco explorada en la escena: el incesto. Un gran industrial recibe, siente una transformación un día, que le hace sentirse inseguro, insatisfecho. Es como una revelación. Poco a poco va descubriendo que se ha enamorado de su hijo de 18 años. Y le presiona, echando a su novia de la casa, y haciéndole la vida imposible, igual que a la madre. El hijo se escapa, pero es encontrado por el padre que le prepara una trampa. Juega eróticamente con su mujer para ponerse enferma y cuando va a llegar el hijo, la echa y se desnuda completamente para esperarle. Cuando llega surge la tragedia. Este es el estilo de la obra, tratado poéticamente. Un personaje principal es la sombra de Sófocles. Lo que el padre intenta realmente es recuperar la juventud con mayúsculas. Pero todo tiene un aire de fatalidad.

La decisión de John (Cock), estrenada en 2010, es de las pocas obras estrenadas en España que analizan la bisexualidad. El protagonista mantiene una relación con otro hombre pero, en un paréntesis en ella, se enamora de una chica. A partir de ahí deberá enfrentarse a sus contradicciones, deberá decidir qué tipo de vida quiere llevar a partir de ese momento. 

El proyecto Laramie, de Moised Kaufman, fue un proyecto que puso en pie el actor Jorge Muriel y se estrenó en la sala Margarita Xirgu, del teatro Español, el año 2011. Se basó en la idea original de Moisés Kaufman. En octubre de 1998 un joven homosexual de 20 años, Matthew Shepard, murió en Laramie (Wyoming) tras ser brutalmente apaleado por su condición. Kaufman propuso a sus compañeros de teatro Tectonic theatre montar una respuesta escénica a ese crimen. Y surgió el Proyecto Laramie, que se ha trasladado a países como Alemania, Francia o Italia.

 


Antes y después, con Borja Ibáñez y Sergio Sánchez. Dirección: Francisco Vidal. 2017.

El dramaturgo británico Alexi Kaye Campbell estrenó en 2008 en Londres, The Pride, que llegó a España en 2017 gracias al empeño del actor y director Francisco Vidal. La versión castellana se titula Antes y después. En ella se explora la evolución de la sociedad ante el sexo y las actitudes personales sobre la propia sexualidad. Arranca en los años cincuenta, cuando la homosexualidad estaba reprimida en todo el mundo. El protagonista, Philip, se enamora de Oliver, el jefe de su esposa. Este sufre un profundo rechazo a la atracción homosexual que siente y que le lleva a la violencia y al rechazo de sus tendencias. Los tres personajes conservan sus nombres -no son los mismos de los cincuenta- hasta la última escena en nuestros días cuando la relación entre Oliver y Philip se puede ir al traste por la adicción al sexo del primero.


 

 
Los chicos de la banda. Director: Pedro García de las Heras. Teatro Lara, 2004.


	

	

Fichas de montajes

Los chicos de la banda

Título original: The boys in the band

Autor: Mart Crowley

Adaptadores: Artime y Azpilicueta

Actores: David Carpenter, Ramón Corroto, Manuel Galiana, Julio Gasette, Joaquín Kremel, José Luis Pellicena, Damián Rabal, Ricardo Tundidor

Escenografía: Emilio Burgos

Director: Jaime Azpilicueta

Estreno:teatro Barceló, 3-9-1975


Los chicos de la banda

Autor: Mart Crowley

Adaptador: Luis Antonio de Villena

Actores: Emilio Buale, Jesús Cisneros, Ismael Martínez, Juan Carlos Naya, Jesús Noguero, José Pascual, Alejandro Tous, José Ramón Villar 

Escenografía: Ignacio Martiniano

Director: Pedro García de las Heras

Estreno: teatro de Lara, 28-1-2004

El realquilado

Título original: Entertaining Mr. Sloane

Autor: Joe Orton

Actores: Pedro Civera, Tony Isbert, Andrés Mejuto

Actriz: Laly Soldevila

Escenografía: Juan Antonio Cidrón

Director: Ángel García Moreno

Estreno: teatro Alfil, 17-1-1975

 

El realquilado

Autor: Joe Orton

Adaptador: Pedro Civera

Actores: Pedro Civera, Miguel Ortiz, Luis Prendes

Actriz: Julia Martínez

Escenografía: Amadeo Sans

Director: Ángel García Moreno

Estreno: teatro Marquina, 12-4-1988

El huésped se divierte

Título original: Entertaining Mr. Sloane

Autor: Joe Orton

Adaptador: Borja Ortiz de Gondra

Actores: Miguel Hermoso, José Lifante, Abel Vitón

Actriz: Isabel Ordaz

Escenografía: Jon Berrondo

Director: Eduardo Vasco

Estreno: teatro Galileo, 11-10-2001

Eduardo II

Autor: Christopher Marlowe

Adaptadora: Carmen Serrallonga

Actores: Josep María Casanovas, Jaume Comas, Josep María Flotats, Lluís Homar, Joan Miralles, Fermí Reixach, Carles Sales

Actrices: Anna Lizaran, Carlota Soldevila

Escenografía: Fabià Puigserver

Director: Lluís Pasqual

Estreno: teatro Lliure, Barcelona, (5-5-1978)

La vida de Eduardo II

Autor: Christopher Marlowe

Adaptador: Gil de Biedma y Barral

Actores: Alfredo Alcón, Fidel Almansa, Antonio Banderas, Paco Casares, Pedro del Río, José Hervás, Carlos Lucena, Ricardo Moya, José Luis Pellicena, Juan Jesús Valverde

Actrices: Mercedes Sampietro, Dora Santacreu

Escenografía: Fabià Puigserver

Director: Lluís Pasqual

Estreno: teatro María Guerrero, 29-11-1983

Eduardo II

Autor: Christopher Marlowe

Adaptador: Manuel De

Actores: Pablo Alonso, Edu Cárcamo, Rafael Sánchez Mesa, Iván Ugalde Actrices: Pilar Alonso, Lola Barroso, Carmen Mayordomo, Yolanda Rino

Director: Manuel De

Estreno: sala Triángulo, 8-7-2010

Lo que vio el mayordomo

Título original: What the butler saw

Adaptador: Roberto Estévez

Actores: José María Caffarell, Nicolás Mayo, Ismael Merlo, Agustín Poveda

Actrices: Carmen Bernardos, Yolanda Ríos

Escenografía: Toni Cortes

Director: Ventura Pons

Estreno: teatro Príncipe, 12-3-1979

Lo que vio el mayordomo

Adaptador: Julio Escalada

Actores: Paco Churruca, Raúl Mérida, Pep Munné, Mundo Prieto

Actrices: Carmen Barrantes, Lola Marceli

Escenografía: Anna Tussell

Director: Joe O’Courneen

Estreno: teatro Infanta Isabel, 1-7-2015

Fortuna y los ojos de los hombres

Título original: Fortune and men’s eyes

Autor: John Herbert

Adaptador: Martín Adjemian

Actores: Juan Aguirre, Nacho Bañeres, José Ángel Egido, Javier Roda, Alejandro Urdapilieta

Escenografía: Martín Adjemian

Director: Martín Adjemian

Estreno: teatros Valle Inclán, 17-1-1979/ Lara, marzo-1979


Postdata: tu gato ha muerto

Título original: P.S. your cat is dead

Autor: James Kirkwood

Adaptadores: Artime y Azpilicueta

Actores: Manuel Galiana, Juan Ribó, Manuel Sierra

Actriz: Marisa Paredes

Escenografía: Manuel López

Director: Roberto Villanueva

Estreno: teatro Marquina, 20-7-1979

El beso de la mujer araña

Autor: Manuel Puig

Actores: Juan Diego, José Martín

Escenografía: Andrea D’Odorico

Director: José Luis García Sánchez

Estreno: teatro Martín, 1-5-1981

El beso de la mujer araña

Autor: Manuel Puig

Actores: Ferrán Carvajal, Miguel García-Borda

Escenografía: Glaenzel y Cristiá

Director: Manel Dueso

Estreno: teatro Muñoz Seca, 4-11-2004

Bent

Autor: Martín Sherman 

Adaptadores: Compte, Enric Casamitjana, Mateu y Pericot

Actores: Isidor Barcelona, Joan Dalmau, Daniel Esteban, Sergi Mateu, Pepe Sagristá, Ramón Teixidor

Actriz: María José Arenós

Escenografía: Iago Pericot

Director: Iago Pericot

Estreno: teatro Regina, 24 de marzo de 1982


Bent

Autor: Martín Sherman

Actores: Ramón Camín, James Dugan, Steve Emerson, David Haynes, David Luque, Mark Newsum, Sergio Nieto, Juan Carlos Sanchís

Director: Gary Willis

Estreno: Ensayo 100, 11-4-1996


Bent

Autor: Martin Sherman

Adaptador: Font Masquerá

Actores: Juan Carlos Badillo, Luis Callejo, Daniel Freire, Miguel Galavís, Diego González, Nacho Guerreros, Gonzalo Lisardi, Óskar Redondo, Fernando Sánchez, Juan Sin Miedo

Directora: Gina Piccirilli,

Estreno: teatro Nuevo Alcalá, 13-4-2005

Una jornada particular

Título original: Una giornata particolare 

Autor: Ettore Scola

Adaptadora: Carme Serrallonga

Actores: Francesc Alberola, Ignasi Camprodon, Jaume Comas, Josep María Flotats, Lluís Ferraz, Josué Guasch, Carles Sabater

Actrices: Lluïsa Castell, Anna Lizaran, María Teresa Onrubia

Escenografía: Serge Marzolff 

Director: Josep María Flotats

Estreno: teatro Condal de Barcelona, 21-2-1984

Una jornada particular

Autor: Ettore Scola

Adaptadora: Carla Matteini

Actores: Jorge Amich, Fernando Delgado, Alberto de Miguel, Gabriel Garbisu

Actrices: Paula Borrel, Amparo Pascual, Esperanza Roy

Escenografía: Gerardo Vera

Director: José Carlos Plaza

Estreno: C.C. de la Villa, 26-9-1986


Una jornada particular

Autor: Ettore Scola

Adaptador: Rodolf Sirera

Actor: Rafael Calatayud 

Actrices: Eli Iranzo, Victoria Salvador, Pepa Sarrió, Laura Useletti

Escenografía: Jaume Pérez Roldán

Director: Rafael Calatayud

Estreno: teatro Talía, Valencia, 27-1-2011

El despertar de la primavera

Título original: Frühlings erwachen

Autor: Frank Wedekind

Adaptadora: Carme Serrallonga

Actores: Alex Casanovas, Josep Comas, Josep María Flotats, Abel Folk, Pere Eugeni Font, Joan Gibert, Jordi Godall, Pep Planas

Actrices: Anna Azcona, Núria Cano, María Lucchetti, Margarida Sabartés

Escenografía: Serge Marzolff

Director: Josep María Flotats

Estreno: teatro Poliorama. Barcelona, 26-2-1986 

Eclipse total

Título original: Total eclipse

Autor: Christopher Hampton

Adaptador: Miguel Sierra

Actores: Antonio Duque, Fernando Guillén Cuervo, Achero Mañas, Juan Ribó

Actrices: Alejandra Fierro, Margarita González, Jeannine Mestre

Escenografía: Andrea D’Odorico

Director: Roberto Villanueva

Estreno: teatro Bellas Artes, 13-1-1989


¡Y yo con estos nervios!

Título original: Beyond therapy

Adaptador: Fermín Cabal

Actores: Carlos Cabezas, Tomás Gayo, Iñaki Miramón, Ferrán Rañé

Actrices: Gloria Muñoz, Paula Sebastián

Escenografía: Francisco González

Director: Fermín Cabal

Estreno: teatro Príncipe-Gran Vía, 13-4-1989

Aquí necesitamos desesperadamente una terapia

Título original: Beyond therapy

Adaptador: Víctor Kremer

Actores: Jesús Calvo, Félix Cubero, José Luis Mosquera, Rafael Rojas

Actrices: Maite Merino

Escenografía: María Álvarez, Elisa Sanz

Directora: Charo Amador

Estreno: teatro Reina Victoria, 20-8-1998

Terapias

Título original: Beyond therapy

Autor: Christopher Durang

Adaptador: Juli Disla

Actores: Toni Agustí, Carlos Amador, Sergio Caballero, Rafael Calatayud, Juli Disla, Antonio Martínez-Ñoño, Carlos Vicente

Actrices: Marta Belenguer, Empar Canet, Mamen García, Lola Moltó

Escenografía: Rafael Calatayud

Director: Rafael Calatayud

Estreno: Auditorio de Paiporta, 20-1-2005

Yepeto

Autor: Roberto Cossa

Actores: Carlos Domingo, Juan Antonio Quintana

Escenografía: Mery Maroto

Director: Juan Antonio Quintana

Estreno: teatro Olimpia, 13-11-1997

Yepeto

Autor: Roberto Cossa

Actores: Alex Barahona, Emilio Linder

Director: Indalecio Corugedo

Estreno: Nuevo Teatro Alcalá, 2-4-2008

Yepeto

Autor: Roberto Cossa

Actores: Gonzalo Grillo, Carlos Olalla

Director: Juan Vinuesa

Estreno: Garaje Lumière, 12-2012

Fresa y chocolate

Autor: Senel Paz

Actores: Alfredo Alonso, Vladimir Cruz, Fernando Hechevarría

Director: Carlos Díaz

Estreno: teatro Príncipe Gran Vía, 3-2-1998

Shadowboxing

Autor: James Gaddas

Adaptador: Juan V. Martínez Luciano

Actor: Juan Díaz

Director: Manuel de Benito

Estreno: Centro Cultural de Parla, 5-4-2002

La soga

Título original: Rope

Autor: Patrick Hamilton

Adaptador: Víctor Manuel Dogar 

Actores: Manuel Andrés, Tomás Calleja, Alberto Maneiro, Chema Muñoz, Rafael Segarra, Víctor Manuel Dogar

Actrices: Ana Carvajal, Eva Higueras, Paloma Paso Jardiel

Escenografía: José Miguel Ligero

Director: Víctor Dogar

Estreno: teatro Real Cinema, 10-11-2005

La soga

Autor: Patrick Hamilton

Adaptador: Jesús Martínez

Actores: Kiko Gutiérrez, Mariano Venancio, Markos Marín

Actriz: Inge Martín

Escenografía: Dionisio Alonso

Directora: Nina Reglero

Estreno: teatro Fígaro, 15-7-2015

Visitando al señor Green

Título original: Visiting Mr. Green


Autor: Jeff Baron


Adaptador: Bernardo Sánchez


Actores: Juan José Otegui, Pere Ponce


Escenografía: Ana Garay


Director: Juan Echanove


Estreno: teatro Bellas Artes, 20-1-2006


La escalera


Título original: The staircase


Autor: Charles Dyer


Adaptador: Pedro Víllora


Actores: Julio Gavilanes, José Luis Pellicena


Escenografía:Wolfgang Burmann 


Director: Ángel Fernández Montesinos


Estreno: teatro Muñoz Seca, 7-11-2006


La escalera


Autor: Charles Dyer


Actores: José Cobrana, Klaus Cobrana


Director: Jesús Sarmiento


Estreno: sala Kubik, 4-7- 2013

Seis clases de baile en seis semanas

Título original: Six dance lessons in six weeks

Autor: Richard Alfieri

Adaptador: Juan José Arteche

Actor: Juanjo Artero

Actriz: Lola Herrera

Escenografía: Rafael Garrigós

Directora: Tamzin Townsend

Estreno: teatro Marquina, septiembre de 2007

Fabulación

Título original: Affabulazione


Autor: Pier Paolo Pasolini


Actores: Edu Cárcamo, José María Urteta, Francisco Vidal


Actrices: Marta Gómez, María José Puebla


Escenografía: Lola Barroso


Director: Vicente León


Estreno: teatro Pradillo, 20-2-2009


La decisión de John


Título original: Cock


Autor: Mike Bartlett


Adaptadora: Isabel Montesinos


Actores: Javier Magariño, José Vicente Moirón, Gabriel Moreno


Actriz: Isabel Sánchez


Director: Denis Rafter


Estreno: teatro López de Ayala, Badajoz, 4-11-2010


El proyecto Laramie


Autor: Moises Kaufman


Adaptador: Jorge Muriel


Actores: Iñaki Guevara, Antonio Mulero, Jorge Muriel, Diego Santos


Actrices: Ana Cerdeiriña, Victoria Dal Vera, Mónica Dorta, Consuelo Trujillo


Escenografía: Nuria Martínez


Director: Julián Fuentes Reta


Estreno: teatro Español, 13-1-2-2011


Antes y después:


Título original: The pride


Autor: Alexi Kaye Campbell


Adaptadores: Del Cano y Vidal


Actores: Ricardo del Cano, Borja Ibáñez, Alejandro Pollán, Sergio Sánchez,


Actrices: Lorena Jiménez, María Rubio


Director: Francisco Vidal


Estreno: Pequeño teatro Gran Vía, 27-4-2017





	

Jesús Cisneros y Antonio Vico en Sé infiel y no mires con quién. Directora: Pilar Massa. Teatro Rialto, 2009. 

	

	






  Parodias homosexuales


En la línea tradicional señalada por la revista, como hemos anticipado, aparecieron en los escenarios personajes homosexuales a los que, sin ningún rubor, podemos calificar de mariquitas o locas despendoladas. Obviamente no aportaron nada a la dignificación de los gays sino que continuaron la línea de burla que tan buenos resultados había dado en las taquillas de las últimas décadas. Además, casi siempre esos personajes simulaban una homosexualidad extrema y escandalosa para ocultar actitudes machistas. El ejemplo más claro estuvo en el vodevil ¡Sé infiel y no mires con quién! de Cooney y Chapman estrenado en 1967 en Londres. Cinco años más tarde, en pleno verano -tal vez no confiaban en exceso en la acogida- de 1972, se presentó en el teatro Maravillas de Madrid. Pero se convirtió, posiblemente, en el mayor éxito de público de la segunda mitad del siglo XX al representarse ininterrumpidamente durante más de una década, siempre con Pedro Osinaga como protagonista. Este encarnaba a un decorador de interiores que mantiene una aventura con la dueña de la casa. Para ocultarla se hace pasar por gay extremo, caricatura que Osinaga llevó hasta el límite con extraordinario rendimiento. Por cierto que en el primer montaje estuvo también José Sacristán. El vodevil tiene todos los ingredientes del género, con puertas que se abren y se cierran, frases de significado ambiguo, engaños matrimoniales y hasta con una anciana escritora de cuentos infantiles que acaba de complicar los enredos. En el reparto, a lo largo de toda su vida escénica, estuvieron decenas de actores. Fue la última interpretación teatral de la veterana Julia Caba Alba. 

Es significativo -no olvidemos que estamos en 1972- que en la extensa crítica que dedicó al estreno el diario ABC, solo existe una escueta mención a la pluma del protagonista, al que califica de «astuto decorador de apariencia ambigua, pero de inclinaciones muy concretas».

Para dar una idea del dinero que generó esta comedia, el entonces arrendatario del teatro Maravillas, el señor García Ramos, pudo comprar el inmueble con los beneficios del montaje. Tras el estreno se repuso en Madrid en teatros como el Reina Victoria y el Cómico.

Volvió a recuperarse para la escena este vodevil el año 1998, primero con Joaquín Kremel como protagonista y más tarde con Bruno Squarcia. Aunque esta producción realizó una extensa gira, en Madrid no tuvo éxito. Más afortunada fue la reposición producida por Jesús Cisneros el año 2009. Consiguió permanecer en cartel, tanto en Madrid como en toda España, durante más de seis años.

La comedia también se llevó al cine en España el año 1985. La película, dirigida por Fernando Trueba, se alejó bastante del texto original para el teatro pero también tuvo un excelente resultado en la taquilla.

Osinaga encontró un filón en la mariquita fingida porque repitió personaje en otro vodevil de Cooney el año 1983. La comedia titulada originalmente Run for Your Wife, se llamó aquí ¡Sálvese quien pueda! El protagonista, un taxista con doble vida, se hace pasar por gay para intentar ocultar su infidelidad. Se repuso el año 2016 con el título de ¡Taxi! y extremando la parodia homosexual.

La burda parodia de Sé infiel… tuvo una especie de continuidad en Ellas los prefieren un poquito locas, estrenada en el teatro de Lara en enero de 1975 por la compañía de Amparo Baró y Manuel Galiana. Original del británico Harry Caine, su adaptador, Víctor Andrés Catena, presentaba su trabajo en el programa de mano sin ninguna alusión a la fingida homosexualidad:


El autor parece que no solo ha querido que nos divirtamos con su comedia, sino que también ha empleado una nuevas situaciones escabrosas y originalísimas, con magistral astucia, limpio atrevimiento y sabrosa picardía, para que durante el desarrollo del enredo, trepidante e insólito, nos vaya dando una lección crítica.



Suponemos que las «nuevas situaciones escabrosas y originalísimas» se referirían a la homosexualidad. También Adolfo Prego, el crítico de ABC, el 12 de enero, informaba muy rápidamente a sus lectores del equívoco para que no se llamaran a engaño:

Veinte minutos después de alzarse el telón estamos perfectamente informados de que el marido infiel es un machote que para justificarse ante su esposa inventa una historia de relaciones anormales en el plano sexual. La amante es transformada a través de una versión engañosa en el amante. El equívoco durará toda la representación. La burla implícita en el texto se refiere a esa especie de universal tolerancia que parece estar de moda.


  
Obsérvese la expresión «relaciones anormales en el plano sexual». Franco tardaría diez meses en morir y la censura algunos más en desaparecer.

A la vista del éxito de Los chicos de la banda, algunos productores comenzaron a buscar comedias que tuvieran gays entre los personajes. En Estados Unidos encontraron Norman, Is That You?, escrita por una pareja de guionistas y dramaturgos. Aquí la titularon ¡Qué país! Originalmente presenta a un matrimonio judío, que atraviesa problemas conyugales, recibiendo a su hijo Norman. Nada más llegar les presenta a su nueva pareja sentimental: otro hombre. Con ese inicio podría empezar un drama, pero en este caso es casi un esperpento. En Nueva York apenas se mantuvo en cartel tres semanas. En Madrid, con el entonces famoso Juanjo Menéndez como protagonista, aguantó más tiempo y se eliminó la referencia judía. Quedó en un joven que sale del armario presentando a su novio a los maduros y sorprendidos padres, que viven en Albacete donde tienen una tintorería. Adolfo Prego en su crítica de ABC (17-1-1976) escribió párrafos tan tremendos como éste:


Graves varones podrán decir -y con harta razón- que a fuerza de ser tratados ciertos temas y conductas en el plano frívolo hilarante se difunden ciertos vicios, desviaciones y otras anormalidades.



Lo mío es de nacimiento, protagonizada por Emilio Laguna, se estrenó en el teatro Maravillas el 30 de marzo de 1978. Aún no se había aprobado la Constitución pero los homosexuales comenzaban a hacerse visibles sin demasiados problemas. Laguna apostó por el arquetipo de mariquita acuñado por la revista con el propósito de hacer reír. Aunque la obra estaba firmada por Sardón y Villacís, quedó claro que era un seudónimo del actor. Todos los elementos, vistos desde la distancia, nos indican la parodia de trazo grueso que fue esa obra. El cartel ya era una declaración de intenciones: Laguna, con barba, vestido de volantes y con una flor en el pelo. Para más burla, el protagonista se hacía llamar Mari-Pepo y vivía en un pueblo, para que la represión fuera más acusada. Hasta tiene una tía beata que está empeñada en casarlo pero el joven lo que quiere es ser travesti en Barcelona. Esta última afición daba pie al actor a ofrecer un delirante número musical ya travestido. Lorenzo López Sancho en ABC (2-4-1978) escribía:


A los autores se les va la mano. Media horita de poda dejaría la farsa mucho mejor, especialmente en el larguísimo final, cuya prolongación disminuye el buen efecto de la sorpresa y su grotesca, desvergonzada, validez teatral.



Consiguió permanecer en la cartelera madrileña durante once meses y, después, el protagonista-empresario realizó una extensísima y fructífera gira por toda España. 

En esta línea de montar espectáculos sin el más mínimo rigor artístico o argumental se inscribe Escándalo Gay, estrenado en el teatro del Progreso (hoy Nuevo Apolo) en marzo de 1986. Lo encabezaba el artista canario Tony Greco y se anunciaba la participación de «las modelos más femeninas del mundo». Eran transformistas. No se encuentran reseñas del mismo por ningún medio y, para constatar que ya los madrileños exigían un cierto rigor, solo logró mantenerse en cartel tres semanas.

Por los pelos (Shear Madness), de Paul Pörtner, incide en el tópico del peluquero mariquita. Toni, el protagonista y dueño del salón donde transcurre la comedia, es una auténtica loca, de las que se señalan en femenino y extreman su pluma. Sus clientes son sus cómplices, pero su vida sin complicaciones sufre un vuelco cuando, encima de su peluquería, se comete un asesinato. La originalidad de la obra está en que el policía encargado de la investigación utiliza la complicidad del público para encontrar al culpable, que puede ser cualquiera de los personajes. Se vio por primera vez España con la versión catalana titulada Pels pèls. Se estrenó en Barcelona el año 1987 con dirección de Pere Planella. La crítica de La Vanguardia (30-4-1987) señalaba lo tópico del protagonista:


Postular la carcajada del público con el folklore tópico del homosexualismo y amaneramiento que habita en algunos salones de belleza, conduce a primar a un personaje mariposón como ese Toni Vidal (Jordi Vila) que se mueve y gesticula bien, pero por las vías tan trilladas que el lector puede imaginar. He aquí una «loca» inteligente, pero propia de la revista más adocenada.



Este mismo director fue responsable de la primera versión en castellano que se estrenó en el teatro Fígaro en 1989. Desde entonces se ha repuesto en tres ocasiones en Madrid. En Barcelona se vio por última vez en 2015.

Avanzado ya el siglo XXI podría parecer que utilizar la homosexualidad para provocar la risa con argumentos de trazo grueso y con parodias más o menos afortunadas se había perdido. Pero no. Y el público sigue acudiendo en cantidad a este tipo de comedias que les provocan mucha risa. Una boda feliz es de ese tipo de obras. Estrenada originalmente en París en 2011 con el título de Le gai mariage (La boda gay) llegó en castellano al teatro Marquina en septiembre de 2013. El vodevil parte de un testamento por el que un soltero empedernido puede cobrar una fortuna… siempre que contraiga matrimonio. Pero lo que el testador no había previsto es que el matrimonio entre personas del mismo sexo ya es legal en muchos países. Así que, remiso a casarse realmente, el protagonista decide hacerlo con su mejor amigo para cumplir la cláusula testamentaria. El matrimonio de conveniencia acabará provocando más conflictos y pesadillas que uno por amor. Es cierto que este disparate en ningún momento se burla del matrimonio gay, pero cae en todos los tópicos sobre hombres heterosexuales que se hacen pasar por lo que no son. Tras una primera temporada en el teatro donde se estrenó pasó a otros dos teatros madrileños. 

Un actor y autor español, Fran Nortes, incluyó este tipo de parodia con uno de los personajes de su comedia El secuestro. Hay un personaje declaradamente gay que da pie al autor para crear situaciones de equívoco con otros que no lo son y que desarrollan todos los excesos habituales de amaneramiento y esperpento. Y el público se ríe…

 


Alfonso Montón, Loles León y Alex O’Dogherty, en Por los pelos. Teatro Príncipe, 2007.
 


  
  Fichas de montajes

Sé infiel y no mires con quién

Título original: Not now, darling

Autores: Cooney y Chapman

Adaptadores: Artime y Azpilicueta

Actores: Pedro Osinaga, José Sacristán, Manuel Salguero

Actrices: Julia Caba Alba, Licia Calderón, Yolanda Farr, Bárbara Lys, Paquita Villalba

Escenografía: Emilio Burgos

Director: Víctor Andrés Catena

Estreno: teatro Maravillas, 11-8-1972

Sé infiel y no mires con quién

Autores: Cooney y Chapman

Actores: Felipe Jiménez, Jorge Munárriz, Luis Perezagua, Bruno Squarcia

Actrices: Asunción Alonso, Eva Cobo, Cristina Goyanes, Eva Pedraza, Asunción Sancho

Escenografía: Juan Campos

Director: Ramón Ballesteros

Estreno: teatro Príncipe, 1-12-1999

Sé infiel y no mires con quién

Autores: Cooney y Chapman

Adaptadores: Artime y Azpilicueta

Actores: Fernando Albizu, Jesús Cisneros, Aitor Legardón, Antonio Vico

Actrices: Yolanda Arestegui, Marta Flich, Isabel Gaudí, Encarna Gómez, Erika Sanz

Escenografía: Carmen Castellanos

Directora: Pilar Massa

Estreno: teatro Rialto, 27-5-2009

Ellas los prefieren un poquito locas

Título original: Use me

Autor: Harry Caine

Adaptador: Víctor Andrés Catena

Actores: Jaime Blanch, Manuel Galiana

Actrices: Amparo Baró, Clara Suñer, Paquita Villalba

Estenografía: M. Greppi

Director: Víctor Andrés Catena

Estreno: teatro de Lara, 10-1-1974

¡Qué país!

Título original: Norman, is that you? 

Autores: Clark y Bobrick

Adaptadora: Natividad Zaro

Actores: Miguel Ayones, Juanjo Menéndez, Francisco Racionero

Actrices: Lina Canalejas, Loreta Tovar

Escenografía: Emilio Burgos

Director: Juan José Alonso Millán

Estreno: teatro Infanta Isabel, 15-1-1976


Lo mío es de nacimiento

Autor: Emilio Laguna

Actores: José Antonio Ceinos, Emilio Laguna

Actrices: Pilar Bardem, Margarita Calahorra, Paloma Hurtado, María Rus 

Escenografía: Mariano López

Director: Ángel Fernández Montesinos

Estreno: teatro Maravillas, 30-3-1978

¡Sálvese quien pueda!

Título original: Run for your wife

Autor: Ray Cooney

Adaptador: Juan José Arteche

Actores: Carlos Aranda, Enrique Cerro, Alfonso Godá, Fernando Guillén, Pedro Osinaga, Pepe Ruiz

Actrices: Anabel Montemayor, Marta Puig

Escenografía: Alejandro Andrés

Director: Juanjo Menéndez

Estreno: teatro Fuencarral, 20-12-1983

Pels pèls

Título original: Shear madness

Autor: Paul Pörtner


Adaptador: Guillem-Jordi Graells


Actores: Pep Ferrer, Alfred Lucchetti, Josep María Mestres, Jordi Vila


Actrices: Mercè Arànega, Teresa Lozano


Escenografía: Andreu Rabal


Director: Pere Planella


Estreno: teatro Victòria, Barcelona, 28 de abril de 1987



Por los pelos


Título original: Shear madness


Autor: Paul Pörtner


Adaptador: Nacho Artime


Actores: Alfredo Alba, Ángel de Andrés, Joaquín Kremel, Josep María Mestres


Actrices: Ana Gracia, Ana María Barbany


Escenografía: Andreu Rabal


Director: Pere Planella


Estreno: teatro Fígaro, 6-4-1989



Por los pelos


Autor: Paul Pörtner


Adaptador: Nacho Artime


Actores: Roberto Correcher, Alfonso Montón, Mauro Muñiz, Alex O’Dogherty

Actrices: Loles León, Norma Ruiz

Escenografía: Anna Tussell

Director: Esteve Ferrer

Estreno: teatro Príncipe, 9-11-2007

Por los pelos

Autor: Paul Pörtner

Adaptador: Nacho Artime

Actores: Marcelo Casas, David Venancio Muro, Jesús Cabrero, Juanjo Pérez Yuste


Actrices: Eva García Vargas, María Kosty


Director: Cesáreo Estébanez


Estreno: teatro Arenal, 21-11-2010


Pels pèls


Autor: Paul Pörtner


Adaptador: Guillem-Jordi Graells


Actores: Jofre Borràs, Alex Casasnovas, Pep Planas, Pep Sais


Actrices: Dafnis Balduz, Mercè Comes, Beth Rodergas


Escenografía: Montse Amenós


Director: Abel Folk


Estreno: teatro Condal, Barcelona, 


Una boda feliz


Título original: Le gai mariage


Autores: Bitton y Munz


Adaptador: Juan Solo


Actores: Francesc Albiol, Agustín Jiménez, Antonio Molero, Juan Solo


Actriz: Celine Tyll


Escenografía: Anna Tusell


Director: Gabriel Olivares


Estreno: teatro Marquina, 5-9-2013

El secuestro

Autor: Fran Nortes

Actores: Carlos Heredia, Fran Nortes, Leo Rivera, Jorge Roelas

Actriz: Diana Lázaro

Escenografía: Elena Galindo

Director: Gabriel Olivares

Estreno: teatro Fígaro, 19-8-2016





	

María Adánez y Roberto Enríquez en El pequeño poni. Director: Luis Luque. Teatro Bellas Artes, 2015. 

	

	








   Escrito en España


Tras el pistoletazo de salida que dieran en 1975 Los chicos de la banda, los creadores teatrales se lanzaron a experimentar con la homosexualidad en escena. En octubre de 1977, en Barcelona, se estrenó un singular espectáculo titulado Rebel delirium creado por Iago Pericot y Sergi Mateu. Todos los personajes del espectáculo eran homosexuales. La música corrió a cargo de Santi Arisa. La originalidad estuvo en que se representó en el túnel del metro de la estación de San Antonio-Villarroel. Se usó un tramo de ciento diez metros, consiguiendo unas perspectivas espectaculares. Tal vez en la mente de los artistas todavía se pensaba que el de los gays era un mundo subterráneo y tirando a tenebroso. El espacio habilitado solamente permitía la entrada a doscientos espectadores en cada representación. Lo vieron en total más de once mil personas.

El dramaturgo murciano Manuel Muñoz Hidalgo escribió en 1973 -con notable atrevimiento- un drama rural titulado La escarcha. En un pueblo cualquiera Miguel, cuarentón y soltero, trabaja como profesor mientras intenta sostener la casa familiar donde viven su madre y su tía. Miguel sale cada noche con destino desconocido. En el pueblo todos dan por hecho que es homosexual. Entra en escena el adolescente Juan, alumno de Miguel. Todas sus escenas dan a entender que está enamorado del profesor. Sus compañeros le humillan y agreden. Pero Miguel se resiste a empezar ninguna relación. Existe un secreto sorprendente que justifica las salidas nocturnas y el rechazo al joven. Nada es lo que parece. Aunque, como siempre, el sospechoso de homosexualidad acaba muriendo. Sorprendentemente Televisión Española lo llevó a la pequeña pantalla el año 1976. Solamente una compañía de segundo orden se atrevió a ponerlo en escena. El mismo autor tiene otras dos obras sin estrenar que abordan temas homosexuales: El temblor de la llama y La mujer de tierra. En la primera tiene como protagonistas a la princesa de Éboli y al secretario de Felipe II, Antonio Pérez, cuya supuesta bisexualidad es una de las claves dramáticas. En la segunda se basó en hechos reales: el asesinato durante los carnavales en la localidad de Cabezo de Torres, de un vecino homosexual. Las dos están editadas.

Hay un antecedente del año 1963 que, aunque con reservas, creo que se debe incluir aquí. Escrita en 1960 en Argentina, Aprobado en inocencia es una comedia de Narciso Ibáñez Serrador escrita bajo el seudónimo de Luis Peñafiel. Como en Té y simpatía, en el seno de una familia acomodada su hijo de veinte años, Tom, lleva una vida de estudio y retraimiento. No va a fiestas, no tiene novias. A la madre acaban por comunicarle que todos creen que el hijo es homosexual. La amiga que se lo cuenta pone un ejemplo de otro joven que actúa igual:



EVELYN: Creo que exageras, Ada

ADA: No, Evelyn, no exagero, ahí tienes, por ejemplo, a Luisito Cummings.

EVELYN: ¿Nuestro vecino?

ADA: Sí, el mismo. Pues tú recordarás que cuando iba a nuestro colegio era el primero de la clase, el niño mimado. Más tarde ingresó en la universidad, de la que solo salía unas semanas al año, jamás iba a un baile o a una reunión. Todos creíamos que era por timidez o por afición al estudio. Pues hoy en día ya lo ves, es uno de los mejores modistos de Inglaterra.

EVELYN: ¿Y qué tiene de malo ser modisto?

ADA: Nada, aparte de que es una profesión demasiado ‘delicada’.





Ante el peligro de que sea cierto, toda la familia de Tom comienza a ponerle cebos para despertar su sexualidad: contratan una doncella guapa, le presentan una chica ligera de cascos, le organizan fiestas… y nada. Solo en la escena final se desvela el misterio: Tom no es gay, pero no les descubrimos cómo se sabe. El propio Ibáñez Serrador y su madre, Pepita Serrador, protagonizaron la comedia.

El primer montaje en España se estrenó en el teatro Lara al comenzar la temporada otoñal de 1963. La censura obligó a cambiar la palabra castidad por la de inocencia… En 2001 Ibáñez Serrador reestrenó su comedia en el teatro Infanta Isabel con escaso éxito. Fue su última aparición en un escenario.

En los años de la denominada Transición tres dramaturgos españoles llamaron la atención por abordar directamente la homosexualidad en algunas de sus comedias originales: Antonio Gala, Francisco Ors y Rafael Mendizábal. Los tres tuvieron sonados éxitos comerciales, no siempre apreciados también por los críticos. Otros de la misma época comenzaron a incluir discretamente algún personaje en sus tramas y los hubo que aprovecharon la moda para estrenar comedias más o menos disparatadas. El teatro comercial fue asumiendo que el paso hacia delante de esta visibilidad no iba a tener marcha atrás. Sin embargo se tardó mucho tiempo en ver cotidianamente historias o personajes exclusivamente homosexuales. 

Antonio Gala nació para el teatro con dos obras poéticas -Los verdes campos del Edén y El sol en el hormiguero- que le abrieron los mejores escenarios nacionales. Pero no alcanzaría la gran popularidad de que goza actualmente hasta el arrasador éxito de Anillos para una dama. En ninguna de sus primeras comedias se atisbaba la homosexualidad pero muchos sectores literarios esperaban que, en algún momento de su vida, se enfrentara a ella teatralmente. Y así sucedió. Sus primeros personajes masculinos homosexuales aparecieron en La vieja señorita del Paraíso, una hermosa alegoría sobre las libertades en todos los ámbitos de la vida. Un nutrido grupo de personajes de todas las edades se agrupa en torno a la anciana protagonista, enfrentada a los intereses urbanísticos de los grupos económicos que quieren destrozar el paraje de sus utopías. Ella reina en el café Paraíso donde lleva años recluida esperando a un pretendiente con el que se citó ahí y que nunca llega. A su sombra comienzan a reunirse disidentes sociales y amorosos, entre ellos una pareja de chicos jóvenes que acaban enamorándose. Gala no quiere dejar de referirse a la homofobia cuando, por primera vez, se cita a Ramiro, uno de los homosexuales. Este es el diálogo entre un poderoso empresario (Stone) y el alcalde de la localidad (Herminio):



STONE: Tiene una fama rara (Ramiro). Habría que obligarle a sentar la cabeza. Y me temo que otras partes también

HERMINIO: ¿Qué partes?

STONE: El culo, verbigracia. Su hijo -aquí lo pone- cultiva amistades muy dudosas. Y frecuenta lugares nada dudosos.





El consejo es que el chico se case con una chica para acallar los comentarios y medrar social y económicamente. Tras salir de escena los personajes más retrógrados aparece otro joven, Tobías. El flechazo entre él y Ramiro es inmediato:



TOBÍAS: Buenas noches. ¿Se puede?

ADELAIDA: Entra el amor a veces diciendo buenas noches. Así era aproximadamente la voz que yo recuerdo. (Se vuelve) Buenas noches.

TOBÍAS: ¿Don Ramiro Montero? (Pausa. Su mirada se cruza con la de Ramiro) ¿Don Ramiro Montero? En su casa me han dicho que estaba aquí. Vengo a traerle las llaves del coche. Mi padre le ha arreglado la avería. ¿Es que no está?

RAMIRO: (Que no ha dejado de mirar a Tobías) Soy yo.

(Tobías le da las llaves)

TOBÍAS: (A Ramiro con mirada tensa) Me llamo Tobías.

RAMIRO: Se terminó la espera.

TOBÍAS: ¿Me esperabas?

RAMIRO: Sí.

ADELAIDA: (A Ramiro) ¿Es que lo conocías?

RAMIRO: No, pero lo he reconocido.

ADELAIDA: ¿Y tú?

TOBÍAS: También.





Antonio Gala no es optimista en el momento de estrenar sobre la aceptación de los gays. En el segundo acto padre e hijo mantienen una tensa conversación, plagada de amenazas por parte del primero. Como resultado Ramiro acepta terminar su relación con Tobías y este, desesperado, se suicida pegándose un tiro. Nuevamente -y en el final del siglo- el maricón debe morir. Esta obra se estrenó en el teatro Reina Victoria el 3 de octubre de 1980, dirigida por Manuel Collado, buen conocedor del teatro de Gala. La gran Mary Carrillo dio vida a Adelaida, la vieja señorita, mientras que los jóvenes enamorados fueron Manuel Ángel Egea y José Luis Alonso. 

A la mayoría de los críticos no gustó la función, pero fue un éxito de taquilla. Curiosamente fue Lorenzo López Sancho quien, en ABC, escribía (10-10-1980) sobre la tibieza del autor a la hora de afrontar la homosexualidad:


Pero es grave que el discurso flojamente poético, escasamente ingenioso, en escritor de tanto ingenio, y debilísimo en el pensamiento y la filosofía -hasta el punto de que un dramaturgo novel haya planteado con más vigor el amor homosexual este mismo año en otro escenario-, envuelvan una estructura falsamente dramática en la que un personaje demasiado literario, la vieja señorita, sermonea a un coro de estáticos y subyugados personajes que, utilizados por parejas, sirven como cobayas para pequeñas demostraciones de amor que supera el racismo, del amor vencido por los impedimentos, del amor por encima de la muerte, de la maldad de los poderes fácticos y de la necesidad de proclamar como un derecho de la Naturaleza, de la libertad humana, el amor del que se decía antes que no osaba pronunciar su nombre y ahora -aquí no se entra a discutirlo- lo proclama y lo reivindica.



En su crítica del 9 de octubre, en El País, escribía Haro Tecglen:


En La vieja señorita del Paraíso defiende algo tan defendible que resulta obvio: la libertad de amar que es, en el fondo, la libertad de ser. Está por encima de las presiones sociales. Esta defensa se enturbia por el pesimismo, también obvio, de los desenlaces de cada una de las aventuras, de cada una de las parejas que presenta, con una sola excepción, pero que necesita la huida para empezar a ser. La pareja del vicario y la condesa anulada naufraga; cae -con tragedia, con muerte- la pareja homosexual; se salva la del negro y la blanca.



Ángel Fernández Santos firmaba la crítica en Diario16 (6-10-1980). En ella decía:


Escrita con tinta de almíbar y rosas, La vieja señorita del Paraíso quiere ser una comedia inconformista, pero no lo es porque no hay manera de edificar rebeldías con materiales y formas de construcción domesticadas. Hay, todo lo más, declaraciones de principio, solo verbales, por supuesto, jamás encarnadas en caracteres y actos, inconformes, pero engullidas por un marco escénico perfectamente pacato. Gala plantea un conflicto universal -la oposición entre el amor y la guerra- y lo hace irreconocible al convertir en irreconocibles caricaturas de seres humanos a los personajes depositarios de ambos polos de la oposición, por llamarla de alguna manera.



Igualmente ambigua es la relación que mantienen los dos hermanos protagonistas masculinos de Samarkanda, estrenada en el teatro Príncipe Gran Vía cinco años más tarde, el 5 de septiembre de 1985. Los dos se reencuentran en una cabaña aislada, rememorando su infancia y sus sentimientos. Diego está ocultándose por una deuda por tráfico de drogas. Samarkanda es una palabra secreta que ambos utilizaban antaño para comunicarse sus sentimientos. La aparición de una mujer, Sally, personaje que interpretó Alicia Sánchez, pone en crisis la fuerte dependencia de los dos hombres. Pero ésta se queda prendada de los dos e inician un singular trío. En las últimas escenas Bruno no puede soportar la situación y Sally se marcha dejando solos a los dos hermanos. Y la situación se aclara:



BRUNO: ¿Y Sally?

DIEGO: Se ha ido.

BRUNO: ¿Se ha ido? ¿Te das cuenta de lo que has hecho? ¿Te das cuenta? Estamos solos.

DIEGO: Basta de violencias, Bruno. ¿No era eso lo que querías?

BRUNO: Pero ¿lo querías también tú?

DIEGO: (Después de una pausa se miran hundiéndose uno en otro) Sí, Bruno. (Bruno lo besa apasionadamente. Diego responde apasionadamente al beso de su hermano)

BRUNO: ¿Entiendes ahora todo?

DIEGO: Si, todo, todo, todo.





Esa relación incestuosa, según los cánones de la moral convencional, no puede tener final feliz. Y no lo tiene. En la última escena los perseguidores de Diego dan con él y lo matan a tiros.

Eduardo Haro Tecglen en El País (9-9-1985) destripa las claves del drama:


Hablando y hablando, llegan a descubrir, y a realizar, cuál es la verdadera razón de su vida: el amor mutuo. Se cumple el incesto homosexual, pero también hay una ley dramática a la que el autor obedece prudentemente: las transgresiones se castigan y la felicidad, cuando no es conforme a las normas, se pagan. Una misteriosa mafia a la que se ha aludido tan vagamente como a todo lo demás, pero con la insistencia necesaria como para que se la vea venir a cumplir su papel de orden escénico, llega efectivamente al final y mata. Lo que no puede ser, no puede ser, y las censuras reales siempre son más fuertes que las que habitan en un despacho.



Lorenzo López Sancho en ABC (8-9-1985) confiesa que no sabe si ha entendido bien el texto y su mensaje y se pregunta en la crítica:


¿Con qué derecho se rasgará las vestiduras morales ante el amor homosexual de dos hombres que, para llevar el conflicto a situaciones de calidad casi bíblica, son hermanos, luego afectados por el viejo anatema que Levi Strauss consideraba como un primigenio hecho cultura del incesto?



Este drama tremendo solo se repuso en Madrid el año 2006 en la sala TIS, del barrio de Lavapiés.

En 1980, con una España ya encarrilada hacia la democracia en muchos sectores sociales pero sin asumir una igualdad de derechos consagrada por la Constitución de 1978, irrumpió en la escena un autor, Francisco Ors, que lograría dos resonantes éxitos con sendas obras de temática homosexual o con personajes gays: Contradanza y El día de Gloria. Curiosamente ninguna de estas dos obras se ha repuesto hasta la fecha. Sí apareció en 2005 una edición de Contradanza coincidiendo con el vigésimo quinto aniversario de su estreno. 


Nada menos que José Tamayo, uno de los grandes renovadores del teatro español en el siglo XX, aceptó dirigir la obra de Ors con su compañía Lope de Vega. El teatro de Lara, uno de los más conservadores de la capital española, acogió el montaje para iniciar la programación del primer centenario de su inauguración. A la curiosidad teatral provocada por el equipo que iba a poner en escena la obra, se añadió el morbo sobre el tema, especulándose sobre su contenido escabroso y equívoco. El autor partía de la incertidumbre sobre la sexualidad de la reina Isabel I de Inglaterra, encarnada por el actor José Luis Pellicena. Su imagen era en todo momento la de una mujer, sin que la corte mostrara ninguna extrañeza. Hasta tenía su amante/valido masculino. Este, ya en la primera escena, siembra la duda del público. Los dos están en la cama haciendo el amor, pero la reina siempre se niega a ser penetrada. Se lamenta lord Enrique:



LORD ENRIQUE: ¡Tienes que satisfacerme como una verdadera mujer que eres! Ya que me niegas lo más importante de tu cuerpo, ya que solo me das la parte innoble, déjame al menos disfrutar plenamente.





La ambigüedad se llevaba al máximo hasta en un desnudo que hacía el protagonista. Era solamente de espaldas, por lo que se mantenía el juego de su identidad sexual. El texto incluye también numerosos guiños. En un momento dice Isabel: «Yo no soy una mujer (pausa dramática) ¡Soy la Reina!».

Ors quiso desvelar el secreto al final del primer acto para enfrentar a los personajes a la situación de amor homosexual:



ISABEL: Tú ya me has poseído de la única manera que se me puede poseer. Vas a ver mi cuerpo, a entrar en mi vida. Y ahora, ya puedes asombrarte. Sí: soy un hombre. Un hombre que te ama.

LORD ENRIQUE: He estado besando a un hombre. Acariciando a un hombre. Deseando a un hombre. ¿Qué extraña intriga es ésta? ¿De qué burla siniestra he sido objeto?





Tras unos minutos de rechazo e ira, Enrique acepta la situación para seguir siendo el valido. En la trama también aparecen dos jóvenes amantes, Moore y Alonso. La reina los protege contra los que quieren ejecutarlos por el pecado nefando. Finalmente uno de los jóvenes muere e Isabel desata la venganza que termina con la muerte de su amante. Tras ella, dice una de las frases más hermosas del teatro pro homosexual:



ISABEL: Tú eras un mundo nuevo: nombrabas las cosas y convertías la realidad en dicha. Descubriste algo tan claro, como que el que dos hombres se besen es preferible a que se acuchillen.





El personaje del retorcido Lord Enrique lo encarnó Manuel Gallardo: 


Ya la prensa dijo: «que Contradanza estaba llamada a ser el escándalo teatral del año y de otros muchos»; decían «que no se podía consentir que dos hombres se amaran sobre un escenario». La obra empezaba con una «repulsiva escena» de una sodomización entre la Reina y Lord Enrique, la cual producía entre ciertas señoras del público, algún que otro tipo de desmayo, pero curiosamente el palco que el teatro Lara tiene a su derecha, era el primero en venderse ya que desde allí podía verse perfectamente y de frente, el desnudo de la Reina, que interpretaba Pellicena, y siempre estaba lleno de señoras con sus relucientes collares de perlas. Como la escena empezaba entre cierta penumbra a José Luis y a mí nos daba tiempo a ver las caras de asombro del público, al darse cuenta de los gemidos de la Reina y de su amante, cuando la poseía por detrás, algunas señoras se tapaban los ojos y a los hombres se les salían de las órbitas, era divertidísimo observarles. Creo recordar que en algunas representaciones hubo parejas que se levantaron de su butaca y se marcharon del teatro, con su murmullo de protestas. La obra que empezó sin demasiado éxito de público, terminó con el teatro lleno y todo por el llamado boca a boca y… todo hay que decirlo, por el pequeño pene, (la situación no daba para otras dimensiones) que dejaba al desnudo José Luis Pellicena. 



Lorenzo López Sancho criticó sin misericordia el texto en su sección de ABC el 23 de marzo:


Ninguna aportación nueva ni en la esfera de la organización dramática, ni en la del diseño de personajes o la forma coloquial. Todo está extraído de viejas fuentes y manejado con buen tono, con moderado engolamiento textual que solo se calienta y se hace lírico en aquellos pasajes en que se canta el amor homosexual y se le exalta contraponiendo artificiosamente lo que puede suponer de libertad a la opresión de una moral basada en el entendimiento bipolar de la naturaleza con exclusión de lo que Marañón habría llamado estados intersexuales.



El crítico sí alabó el trabajo de Pellicena y la hermosura del vestuario. Curiosamente en el mismo teatro se había estrenado, el año 1936, Elisabeth, la mujer sin hombre sobre la misma figura histórica. Pueden suponer que, en aquella ocasión, no se cuestionaba su identidad sexual.

Con El día de Gloria el escritor valenciano volvió a triunfar clamorosamente, aunque esta vez en clave de comedia. Seguramente pensó que en los ocho años transcurridos desde la muerte de Franco, la sociedad española había evolucionado tanto que podía divertirse con situaciones que una década antes hubieran parecido dramáticas. Sin embargo la homosexualidad solo aparece en el personaje del hijo. La gran protagonista es una madre de familia, harta de ser el instrumento de todos los suyos y de servirles. Cada uno de los personajes que la rodean, desde el marido a los hijos, usan y abusan de ella. Hasta que decide poner punto final a la situación y adoptar las mismas actitudes de sus familiares. Entre ellos está Amado, el hijo gay sin complejos, aunque enamorado del novio de una de sus hermanas. Esta obra se estrenó en el teatro Fígaro el 17 de noviembre de 1983 dirigida por Ángel García Moreno. Marisa de Leza fue la Gloria del título y para el papel del hijo gay fue elegido Fernando Guillén Cuervo, hijo y hermano de actores, que realizó un deslumbrante debut teatral. El actor no tuvo ningún reparo en presentarse con un personaje homosexual:


Eso me encantó. Ten en cuenta que mis padres estuvieron siempre relacionados con lo que pudiéramos llamar comunidad gay emergente de Barcelona. Yo me incorporé a ese ambiente con total normalidad a partir de los 15 o 16 años. Así que no tenía ningún tipo de prejuicio. A la vez, sí era consciente de la necesidad de normalización, desdemonización, de visibilización de ese colectivo. No solo no me preocupó sino que creía que era un acto de valentía presentarme así. Yo siempre me he definido como «heteroloca». Hormonalmente soy muy heterosexual pero me he movido más en ambientes gay y me he sentido integrado en ellos. Muchas veces, al acabar la función nos íbamos a bares de ambiente. Y si se me quería ligar un tío, le decía amablemente que no soy gay, pero me parecía lo más normal. En el público no llegué a notar ningún tipo de rechazo. Era el año 1983 y creo que los espectadores eran muy receptivos, que sabían de qué iba la función. 



Su desenvoltura, acorde con el personaje desinhibido y un poco caradura, llamó inmediatamente la atención. Naturalmente los críticos se fijaron, sobre todo, en el personaje de la madre, comparándola con la Nora de Casa de muñecas.

Eduardo Haro Tecglen, escribía en El País (19-11-1983):


El punto de vista es feminista: un marido que no quiere ver el fondo de la cuestión, que trata de que el orden se mantenga por el uso de la discreción y el ocultamiento, un hijo homosexual, tres hijas -dos en el escenario, otra a la que hay referencias- que se acuestan con quienes quieren o quienes pueden. Y un ama de casa sacrificada, muerta de ansiedad y, al fin, liberada.



  
La Guía del Ocio escribía:


Gloria pertenece a una sociedad burguesa moderna, con unos arquetipos definidos dentro del esquema liberal contemporáneo, pero que alcanza en sus hijos una configuración límite: desde el homosexual que se lía con el marido de una amiga, a las hijas de temperamento dispar que planifican su vida en torno al sexo.




A pesar de estos dos éxitos de taquilla, Francisco Ors solo logró estrenar posteriormente una obra más: Vientos de Europa.

Rafael Mendizábal fue uno de los autores contemporáneos que abordaron directamente la homosexualidad sin renunciar a los postulados del denominado teatro comercial. O sea: el que quiere llevar público a las salas con sus comedias, independientemente de su contenido. Dos de sus obras más conocidas tienen este mundo como protagonista: ¡Feliz cumpleaños, señor ministro! y Madre amantísima. Ambas tuvieron estrenos convencionales y temporadas prolongadas. Pero Mendizábal ya había introducido situaciones directamente relacionadas con la homosexualidad en otras dos comedias que tuvieron puestas en escena más limitadas. La noticia se estrenó en San Sebastián en 1988. El argumento es un tanto enrevesado. Un agente de aduanas acude al concierto de un viejo compañero, al que los rumores califican como gay. Tras el mismo, los dos amigos se saludan con un simple beso. Pero una periodista interpreta el gesto desde el punto de vista sexual y el agente comienza a sufrir un calvario, con intento de suicidio incluido. Uña y carne (el dulce cordero) obtuvo en 1990 el premio Ciudad de San Sebastián, y se estrenó en ella el mismo año. Los dos jóvenes protagonistas, Lucas y Mateo, llevan una vida declaradamente heterosexual, pero entre ambos subyacen sentimientos que podrían calificarse como amorosos.

El más sonado de sus títulos sobre homosexualidad es ¡Feliz cumpleaños, señor ministro!, estrenada en el Centro Cultural de la Villa el año 1994. Se trata de una pieza cercana al género de suspense y los protagonistas salen, en general, bastante mal parados. Como en Los chicos de la banda, el autor reúne a un grupo de amigos para celebrar un cumpleaños. Se trata de homenajear a uno de ellos, que ocupa un ministerio y, por tanto, tiene una gran proyección pública. Pero cada uno de los personajes tiene una historia, más o menos escabrosa, que contar, interrelacionada con los demás. Por si fuera poco, todos han sido ignorados por el ministro cuando le han pedido ayuda para solucionar sus respectivos problemas. Daniel, el anfitrión, ha sido amante del ministro durante trece años, hasta que fue sustituido por un joven chulo. Así que la fiesta de cumpleaños se convierte en un ajuste de cuentas que terminará con el suicidio del político. Mendizábal no eludió un lenguaje directo y sumamente elocuente. Baste como ejemplo esta escena entre Daniel y Toni, el chapero nuevo amante del ministro:



TONI: Los maricones sois muy raros. Las mujeres no os gustan pero os encanta que os vean con ellas. Las tías más guapas que yo he visto siempre van con alguno de vosotros.

DANIEL: Conmigo, no. Soy alérgico.

TONI: Pues no sabes lo que te pierdes.

DANIEL: Estoy esperando a que tú me lo digas. Pero yo podría hacerte otra pregunta. ¿Quieres decirme, si te gustan tanto las mujeres, por qué te acuestas con hombres?

TONI: ¿Tú, por qué crees?

DANIEL: Pensar que lo haces solo por dinero es demasiado fácil.

TONI: Hasta ahora solo iba con los tíos por la pasta, pero con Raúl es diferente.

DANIEL: Supongo que la diferencia está en que Raúl te paga al mes y eso siempre es más seguro… y más cómodo que levantar viejos en los bares.

TONI: ¡Conmigo no te pases, yo tenía mi apartamento!

DANIEL: Tú tenías un chamizo donde cogías el sida solo con apoyarte en la pared.

TONI: ¡Eres un cabrón!





El encuentro entre el amante y el examante no puede terminar bien. De hecho el pobre chulo será el objeto determinante para provocar el suicidio del ministro.

Otra de las obras más dramáticas de Mendizábal fue Madre amantísima. Nos ocupamos de ella en el capítulo dedicado al sida en el teatro.

La última de sus comedias estrenada se titula Saltar del armario y es una parodia de las confesiones masivas de homosexualidad que se producen en los últimos años.

El mismo año que se estrenaron Contradanza y La vieja señorita del Paraíso, se estrenó Lady Mariposa, de Víctor Fernández Antuña, con formato de alta comedia y argumento tremebundo. El autor presentó un matrimonio de alta sociedad compuesto por un transexual y un homosexual. Son ingleses. Parece que todavía no se veía bien que una pareja así fuera española. El matrimonio se dedica a matar a los amantes que embauca la mujer. Quien sí es español -y muy macho- es un gigoló que trabaja en Londres y que es captado para el matrimonio. Cuando se entera de las características de la pareja, rechaza el encuentro sexual asqueado. O no… No duró mucho en cartel ni jamás volvió a representarse.

Iniciada la década de los ochenta otros autores nacionales se fueron adentrando esporádicamente en este terreno argumental. En 1983 Juan Luis Iborra adaptó para la escena Valentín, una novela homónima de Juan Gil Albert de 1964. La estrenó en la sala Olimpia. Valentín no abordaba la homosexualidad en los tiempos actuales, sino que gracias a un bellísimo texto nos adentraba en sus prácticas en los tiempos de Shakespeare.

El asfixiante matriarcado en la alta sociedad del País Vasco fue origen de una tragedia estrenada por Ignacio Amestoy el año 1983: Ederra. Tres figuras femeninas y una masculina protagonizan un descarnado enfrentamiento por el poder al frente de un importante astillero. Theo, el único hombre, es el heredero. Pero es un ser atormentado por el asesinato de su padre, por la tormentosa relación con su esposa y por un supuesto incesto con su hermana, la Ederra del título. Para que no falte de nada, al comenzar el segundo acto lo descubrimos vestido de mujer y pintándose ante un espejo. Aparece el otro fantasma de su personalidad, el gay de alta sociedad, oculto, buscador de amores clandestinos, marioneta en manos de todas las mujeres de su vida. Un ser tan atormentado, como en las tragedias griegas, no podía tener otro fin que la muerte, que el suicidio.

Juan José Alonso Millán, uno de los más prolíficos dramaturgos del siglo XX, siempre escribió comedias pegadas a la actualidad de cada momento. En octubre de 1984 estrenó Capullito de alhelí. En su escrito de presentación escribió el autor:

 

La jaula de las locas, Los chicos de la banda, La escalera y alguna otra más son antecedentes clarísimos de Capullito de alhelí; quiero decir que el tema de los homosexuales no ha sido un argumento excesivamente explotado por la literatura teatral y se comprende teniendo en cuenta la rigidez de la censura pasada.



En clave de sainete Alonso Millán situó la acción la noche del 23F. Durante el intento de golpe de estado un grupo de personas reunido en una pensión vive con temor la reaparición de viejos fantasmas. Entre ellos está un maduro homosexual, no declarado públicamente, y dos enloquecidas travestis valencianas.

 


Como reses, de Luis Matilla y Jerónimo López-Mozo. Director: Antonio Malonda. Teatro Galileo, 1987. © Chicho.


Como reses fue la séptima colaboración entre López Mozo y Matilla. Transcurre en los barrios proletarios españoles entre 1909 y 1939. El matadero es la fuente de trabajo de las clases bajas, sometidas al rigor y capricho de los oligarcas, además del peligro de ser reclutados para las guerras. En el ambiente de descontento y lucha obrera se introduce Bruno, un personaje que podríamos calificar como líder sindicalista. En un momento dado una de las jóvenes intenta seducirlo. Y Bruno confiesa su homosexualidad:


BRUNO: Hay días en que tú no puedes respirar, y otros en que yo me ahogo… de asco, de impotencia, de estar ocultando unos sentimientos por miedo a que puedan descubrir lo que eres. Y llega un momento en que ya no puedes más. Y tendrías que reventar. Luego, lo piensas y sigues respirando, porque tienes todo el derecho ¡coño! Cuando te repones quisieras decir que si no has podido acercarte nunca a las mujeres, es porque sientes de otra manera, pero con tanta fuerza como ellos. Y que no eres ni un enfermo, ni una mala persona, porque tú también quisieras tener un compañero con el que compartir la vida mientras merezca la pena estar juntos. Y siempre oyendo: a los maricas habría que arrastrarlo por los cojones hasta arrancárselos. Y eso te lo decía gente que está luchando a tu lado contra la injusticia.




El rechazo por sus camaradas queda en evidencia cuando Bruno es propuesto para delegado obrero. Para entonces ya ha encontrado el amor en el joven Aurelio. La relación, conocida por todos en el matadero, es el obstáculo por el que algunos obreros no quieren votarle. Bruno se defiende ante la asamblea y es elegido:


BRUNO: Os ha hablado un hombre que sabe distinguir perfectamente lo que es un maricón. Yo tardé mucho tiempo en aceptarlo. Había que ser hombre para ser persona. Un día, hace bastantes años ya, alguien... me aceptó como era. ¡Así! Entonces me di cuenta de que eran los demás los que no comprendían nada y empecé a respirar. Por primera vez no sentí asco, ni vergüenza, ni desesperación. ¡Era yo, coño! ¡Yo!



Esta es una de las escasísimas obras en la que se reúnen lucha obra, movimientos sindicales y homosexualidad. Se estrenó el año 1987 es un espacio apropiado para el tema: las antiguas naves de la funeraria madrileña reconvertidas en el teatro Galileo.


Jaime Salom fue un autor que escribió muchas de sus obras pegado a la actualidad de cada momento. También triunfó con otras de carácter historicista. Entre las primeras se encuentra Mariposas negras, en la que exploró el mundo homosexual de una manera bastante enrevesada. Se estrenó en 1994. Tiene cuatro personajes enlazados por un cruce de relaciones sexuales. El protagonista, un hombre maduro, ex banquero, aficionado al coleccionismo de mariposas, está enamorado de un chapero al que protege y cobija. Pero con él vive una tía que lo cuida con devoción, con la que tuvo sus escarceos en la adolescencia. Completa el cuadro otra mujer con la que tuvo una aventura el protagonista pero que, actualmente, mantiene relaciones con el joven chapero. Para el autor, en el programa de mano:


Igual que las mariposas crecen y se reproducen encerradas en sus jaulas, pero cuyo instinto las lleva a la búsqueda de la libertad y de cielos azules y limpios, también los protagonistas de esta obra anhelan encontrar la luz de su propia verdad, sea o no sea satisfactoria.



Manuel Gallardo, una vez más, se enfrentó al maduro homosexual:


Que un profesor y director de un banco, oculte su homosexualidad, no sorprende ni siquiera en los tiempos que vivimos. Estas personas se resisten a salir del armario por la gran cantidad de convencionalismos, intereses y vergüenzas ocultas. Mi personaje oculta como puede que está enamorado de un muchacho que recogió en la calle. Lo oculta ante dos mujeres que pretenden vivir con él, y volver a tener relaciones que ya tuvieron en su juventud. La reacción del público siempre fue positiva, no solo en cuanto a satisfacerles el argumento de la obra, sino en los temas que se trataban. Algunos espectadores me confesaron entender el cambio de mi personaje en sus gustos sexuales al descubrir el amor con una persona de su mismo sexo, y a mí, como actor, después de una profunda reflexión, no me costó trabajo enamorarme como personaje de otro hombre. 



Cuando ya la sociedad española contemplaba con cierta normalidad o indiferencia la diversidad sexual, el teatro Español, propiedad del Ayuntamiento de Madrid, estrenó en 1995 una obra titulada Picospardo’s que no provocó las simpatías del colectivo homosexual. Escrita por Javier García-Mauriño había recibido el premio Lope de Vega el año 1993 y por eso la dirección del teatro justificó su puesta en escena. El argumento, cuando menos, es original. Se produce un horroroso accidente en un club nocturno llamado Picospardo’s. Hay numerosos heridos al desplomarse el techo sobre los clientes, todos ellos hombres. Pero en ningún momento llega a verse un personaje masculino. Quienes están en escena son las esposas, madres o amigas de los damnificados, esperando el desenlace de la tragedia. Pero ésta toma unos derroteros inesperados cuando ellas se enteran -final del primer acto- de que el club en cuestión es un centro de reunión de homosexuales. O sea, que descubren las tendencias sexuales de sus cónyuges o familiares. A partir de la revelación, el espectador va averiguando que algunas de las mujeres ya lo sabían aunque pretendían ignorarlo. De las madres, una se muestra compresiva y otra, de la alta sociedad, intolerante y deseosa de que muera su hijo para librarse de un problema. Hay una joven enamorada de su compañero homosexual y la fiel sirvienta de otro. No falta una pareja de mujeres ordinarias y deslenguadas (¡de baja extracción social tenían que ser!) que buscan a un jovencito chapero entre los heridos. Completan el cuadro las trabajadoras de la clínica y una pareja de siniestras cotillas (¡mujeres tenían que ser!) habituales en todos los grandes dramas. El diálogo no rehúye ninguno de los tópicos sobre la homosexualidad. La fiel sirvienta dice de su señor:



ANTONIA: Es un tipo muy listo, mi señorito. Le gusta rodearse de personas con cultura. Porque mi señorito es muy culto: le gusta la ópera. Tiene muchos amigos y, claro, con tantos siempre hay alguno un poco raro. Fíjese estoy convencida de que ha sido el señorito Buenaventura Augusto, que tenía usted que verlo, el que le ha llevado a ese sitio. Pero no se vaya a creer, mi señorito es muy hombre. Los raros son sus amigos.





En la última escena, a modo de reproche social, el autor pone en boca de la asistenta social, entrevistada para televisión sobre el suceso, la siguiente afirmación sobre qué piensa la gente:



CHARO: ¿A la gente? Pues... yo creo que se siente liberada y feliz al ver como mueren aplastados unos cuantos maricones de mierda, infectados, además, a quienes nadie quiere ver, ni tocar, pero de los que todo el mundo quiere saber.





Naturalmente a la televisión no le parece correcta esa respuesta. Para que no falte de nada, durante la acción se hacen un par de referencias a los peligros que pueden correr los sanitarios dado que, con la condición sexual de los accidentados, pueden ser enfermos de sida y contagiar a quienes les atienden. En el momento del estreno todavía no se habían encontrado tratamientos eficaces para controlar el virus. Un espectacular reparto de primeras actrices no consiguió remontar las malas críticas que cosecharon la obra y el montaje. Solo tenemos noticia de que se repusiera en la sala Triángulo el año 2007, dentro del Festival Visible.

Caricias es una compleja obra de Sergi Belbel, estrenada en catalán en 1992 y en castellano dos años más tarde. Inauguró la etapa de la madrileña sala Olimpia como segunda sede del Centro Dramático Nacional. Estructurada en diez escenas de dos personajes cada una, se van encadenando entre sí hasta adquirir una dimensión circular. De cada escena sale un personaje que entra en la siguiente. Todos son fracasados, sobre todo sentimentalmente, lo que les lleva a una búsqueda constante de cariño, de caricias. En este conglomerado de situaciones, Belbel introdujo al menos tres historias claramente homosexuales. En una tenemos a una señora mayor lesbiana que encuentra en un asilo a la mujer que fue su amante. Otra escena transcurre en una bañera entre un padre y su joven hijo. Hay una seducción latente que se resuelve con un amago de incesto. Vemos también a un hombre maduro que mantiene una relación sexual con un chico joven, secretamente excitado por la diferencia de edad. Joan-Anton Benach, en La Vanguardia (29-2-1992) decía esto del texto tras el estreno absoluto:


Hay una despiadada lucidez en el texto de Carícies; la radiografía de unas almas mutiladas se nos ofrece con una brutal sinceridad, mucho más allá del salvajismo coloquial -espléndido el diálogo entre l'home (Manel Barceló) y la noia (Laura Conejero)- o de alguna escena «fuerte » más epatante que otra cosa.



La crítica madrileña, en general, no fue nada complaciente con el espectáculo en su versión castellana. Especialmente virulento fue Eduardo Haro Tecglen en El País (28-5-1994) que comenzaba así:


En una gradación rápida, después de una entrada valiente y decidida, la obra va alcanzando grandes cimas de repugnancia. Es odiosa. Pienso que el tiempo no pasa en España con un ritmo normal y todavía hay autores que quieren ayudarle a vencer el pudor con el vocabulario y las acciones consideradas escandalosas.



Mucho más clemente fue Enrique Centeno de Diario16 (27-5-1994):


Estas caricias son la mayor parte zarpazos amargos, durísimos, muy críticos sobre las relaciones humanas y sobre todo familiares




Quizá porque la pieza requiere diez intérpretes, apenas se ha repuesto comercialmente. Se llevó al cine en 1997 con dirección de Ventura Pons.

Los jóvenes dramaturgos españoles sí han introducido la homosexualidad en sus comedias, con personajes de relativa normalidad, que defienden su opción sin dogmatismos ni dramatismos. Quizá el ejemplo más desenfadado sea Krámpack, segunda comedia del hoy popular actor Jordi Sánchez. Se estrenó en Sitges en 1994; un año más tarde en la barcelonesa sala Villaroel y en el teatro Fígaro de Madrid en febrero de 1996. Seis años después se repuso en el pequeño teatro Alfil. El éxito fue tal que los productores montaron una compañía a la que denominaron Krámpack.

Con la inexistente palabra del título se alude al juego de masturbación mutua que practican dos chicos jóvenes. Uno de ellos acaba declarando su plena homosexualidad pero su circunstancial compañero de juegos eróticos descubre el mundo femenino y abandona la práctica, revelando que no fue más que una experiencia, asumida sin ningún trauma, eso sí. Tras el estreno absoluto en el Festival de Sitges, Joan Anton Benach escribía en La Vanguardia (20-6-1994) sobre el eje de la obra:


La preocupación y la relación sexual -la «homo», la «bi», la heterosexualidad-se expone con autenticidad y soltura, sin ñoñería, pero tampoco sin concesiones fáciles. 



La obra fue lleva al cine con éxito el año 2000 con dirección de Cesc Gay. En esa versión dos de los primeros intérpretes en teatro -Joel Joan y Mònica Glaenzel- hacían breves apariciones pero no fueron los protagonistas.

El dramaturgo extremeño Miguel Murillo escribió en 1998 El pájaro de plata, comedia estrenada en Badajoz ese mismo año. Víctor, el maduro protagonista, regresa a su pueblo natal para hacerse cargo de una herencia. Entonces rememora la incomprensión que sufrió de joven y que le obligó a marcharse. Era un joven homosexual en la inmediata postguerra. Su familia, en la que abundaban los militares, y la propia sociedad rural no podían admitirlo y respetarlo. El autor aseguró basarse en hechos y personajes reales a la hora de escribir esta historia, cuyo personaje central también aparece en su obra Perfume de mimosas.


En1997 Juan Carlos Rubio, que ha ido apartándose de la interpretación para dedicarse a la escritura y dirección, estrenó en Barcelona Esta noche no estoy para nadie. Presenta a una madre y una hija que deciden vivir juntas tras separarse de sus respectivos maridos. El de la madre está decidido a seducir a la más joven. El de ésta ha resultado ser homosexual, aunque despierta el interés de la mujer madura hasta que se entera de la realidad y todos realizan una divertida catarsis. Quince años después realizó un nuevo montaje, esta vez con formato de musical. Este autor ha conseguido estrenar internacionalmente una obra curiosa con temática homosexual: Las heridas del viento. En Madrid se vio primera vez en la sala Triángulo el verano de 2006 con el mismo montaje e intérpretes que se había presentado en Estados Unidos, en el 78th Street Theater de Nueva York, un año antes. Volvió a montarse con producción nacional el año 2013, dirigida por el autor. Se estrenó en el vestíbulo del teatro Lara y tuvo un larguísimo recorrido por toda España. Para esta versión Rubio incorporó una novedad: el personaje del amante del padre lo interpretó la actriz Kiti Manver. Su oponente fue Daniel Muriel. El propio autor la llevó al cine el año 2016 con los mismos actores del teatro. Más recientemente, en 2017, Juan Carlos Rubio ha estrenado otro espectáculo, Lorca, la correspondencia personal en el que, a través de las misivas del poeta, los intérpretes descubren sus lados más íntimos, entre ellos la pulsión homosexual de las cartas. Rubio dirigió para el Centro Dramático Nacional La monja alférez, de la que hablamos en el capítulo de lesbianismo.

A final de 1999 se estrenó una de las comedias más enloquecidas de ambiente gay: El orgullo de Sir Gay, de Marta Torres. A modo de disparate teatral como La venganza de don Mendo, la historia es una sucesión de enredos medievales, con un lenguaje endiablado y un trabajo extenuante para los actores, que deben transformarse continuamente en soldados, damas o cortesanos. El argumento parte de un equívoco. El rey de un país conmina a la princesa, su hija, a elegir marido. Ella rechaza a todos los pretendientes hasta que, finalmente, confiesa que no se casará nunca por «el orgullo de ser gay». El padre entiende que quiere a Sir Gay y manda a sus tropas a buscar al caballero. Cuando lo encuentran, hace honor a su nombre y es una locaza tremenda que, además, ha sido novio del rey del país vecino. El caballero y los soldados, que también tienen sus asuntos en las almenas, inician un desaforado recorrido por escenarios de placer. Llama la atención, sobre todo, por el desenfado y el humor que derrocha. 

Pedro Víllora es un autor español contemporáneo con varias obras de temática gay, aunque no todas han sido representadas en España, pero sí editadas. En Madrid estrenó el año 2002 La misma historia, con dirección de Juanjo Granda. En la obra un joven homosexual, que ha salido de su entorno para realizarse, cuenta a sus padres tres historias sobre jóvenes que tienen que romper con sus mayores. En una de ellas lo vemos con su hermana, como apoyo a la postura adoptada. También nos muestra cómo mantiene una aventura sexual con un hombre mayor que él para intentar medrar en la vida social. Javier Villán en El Mundo, escribió:

 

La misma historia es un texto legítimamente reivindicativo y militante. Y de un moralismo explícito, entendiendo por moralismo la contramoral del derecho a una sexualidad distinta a la admitida.



Sobre sus personajes homosexuales, nos dice Pedro Víllora:


Por una parte, me interesan los personajes homosexuales como puedan atraerme los heterosexuales, bisexuales o asexuales: en tanto que su sexualidad pueda caracterizarlos y sea un parte relevante para su configuración y por tanto de la trama. Pero, más allá de esta cuestión constructiva, me apetece especialmente mostrar personajes no heterosexuales con una perspectiva ideológica y, de nuevo, con al menos dos opciones: para hablar de la represión hacia las sexualidades diversas, con las hostilidades y padecimientos ya sabidos, y para reflejar la normalidad con que se debiera vivir cualquier sexualidad en una sociedad ideal. Por así decirlo, hay una mirada hacia el pasado -y presente- que ha perseguido -y aún maltrata- a los diferentes, y otra hacia el futuro -y quisiera creer que también presente- donde no haya ningún tipo de percepción traumática de la sexualidad. Todas estas posibilidades aparecen en mis obras ya terminadas y aparecerán en próximos proyectos.



Víllora en Amado mío o la emoción artificial, crea como protagonista a una niña nacida del incesto entre un muchacho bisexual y su hermana. En Las cosas persas, los personajes del rey Lear y su hija Cordelia se transmutan en cada escena en el personaje contrario, cambiando de sexo cada vez. En la citada Bésame macho, se juega con la confusión acerca de la sexualidad de sus protagonistas, Helena y Clara, que quizá sean mujeres lesbianas, o bisexuales, o acaso sean hombres o alguna otra posibilidad. En Muñequita linda muestra los ensayos de una obra teatral inspirada en Casa de muñecas, escenificada por una directora lesbiana, en la que un actor homosexual interpreta en la fábula a Henrik Ibsen mientras este discute con su propio personaje, Nora. También en Poderosas hay un matrimonio de mujeres que protagonizan la primera de las tres historias de que consta la obra, y un hombre homosexual en el centro de la segunda historia. Bésame, macho y Poderosas se han montado en otros países, pero hasta ahora no en el nuestro.

El año 2000 se trasladó al escenario teatral un ejercicio interpretativo popularizado en algunas cadenas de televisión. Se llamó el fenómeno punto com, aludiendo a la conocida extensión de las páginas de internet. En realidad se trataba de una sucesión de monólogos, con algún hilo conductor, interpretados por actores y actrices conocidos. Los primeros espectáculos obtuvieron triunfos arrolladores. Primero fueron Cinco hombres.com después Cinco mujeres.com; más tarde, Hombres y mujeres.com Finalmente, como no podía ser menos, Cinco gays.com Este último montaje, sobre un texto de Rafael Pence, es una comedia convencional que quiso aprovechar el tirón comercial del título. La primera vez que se puso en escena fue en la pequeña sala Liberarte, el año 2003, pero más tarde, con otra compañía que incluyó actores conocidos, saltó al llamado circuito comercial. Se ha repuesto en varias temporadas con distintos actores en el reparto. Utiliza la vieja fórmula de reunir en una fiesta a un grupo de amigos homosexuales. Pero lo que se celebra es el próximo matrimonio heterosexual de uno de ellos. Reflexiones y comentarios despiadados, réplicas mordaces y escenas con un cierto sentimentalismo, componen la pieza, que logró un gran éxito también en Argentina.

Salvo los espectáculos sobre la figura de García Lorca, no son frecuentes textos biográficos de personajes reconocidamente homosexuales. Curiosamente el escritor Tennessee Williams ha sido protagonista de dos de ellos, creados ambos en Cataluña. En 2006 Xabier Albertí estreno Tennessee, Tennessee, con fragmentos de las obras del escritor y datos sacados de sus memorias. En la crítica de Eduard Molner para La Vanguardia (20-6-2006) se lee:


Pocas reflexiones sobre su obra y la escritura se vierten en esta autobiografía, pero Xavier Albertí saca petróleo de ellas para dejar sentado, entre otras cosas, que se elige ser escritor, con todas sus consecuencias, como se elige la sexualidad que le va hacer a uno más feliz. En el caso de Tennessee vida y obra son difícilmente separables. 



Cuatro años más tarde el actor Martí Peraferrer escribió y produjo un espectáculo unipersonal titulado simplemente Tennessee, que ha tenido una larguísima vida sobre escenarios españoles y americanos. En 2017 ha realizado la función número 400. 

 


Mariano Peña y Juan Díaz en La madre vigila tus sueños. Director: Miguel del Arco. 2006. 


Tomás Gayo, en su debut como dramaturgo, incluyó un personaje homosexual. La madre vigila tus sueños reúne en un espacio angustioso a una madre paralítica, su violento hijo y a un actor fracasado, solitario en su madurez y obsesionado por el joven. En varios de sus monólogos aparecen sus tendencias que, por otra parte, son rápidamente adivinadas por los demás personajes. Su vulnerabilidad le hace manejable para el chico, que no duda en provocarlo para hacerlo cómplice de un hecho delictivo. Este montaje no llegó a estrenarse en Madrid, realizando una corta gira por varias localidades.


Eduardo Galán llevó a la escena en 2010 otra vertiente de la homosexualidad: el abuso, el acoso, entre hombres. Maniobras es una historia de ambiente militar y teatral. Los jóvenes protagonistas, chico y chica, se enfrentan al abuso de poder en sus respetivas profesiones. Ella es militar y él, actor. La joven es perseguida y violada por su teniente. El actor, que aspira a interpretar La muerte de un viajante, debe afrontar en la selección el acoso sexual del director, dispuesto a darle el papel si se acuesta con él. Las situaciones de violencia que han padecido los dos acaba provocando la ruptura de la pareja. Los agresores quedarán en total impunidad.



Manuel Gallardo y Alejandro Arestegui en Maniobras. Director: Mariano de Paco. © Pedro Gato.

Calla! de Jaime C. Segura resulta muy interesante porque aborda un tema muy duro: la violencia dentro de la pareja. Y lo hace desde la perspectiva homosexual a través de dos chicos inmersos en una relación de maltrato físico y psíquico. Ante esta situación plantea el autor quién calla, quién habla o quién ayuda. Se estrenó en 2010 en Cataluña.

El año 1997 se estrenó la película Perdona, bonita, pero Lucas me quería a mí, dirigida por Dunia Ayaso y Félix Sabroso. Inmediatamente se convirtió en un icono del cine gay más divertido y desmadrado. Narra la historia de tres homosexuales que comparten piso. Cuando llega un cuarto inquilino, un joven de físico impresionante llamado Lucas, los otros tres se enamoran perdidamente. Lucas aparece asesinado y, en la investigación, cada uno de los tres sospechosos afirma haber sido amante de la víctima. Fue un gran éxito de taquilla. Dieciséis años después el guion fue convertido en obra teatral, dirigido por la misma pareja que lo había creado para la gran pantalla. Se estrenó en el teatro Cuyás de Las Palmas y, más tarde, en el Infanta Isabel, en el corazón del barrio de Chueca, coincidiendo con las fiestas del orgullo gay. Sin embargo la versión teatral no consiguió acercarse al éxito que había logrado en el cine.



Perdona, bonita, pero Lucas me quería a mí. Dirección: Ayaso y Sabroso. Teatro Infanta Isabel, 2013. 

El autor y director Denis Rafter, que ha desarrollado gran parte de su carrera en España, escribió y protagonizó el año 2014 Beloved Sinner. Representada en inglés, es un monólogo sobre los últimos días de Oscar Wilde en el París de 1900. Está solo, arruinado, viviendo por encima de sus posibilidades. Lo que no ha perdido es el ingenio. Obviamente, en sus evocaciones, no pueden faltar los amores y desamores.

Alberto Conejero es uno de los dramaturgos contemporáneos con más presencia en las carteleras en los últimos años. Al menos dos de sus obras tienen un argumento con presencia de la homosexualidad: La piedra oscura y Cliff. En la primera, con enorme aceptación de público, plantea las últimas horas en prisión, antes de ser fusilado, de Rafael Rodríguez Rapún, considerado uno de los grandes amores de Federico García Lorca. En su celda está custodiado por un joven soldado, aterrado por la situación en la que se ha visto metido. Cliff es un monólogo que acerca al público a la atormentada personalidad del actor Montgomery Clift, cuya homosexualidad fue uno de sus dramas.



Nacho Sánchez en La piedra oscura. Director: Pablo Messiez. Ensayo en teatro Galileo, 2016. 

Conejero también tocó esta temática en Húngaros, obra que recibió el Premio Nacional de teatro Universitario.

Muy interesante, por introducir un nuevo punto de vista, es El pequeño poni, de Paco Bezerra. En ese drama los protagonistas son los padres de un niño que, por la narración, todos los espectadores entienden que es homosexual. El pequeño sufre acoso escolar con la excusa de llevar una mochila que molesta a los compañeros y, a la postre, al profesorado. Padre y madre deben enfrentarse al problema. El primero insiste en apoyar al niño sin condiciones. La madre, aparentemente, rechaza lo que puede ser su hijo. No se nombra en ningún momento que sea gay, pero resulta evidente. La postura de la madre puede entenderse, no como rechazo a la homosexualidad, sino como un enorme miedo a que esa condición pueda causarle problemas y dolor al pequeño. Se estrenó en 2016.

La violencia contra los homosexuales, los crímenes de odio LGTB está de fondo en La isla del hombre lagarto, obra de Marino Muñoz estrenada en Valencia en 2016. El asesinato en Brasil de José Antonio Donati por sus compañeros de instituto tras conocer su sexualidad fue el origen de este drama. Los cuatro personajes de esta obra llegan a una casa de montaña propiedad del abuelo de los dos personajes masculinos, Oscar y David, primos hermanos. Los primos acuden a esta casa con sus respectivas parejas, Leo y Clara, para enterrar las cenizas del abuelo fallecido. Al final del primer acto y tras quedarse incomunicados por un fuerte temporal de nieve, deciden conectar una radio y sintonizando varias emisoras con el ánimo de divertirse un rato suena un noticiero en el que se avisa que se está buscando en los alrededores a un joven desparecido «tras haber declarado públicamente su condición de homosexual». Al oír la noticia cada uno de los cuatro personajes expone su opinión al respecto. Siendo el personaje de Oscar el que tiene un punto de vista claramente homófobo. Según el autor:


Digamos que la temática gay sigue dos líneas de acción. Por un lado la noticia del joven desparecido, que seguirá apareciendo a lo largo de la obra hasta el final. Por otro lado la relación homosexual que mantuvieron los dos primos de adolescentes y que les marcó profundamente por los abusos que sufrieron tras ser descubiertos por el abuelo de ambos. Un hombre duro con unos ideales en los que la homosexualidad era una aberración. Llegando incluso a agredirlos físicamente como castigo por haber mantenido relaciones sexuales. El abuelo representa la falta de libertad y el abuso de poder. La falta de libertad que todavía existe hoy en nuestra sociedad para escoger libremente tu condición sexual. El abuso de poder que las personas LGTB sufren cuando se dan los casos de acoso en los colegios o las agresiones físicas cuyo desenlace a veces desgraciadamente es la muerte.



Carmen Resino ganó en 2004 el premio Buero Vallejo con su obra La boda. Algunos de los detalles de esa comedia le sirvieron a la autora para escribir La otra boda, esta vez con personajes homosexuales. El hombre protagonista, de edad madura, ha estado toda su vida ocultando su condición, avergonzándose de ella. Finalmente va a casarse con el hombre que ama aunque, realmente, la boda de la que quisiera ser protagonista no es precisamente la suya. Se estrenó en Cataluña en 2016 en versión catalana con el título L´autre casement. Esta dramaturga tiene también escrita Los mercaderes de la belleza, en la que mezcla el mercado del arte, la valoración artística y la homosexualidad. En ella David, un maduro galerista, va a visitar a Alejandro antiguo socio y colaborador con la excusa de que cumpla un compromiso que les une todavía pero que está sin concluir. Entre conversaciones de arte, confidencias y reproches, David consigue que Alejandro, ceda al amor que existe entre ambos. De este texto solamente se ha realizado hasta la fecha una lectura dramatizada, aunque está editado desde 1992.

Otro dramaturgo vasco, Borja Ortiz de Gondra, introduce en su saga teatral Los Gondra, a un miembro homosexual. Pertenece a la última generación de la familia, que se funda a final del siglo XIX. En ella siempre ha habido algún emigrante, alguno que abandonó el País Vasco. El último en hacerlo es el homosexual Bosco, que se instala en Nueva York, donde encuentra pareja. Cuando regresa al hogar paterno, ya en 1985, es rechazado por la madre, Nuria. Es una escena corta pero muy elocuente sobre el rechazo y sobre la hipocresía en sociedades muy cerradas:



NURIA: Estáis muy mal acostumbrados vosotros, con esto de la democracia. No solo hay derechos, también hay deberes. Y el tuyo es encontrar una buena chica y ser un Arsuaga como Dios manda.

BOSCO: No me has escuchado. Te he dicho que quiero a un hombre.

NURIA: Eso no es amor. Eso es… 

BOSCO: ¿Qué?

NURIA: Siempre ha habido alguno en el pueblo. Todos lo sabemos. Aitor Olasolo: se va algunos sábados a Francia y ya está. Pero tiene mujer. Y dos hijos. Nadie puede reprocharle nada. 

BOSCO: El mundo es muy grande. No hace falta vivir peleándose por cómo se llame este trozo de tierra.

NURIA: Quítate el apellido. Allí, cuando te den la nacionalidad. Quítatelo y no vuelvas nunca. No habrá sitio para ti en el panteón.





Ortiz de Gondra ha introducido personajes homosexuales en otras obras suyas. En ¿Dos? Se incluye la historia de dos mujeres que tuvieron una relación lésbica en la adolescencia. En Dedos aparece una escena de seducción entre dos mujeres. Entre los personajes de Mane, Thecel, Phares hay una pareja sentimental de dos hombres. También escribió el libro del musical Miguel de Molina, la copla quebrada, que se menciona en el capítulo de los musicales. Borja Ortiz de Gondra:


Escribo personajes gais en mis obras por lo mismo que escribo personajes que son mujeres, o vascos, o profesores de universidad, o fotógrafas de guerra: porque forman parte de la sociedad en la que vivo y que quiero reflejar en los escenarios. Lo que trato de no escribir son personajes cuya única motivación en escena gire en torno a su condición de homosexuales. En 2017, me parece mucho más radical y más coherente con lo que veo a mi alrededor escribir un personaje cuyo conflicto escénico sea otro y cuya condición sexual sea solo una de sus características, como la edad, el sexo o la profesión. En mi opinión, ese es el verdadero camino para la aceptación social: hacer que para el personaje, ser gay sea como ser zurdo, es decir, algo que le hace pertenecer a una minoría social, pero que no determina quién es. 

Quizás peque de voluntarista, pero mi ideal sería escribir una literatura posgay: un teatro para todo el mundo en el que los personajes gais sean tan diversos y complejos como en la vida, de modo que sus conflictos interesen a un público de cualquier condición sexual.



Si en La piedra oscura asistimos a los últimos momentos en la cárcel de Rafael Rodríguez Rapún, amante al parecer de Lorca, en Los amores oscuros, estrenada en Málaga en 2017, es el propio García Lorca quien vive en escena los últimos días de su vida. Pero lo hace, según la ficción, enamorado y correspondido por el escritor Juan Ramírez de Lucas. El triunfo le ha llegado, es un personaje popular y querido. Con la aparición del amor, se convierte en un hombre dichoso. Según algunos estudiosos este amor inspiró al poeta los Sonetos del amor oscuro, que sirven para titular este texto teatral.

 


Kiti Mánver y Daniel Muriel en Las heridas del viento. Autor y director: Juan Carlos Rubio. Teatro Lara, 2013. 


	


 
Fichas de montajes

Aprobado en inocencia

Autor: Narciso Ibáñez Serrador

Actores: Guillermo Bredeston, Carlos Casaravilla, Enrique Closas, Narciso Ibáñez Serrador

Actrices: Ana María Méndez, María Moreno, Emilia Rubio, Luisa Sala, Pepita Serrador

Escenografía: Mario Vanarelli

Director: Narciso Ibáñez Serrador

Estreno: teatro de Lara, 27-9-1963

Aprobado en castidad

Autor: Narciso Ibáñez Serrador

Actores: Narciso Ibáñez Serrador, Andrés Resino, Carlos Urrutia

Actrices: Nieves Aparicio, Sandra Barneda, Mari Begoña, Yolanda Farr, Susana Canales

Escenografía: Carlos Abad

Director: Narciso Ibáñez Serrador

Estreno: teatro Infanta Isabel, 3-10-2001

Rebel Delirium 

Autores: Mateu y Pericot

Música: Santi Arisa

Actores: Josep Ballester, Joan Matas, Sergi Mateu, Manel Muntaner

Actrices: Anna Balsach, Rosa Ralch

Director: Iago Pericot

Estreno: Metro Villarroel, Barcelona, 6-10-1977

Contradanza

Autor: Francisco Ors

Actores: Alfonso Delgado, Manuel Gallardo, Vicente Gisbert, Alfonso Godá, Miguel Palenzuela, José Luis Pellicena, Carlos Piñeiro

Actrices: Gemma Cuervo, Charo Soriano

Escenografía: Roberto Oswal

Director: José Tamayo

Estreno: teatro de Lara, 21-3-1980

La vieja señorita del Paraíso

Autor: Antonio Gala

Actores: Ricardo Acero, José Luis Alonso, Manuel Ángel Egea, Jesús Enguita, Manuel Torremocha, Víctor Valverde

Actrices: Lola Cardona, Mary Carrillo, Vicky Lagos, Yolanda Ríos

Escenografía: Claudio Segovia

Director: Manuel Collado

Estreno: teatro Reina Victoria, 3-10-1980

Lady Mariposa

Autor: Víctor Fernández Antuña

Actores: Víctor Hita, Manuel Otero, Pastor Serrador

Actriz: Yolanda Farr

Escenografía: Wolfgang Burmann

Estreno: teatro Fígaro, 24-11-1980

Valentín

Autor: Juan Gil Albert

Adaptador: Juan Luis Iborra

Actores: Manuel Ángel Egea, Juan Luis Iborra, Daniel Moreno, Luis San Narciso, Manuel Tiedra

Actriz: Pilar Marco

Escenografía: Margen

Director: Pedro Carvajal

Estreno: sala Olimpia, 17-2-1983

Ederra

Autor: Ignacio Amestoy

Actor: Fermí Reixach

Actrices: Nuria Gallardo, Berta Riaza, Asumpta Serna

Escenografía: Andrea D’Odorico

Director: Miguel Narros

Estreno: teatro Español, 19-5-1983


El día de Gloria


Autor: Francisco Ors


Actores: Manuel Collado, Tony Fuentes, Fernando Guillén Cuervo


Actrices: Marisa de Leza, Marta Fernández Muro, Amparo Larrañaga


Escenografía: Amadeo Sans


Director: Ángel García Moreno


Estreno: teatro Fígaro, 17-11-1983



Capullito de alhelí


Autor: Juan José Alonso Millán


Actores: José Álvarez, Rafael Guerrero, Juanjo Menéndez, Francisco Piquer, Paco Andrés Valdivia


Actrices: Queta Claver, Gracita Morales


Escenografía: Alfonso Barajas


Director: Juanjo Menéndez


Estreno: teatro Príncipe Gran Vía, 8-10-1984


Samarkanda


Autor: Antonio Gala


Actores: Juan Gea, Joan Miralles


Actriz: Alicia Sánchez


Escenografía: Andrea D’Odorico


Directora: María Ruiz

Estreno: teatro Príncipe Gran Vía, 6- 9-1985

Como reses

Autores: Matilla y López Mozo

Actores: Javier Blanco, Paco Casares, Alberto de Miguel, Antonio Duque, Luis Hostalot, Raúl Pazos, Ramón Pilacés, Miguel Ángel Sánchez
 Actrices: Margarita González, Gloria Muñoz, Clara Sanchis, Marta Simonet

Escenografía: Albahaca

Director: Antonio Malonda

Estreno: teatro Galileo, 31-8-1987

Carícies

Autor: Sergi Belbel

Actores: Manel Barceló, Luis Miguel Climent, Víctor Israel, Pepe Martín, Iván Morales, Marcel Muntaner, Santi Ricart

Actrices: Ana María Barbany, Nadala Batiste, Laura Conejero, Carmen González, Àngels Poch

Director: Sergi Belbel

Escenografía: Joaquim Roy

Estreno: teatro Romea, de Barcelona, 27-2-1992

Caricias

Autor: Sergi Belbel

Actores: Fernando Chinarro, Jorge de Juan, Juan Díaz, Julio Escalada, José Martín

Actrices: Alicia Agut, Concha Leza, Lola Mateo, Milena Montes, Amparo Pascual

Escenografía: Guillermo Heras
 Director: Guillermo Heras

Estreno: sala Olimpia, 25-5-1994

Caricias

Autor: Sergi Belbel

Actores: Zoe Berriatúa, Alejando Cano, Emilio Linder, Ángel Pardo, Raúl Peña

Actrices: Ana Hernández, Concha Hidalgo, May Menkes, Lucía Quintana

Director: Indalecio Corugedo

Estreno: sala Ensayo 100, 14-11-2002

¡Feliz cumpleaños, señor ministro!


Autor: Rafael Mendizábal


Actores: Toni Carrasco, Tomás Gayo, Luis Hostalot, Iñaki Miramón, Valentín Paredes


Actriz: Paula Sebastián


Escenografía: Ana Garay


Director: Fermín Cabal


Estreno: Centro Cultural de la Villa, 19-1-1994


Krámpack


Autor: Jordi Sánchez


Actores: Eduard Fernández, Joel Joan, Jordi Sánchez


Actriz: Ester Formosa


Escenografía: Max Glaenzel


Director: Josep María Mestres


Estreno: teatro Prado de Sitges, 15-6-1994


Krámpack


Autor: Jordi Sánchez


Actores: Joel Joan, Jordi Sánchez, Luis Villanueva


Actriz: Mónica Glaenzel


Escenografía: Max Glaenzel


Director: Josep María Mestres


Estreno: teatro Fígaro, 9-2-1996

Krámpack

Autor: Jordi Sánchez

Actores: Félix Gómez, Arturo Gregorio, Nacho López

Actriz: Cynthia Martín

Escenografía: Inma Bonilla

Director: Antonio Centeno

Estreno: teatro Alfil, 22-8-2002

Mariposas negras

Autor: Jaime Salom

Actores: Manuel Gallardo, Miguel Molina

Actrices: Charo Soriano, Silvia Tortosa

Escenografía: D’Odorico y Roselló

Director: Manuel Canseco

Estreno: teatro Marquina, 9-11-1994

Picospardo’s

Autor: Javier García Mauriño, 

Actrices: Encarna Abad, Aurora Bautista, Mary Begoña, Queta Claver, Vicky Lagos, Julia Martínez, Milena Montes, Paloma Paso Jardiel, María Jesús Sirvent, Julia Trujillo, Maru Valdivielso

Escenografía: Alfonso Barajas

Directora: Mara Recatero

Estreno: teatro Español, 27-4-1995

Esta noche no estoy para nadie

Autor: Juan Carlos Rubio

Actores: Nicolás Dueñas, Martí Peraferrer

Actrices: Lucía Bravo, Esperanza Roy

Escenografía: José Miguel Ligero

Director: Joaquín Vida

Estreno: teatro Romea, Barcelona, 12-1997

El pájaro de plata

Autor: Miguel Murillo

Compañía Al Suroeste teatro

Actores: César Arias, José María Galavís, Javier Leoni, Fermín Núñez, Pedro Antonio Penco, José Recio, Leandro Rey

Actrices: Maite Álvarez, Elena Carrascal, Ana García, Marisol López

Escenografía: Marcelo Pacheco

Director: Etelvino Vázquez

Estreno: teatro Lope de Ayala, Badajoz, 27-10-1998

El orgullo de Sir Gay

Autora: Marta Torres

Actores: Jesús Blanco, Rafael Forner, Ángel Ribagorda, Antonio Villa

Actriz: Felisa Francés, Charo Revilla

Escenografía: Pepe Moreno

Directora: Marta Torres

Estreno: teatro Regio, Almansa, 18-11-1999

La misma historia

Autor: Pedro Víllora

Actores: Vicente Camacho, Alberto de Miguel

Actrices: Sara Illán, Amparo Pamplona

Escenografía: Gerardo Trotti

Director: Juanjo Granda

Estreno: teatro Pavón, 17-4-2002

Cinco gays.com

Autor: Rafael Pence

Actores: Javier Espada, Paco Florido, Javier Lago, Emilio Laguna, Enrique Simón

Escenografía: Luis Matas

Director: Rafael Pence

Estreno: teatro Príncipe, 5-3-2004

Tennessee, Tennessee

Autor: Xavier Albertí

Actores: Xavier Albertí, Ricard Borràs, Jordi Cullet

Actrices: Roser Camí, Nora Navas, Mont Plans

Escenografía: Lluc Castells

Director: Xavier Albertí

Estreno: teatro Romea, Barcelona, 5-9-2006

Las heridas del viento

Autor: Juan Carlos Rubio

Actores: Marcos Casanova, Humberto Rosenfeld

Escenografía: Juan Manuel Cifuentes

Director: Juan Manuel Cifuentes

Estreno: sala Triángulo, 15-6-2006

(Festival Visible)

Las heridas del viento

Autor: Juan Carlos Rubio

Actor: Daniel Muriel/David Tortosa

Actriz: Kiti Mánver

Director: Juan Carlos Rubio

Estreno: teatro Lara, 9-10-2013

La madre vigila tus sueños

Autor: Tomás Gayo

Actores: Juan Díaz, Mariano Peña

Actrices: Carmen Conesa, Ana Wagener

Escenografía: Mundo Prieto

Director: Miguel del Arco

Estreno: El Escorial, 11-11-2006

Maniobras

Autor: Eduardo Galán

Actores: Alejandro Arestegui, Juan Calot, Manuel Gallardo

Actriz: Olalla Escribano

Escenografía: Antonio Llamas

Director: Mariano de Paco

Estreno: teatro Principal, Zamora, 28-9-2010

¡Calla!
 
Autor: Jaime C. Segura, basada en la obra de Paul J. Díaz Salas

Actores: Mario Larrubia, Albert Riera

Actriz: Elisabet Sopesens

Espacio: Cía. OnStage
 
Iluminación: Ignasi Bosch
 
Vestuario: Geraldine Zambelli
 
Dirección: Miriam Escurriola

Estreno: Centro Cívico Cotxeres Borrel, 2-10-2010

Tennessee

Autor: Martí Peraferrer

Actor: Martí Peraferrer

Escenografía: Serramitja-Garangou

Director: Francesc Cerro

Estreno: sala La Planeta, Gerona, 29-10-2010

Perdona, bonita, pero Lucas me quería a mí

Autores: Ayaso y Sabroso

Actores: José Carlos Campos, Víctor Formoso, Antonio Nieves, Octavi Pujades

Actrices: Yanely Hernández, Lilí Quintana, Mari Carmen Sánchez

Escenografía: Víctor Medina

Directores: Ayaso y Sabroso

Estreno: teatro Cuyás, Las Palmas, 22-11-2012

Beloved sinner

Autor: Denis Rafter

Actor: Denis Rafter

Director: Denis Rafter

Estreno: teatro Español, 26-11-2014

La piedra oscura

Autor: Alberto Conejero

Actores: Daniel Grao, Nacho Sánchez

Escenografía: Elisa Sanz

Director: Pablo Messiez

Estreno: teatro María Guerrero, 14-1-2015

El pequeño poni

Autor: Paco Bezerra

Actor: Roberto Enríquez

Actriz: María Adánez

Escenografía: Mónica Boromello

Director: Luis Luque

Estreno: teatro Cervantes, Alcalá de Henares, 12-2-2016

La otra boda

Autora: Carmen Resino

Actor: Albert Vida

Actriz: Judit Martí

Directora: Marta Frauca

Estreno: Casal Can Boada, Tarrasa, 28-5-2016

La isla del hombre lagarto

Autor: Marino Muñoz

Actores: Borja López Collado, Román Méndez

Actrices: María Muñoz, Silvia Valero

Escenografía: Luis Crespo

Director: Marino Muñoz

Estreno: Carme teatro, Valencia, 5 -10- 2016

Los Gondra

Autor: Borja Ortiz de Gondra

Actores: Marcial Álvarez, Iker Lastra, Juan Pastor

Actrices: Sonsoles Benedicto, María Hervás, Victoria Salvador, Cecilia Solaguren 

Escenografía: Clara Notari

Director: Josep María Mestres

Estreno: teatro Valle Inclán, 18-1-2017

Lorca, la correspondencia personal

Autor: Juan Carlos Rubio

Actor: Alejandro Vera

Actriz: Gema Matarranz

Director: Juan Carlos Rubio

Estreno: Centro Lorca, Granada, 20-1-2017

El amor oscuro

Autor: Manuel Francisco Reina

Actores: Antonio Campos, Alejandro Valenciano

Cantante: Clara Montes

Director: Juanma Cifuentes

Estreno: teatro Cervantes, Málaga, 1-2-2017




	

Manuel Gallardo y Óscar Zautúa en Madre amantísima, de Rafael Mendizábal. 2007.

	

	








  El sida entra en escena


A final del siglo XX hizo su aparición una temible epidemia: el Síndrome de Inmuno Deficiencia Adquirida, el sida. Miles de homosexuales comenzaron a morir en todo el mundo afectados por esta inmunodeficiencia. Los medios de comunicación se volcaron con la epidemia, que parecía irrefrenable. Las consecuencias de esta plaga para el colectivo homosexual fueron demoledoras. No solo se vieron obligados a cambiar sus costumbres sino que, una vez más, se enfrentaron al rechazo de gran parte de la sociedad, temerosa de contagiarse con un simple contacto superficial.

Rápidamente hizo su aparición en la escena internacional esta pandemia. A España llegó el año 1986 con la obra La última luna menguante, estrenada en el teatro Pavón de Madrid el 22 de agosto. Original de William M. Hoffman, fue adaptada al castellano por Antonio Larreta y dirigida por Manuel Collado. El título original -As is- viene a significar, «como es», «así es como soy». Seguramente el autor pretendía lanzar un mensaje de aceptación de las personas y las situaciones tal y como somos, con los problemas y satisfacciones individuales. Así es como acepta uno de los personajes centrales a su pareja. En España se optó por utilizar para el título el verso de uno de los poemas que escribe el protagonista.

La acción se sitúa en Nueva York, la ciudad que para muchos sectores de la sociedad es el escenario de todos los vicios y depravaciones. La mayoría de los numerosos personajes de la obra pertenecen a los inicialmente llamados grupos de riesgo: homosexuales, drogadictos... algo que pocas veces se ha repetido posteriormente. Saúl y Rich, una pareja de ex amantes, son el hilo conductor del drama. Uno de ellos contrae la enfermedad. El otro acabará dándole muestras de su amor por encima de cualquier circunstancia adversa. Pero este drama intenso ponía de manifiesto todas las incógnitas que rodearon los primeros años del sida: el temor al contagio, el desconocimiento de las vías de transmisión, el rechazo que sufrieron los enfermos por parte de sus familias y compañeros y la impotencia de los sanitarios para atajar una epidemia que causa todavía miles de muertes. Una desesperación que manifiesta, casi en el final de la obra, uno de los enfermeros que atiende a los pacientes:


Tengo un nuevo paciente con sida, Richard. Todavía está en la etapa de negar su gravedad. Es lo normal ¿Quién no se volvería loco si tuviera que afrontar, cara a cara, su propia muerte?



No olvidemos que cuando se estrenó esta obra el diagnóstico de sida era una inexorable condena a muerte porque todavía no se disponía de la terapia con retrovirales que hoy permite a quienes la reciben sobrevivir a la infección. José Pedro Carrión fue uno de los protagonistas de este montaje:


Cuando la ensayábamos éramos conscientes de que, por primera vez, íbamos a hablar del sida en un escenario. Y también que la obra podía ser tachada de oportunista y no tener ninguna aceptación. Ya representándola, se producía en el público un gran silencio por la gravedad del asunto, y la energía que nos llegaba resultaba altamente estimulante... Y lo mejor, el humor de la pieza que despertaba carcajadas. Recuerdo que, desde el principio arrancando con temas musicales de Queen seleccionados por Luis Merlo, y hasta los aplausos tenías la sensación poderosa de formar parte de un proyecto necesario para la sociedad.



Puede suponerse que con este tema, el colectivo homosexual constituyera el grueso del público. A este respecto recuerda Carrión.


Puedo aventurarme a decir que era alrededor del cincuenta por ciento... Y nadie se sintió ridiculizado, subestimado o caricaturizado. No, no hacíamos caricatura, éramos seres humanos castigados injustamente por una plaga muy malintencionada y cuyo origen parece muy malvado aún hoy en día... Al iniciar el trabajo alguien de la profesión me advirtió de tener cuidado en no pasarme, no afectarme demasiado. No hice ningún caso y me esmeré en potenciar sencillamente lo que de mujer hay en mí. Tampoco me resultó difícil querer a Juan Gea. Es un ser humano adorable. No tengo noticia de que ningún intérprete rechazara el papel siendo, como era, una oferta inmejorable. Todo el reparto se dejó el alma en los ensayos y luego en la función, cuando la respuesta del público confirmaba las expectativas. Por cierto, Manolo Collado era muy bueno confeccionando el mejor reparto posible en ésta y en otras producciones suyas, en las que tuve la suerte de participar.



La producción no tuvo suerte, y no por culpa del equipo artístico. La última luna menguante, proyecto personal del insustituible productor privado Manolo Collado, se ensayó cuarenta y cinco días pensando en hacer una gira previa y estrenar en el teatro Reina Victoria en otoño. Pero el productor Justo Alonso decidió anular la gira y estrenar en pleno agosto en el Pavón. Lo que podía haber sido un éxito de temporada se quedó en dos meses de exhibición muy aplaudida.

Pero antes que esta obra se estrenó en Estados Unidos Un corazón normal, (The Normal Heart) de Larry Kramer, donde también se dramatiza sobre las primeras etapas de la infección y las prevenciones para su tratamiento. Sin embargo la versión castellana no llegaría a Madrid hasta 2016, estrenándose en la pequeña sala Azarte.

En 1989, en el teatro Poliorama de Barcelona, la compañía de Josep María Flotats estrenó Una visita inoportuna, de Copi (Raúl Damonte Botana) que dirigió Jorge Lavelli. El autor murió de sida cuando estaba trabajando en esta obra que, precisamente, tiene como protagonista a un enfermo terminal por esta enfermedad. Flotats estuvo muy rápido en traerla a España en versión catalana. En una entrevista concedida a La Vanguardia (12-12-1989) el director Lavelli opinaba sobre el posible texto autobiográfico de la obra:


No es que el autor sea el personaje del actor u otro, son todos los personajes como a menudo sucede en el teatro, pero tiene la particularidad de poner en escena su propia muerte y esa es la única relación directa con el sida, una maldición, una peste que le permite al enfermo elegir el momento de su muerte. Una muerte teatral ya que al menos muere dos veces. En todo caso, la pieza es tónica y, no sé muy bien por qué despierta un sentimiento de optimismo, tal vez por lo divertido que resulta su distanciamiento del fondo trágico.



Esta obra no se vio fuera de Cataluña. Flotats volvería a adentrarse en este tema como vemos más adelante.

Los autores españoles no han sido muy proclives a tratar esta enfermedad en sus obras teatrales. Yo fui actor cuando Franco, de Ignacio Amestoy, es el monólogo de un anciano actor que ha perdido a su amante masculino. Él también está enfermo de sida y, en sus últimos días, repasa su presencia en el teatro durante la represión franquista. La primera puesta en escena fue a final de 1990 con Fernando Delgado como protagonista y dirección de José Luis Tutor. César Oliva realizó otro montaje en 1999 con el actor Teófilo Calle.

Cabe destacar un ambicioso espectáculo estrenado el 24 de marzo de 1995 en la desaparecida sala Olimpia, que se tituló ¡Grita! José Luis Raymond aglutinó una serie de acciones habladas o bailadas que constituyeron el primer acercamiento serio desde la dramaturgia española al problema sanitario y social. Al presentar este espectáculo su creador afirmó:



Bajo el soporte del teatro físico-visual intento plasmar la incomprensión que los enfermos y portadores del virus VIH padecen. Como persona interesada por los problemas sociales del momento, y como artista plástico y teatral, tengo el deber de desarrollar mi trabajo diario con las herramientas que domino, comprometiéndome con este tema.



Para poner en pie este proyecto se creó la Asociación Cultural Grita VIH en la que participaron diversas productoras. Los fondos que se recaudaran se donarían a Mensajeros de la Paz, entidad que entonces asistía a los niños afectados por el sida. Enrique Centeno, en su crítica de Diario16 (26-3-1995) decía:



El paisaje de las víctimas de esta plaga no puede ser, no debe ser, exclusivamente el de sus relaciones sexuales, porque este reduccionismo reaccionario olvida otras dimensiones.



José Luis Raymond nos recuerda algunas de las claves de este singular espectáculo que, sin embargo, tuvo un corto recorrido comercial: un mes en Madrid y unas pocas representaciones en la Comunidad:


La idea de hacer algo que reflejara el drama que estábamos viendo a nuestro alrededor, con compañeros muriendo por la infección, me vino viendo en Londres Angels in América. Decidí que no haríamos un espectáculo realista, mostrando toda la crueldad de la infección, sino que tendría una ráfaga de esperanza. Entonces comenzaban a aplicarse los primeros tratamientos y el diagnóstico ya no era una condena a muerte. Esta característica nos valió críticas por un sector de público que, seguramente, prefería que mostráramos en escena las laceraciones, las consecuencias de la infección. Pero yo no quise dar pena, sino introducir un poco de poesía en el drama real. Por eso nos decantamos por textos cortos -algunos basados en testimonios de enfermos reales- escritos por García May. Y empleamos la danza contemporánea. La bailarina Claudia Facci fue la primera vez que habló en un escenario. El equipo estuvo compuesto por jóvenes que estaban en las primeras etapas de sus carreras y se sintieron implicados en el proyecto por su conocimiento directo del drama. Hasta la veterana actriz Charo Soriano se entusiasmó desde el primer momento con el montaje.



Nuevamente desde Estados Unidos el sida fue uno de los temas -no el único- de la más desvergonzada obra sobre la homosexualidad masculina: Amor, coraje y compasión (Love! Valor! Compassion!). Su autor, Terrence McNally, es uno de los pesos pesados de la escena internacional. Nuevamente Ángel García Moreno dirigió el montaje español, estrenado en el teatro Fígaro el 7 de septiembre de 1995 con un excelente reparto que no tuvo ningún pudor en desnudarse íntegramente o en bailar el pas de quatre de El lago de los cisnes. Y otra vez el autor plantea una reunión de homosexuales masculinos en la mansión campestre de una pareja. Uno de sus miembros es ciego. Los invitados responden a arquetipos trillados y convencionales: maricas intelectuales, reprimidos, plumeros, promiscuos... El autor parece demostrar que también en el mundo homosexual hay clases sociales muy diferentes en función de su actitud ante el sexo o según sea su poder adquisitivo. Entre los protagonistas hay uno -inolvidable Jorge Calvo- prototipo de mariquita plumera, obsesionado por los musicales, deslenguado, exhibicionista y tierno. Sus amigos lo tienen casi como bufón pero, finalmente, será el que apoye al enfermo de sida que no falta en el grupo y que comienza a mostrar los síntomas más preocupantes de la infección. 

La crítica, en general, trató bien el montaje. Javier Villán escribió en El Mundo el 9 de septiembre:


Desde fuera, desde el «otro» mundo de la heterosexualidad, Amor, coraje, compasión, esta función también sacude. Porque se recibe la aniquilación de la inocencia, la amenaza envenenando las relaciones afectivas. Un ángel exterminador planea sobre la vida de estos hombres. Hay celos, infidelidades, rencores, resentimientos, ambiciones; el amor y el sexo. Son de la raza de los acusados. De los doblemente amenazados: por la sociedad y por el sida. Quizá, como todos. Un poco más que todos. 



A pesar del morbo despertado por los desnudos masculinos, la obra no obtuvo precisamente un éxito comercial. Se puede recuperar la versión cinematográfica dirigida por Joe Mantello en 1997.

Josep María Benet i Jornet exploró el mundo del amor entre hombres en su obra Testamento, estrenada por el Centro Dramático Nacional en 1996. El protagonista es un profesor, enfermo terminal por el sida. A los estragos de la enfermedad se añade no tener herederos a los que legar su obra más importante. Entra en escena un joven alumno del que está enamorado el profesor. No es correspondido, pero este joven no duda en prostituirse con hombres y mujeres. Según él, para afrontar el nacimiento de un hijo que espera. ¿Puede ser él quien herede el patrimonio del agonizante docente? Haro Tecglen en El País (16-3-1996) se refería a la presencia del sida:


Esa parte domina mucho: es una comedia agónica, de despedida. Su propio título lo significa. Entonces todos esos amores, posibles o imposibles, o mercenarios, se tiñen de esa despedida y de una considerable desesperación.



En septiembre de 1996 dos populares actores, María Barranco y José Coronado, estrenaron otra obra con el sida como desencadenante del drama. Además, con la vertiente del engaño ya que el protagonista, fallecido a causa de la enfermedad, abandonó a su esposa por el amor de un hombre. Algo en común narra el encuentro de las dos personas que amaron al difunto para repartirse sus recuerdos. Entre los dos aparecen los celos, el despecho y la compasión. El autor, Harvey Fierstein, ha escrito algunas de las historias más conmovedoras sobre la homosexualidad, como Trilogía de Nueva York.

Para Eduardo Haro Tecglen, en la crítica que publicó El País (10-9-1996):


Se puede imaginar esta comedia dramática con elementos más habituales en vez de homosexualidad, la de hombre y mujer; en vez del sida cualquier otra enfermedad. Si fuese así, un diálogo de dos actrices sobre un hombre desaparecido para las dos no variaría nada. Los mismos defectos y los mismos valores literarios.



Lorenzo López Sancho no arremetió en ABC como contra otras obras de argumento homosexual. Escribía el 12 de noviembre:


El texto se encamina a ver como una normalidad natural, indiscutible, el mundo de las relaciones humanas. Rafa es más tierno, más femenino que Concha, y esta, finalmente, se ha sometido a las relaciones de su marido y del amante de absolutamente normales.



Este apartado debe dedicar una referencia forzosa al montaje que, seguramente, más ha impactado en los países donde se ha representado, España entre ellos: Ángeles en América, de Tony Kushner. Es un complicado juego de relaciones amorosas, familiares y políticas, además de una amarga reflexión sobre la actitud de la sociedad norteamericana ante la inmigración o la homosexualidad. Varios de los personajes padecen sida, en distintos grados de evolución. Las parejas masculinas se hacen y deshacen. Ángeles en América compone un retablo variado y sumamente contemporáneo, radiografía amarga de un tiempo complicado. Obviamente, llevar a escena esta amalgama de escenas y situaciones resulta francamente complicado, además de requerir más de cuatro horas de representación. El actor y director Josep María Flotats fue el responsable de su presentación en Barcelona -inaugurando el teatro Nacional de Catalunya- y, más tarde, en todo el país. El inteligente profesional de la escena afrontó un ambicioso montaje, acorde con la producción norteamericana original. Representarla en idioma catalán no fue obstáculo para impresionar al público. En declaraciones a La Vanguardia (18-7-1996), afirmaba Flotats:



El sida es la metáfora, el instrumento para explicar la descomposición física y moral de nuestra sociedad en este final de siglo como en el primer milenio lo representó la peste.



Tras el estreno barcelonés, el mismo diario (14-11-1996) publicaba la crítica de Joan-Anton Benach en la que leemos:


La ciudad fúnebre no es tanto la representación de un destino fatal, como la imagen de un nuevo holocausto merced al siniestro juego de hipocresías y condenas que ha desatado el ultraconservadurismo de EEUU al juzgar a los bastardos, a los réprobos, a los homosexuales que, rompiendo la norma y el orden, hallarían en el sida su merecido castigo.



Santiago Trancón escribió en El Mundo el 19 de mayo de 1997:


Tony Kushner ha escrito un texto atrevido, de denuncia y compromiso, lleno de referencias concretas a la América de 1985 y el marcarthismo de los años 50, con nombres propios, desde Reagan a Roy Cohn, Nixon o los desdichados Rosenberg. Tiene fuerza, poesía y a veces un poco de humor. Llega al público, a pesar de las distancias, porque los problemas planteados son también de aquí y ahora: el sida, el racismo, la intolerancia, la incomunicación y la muerte.



Por su parte Enrique Centeno, en Diario16 (17-5-1997) escribía:


En este retablo neoyorquino, norteamericano, el autor pasa revista a una sociedad que produce escalofríos, vómitos de asco, porque además de algunos de sus retratos corresponden a personajes estrictamente históricos. Posee el texto una densidad pocas veces vista en escena, lo que no le impide utilizar cierto tono socarrón o irónico; puede que algunas de sus escenas recuerden, salvando la distancia temporal, a los diálogos de Brecht por su ingenio, su análisis, su mirada profunda disfraza de humor.



El diario ABC, con su crítico habitual, Lorenzo López Sancho, también se rindió al trabajo teatral, terminando su crónica el mismo 17 de mayo con esta afirmación:


Después de esto, es poco probable que alguien intente hacer otro montaje, menos genial, de estos Ángeles en América con sida o sin sida, según. Tranquilicémonos, pues, y admiremos admirados la genialidad directiva de Flotats.



El director Mike Nichols filmó una adaptación para la gran pantalla rodada el año 2003.

El dramaturgo británico Kevin Elyot estrenó en 1994 My Night with Reg. La ambientó en Londres a final de la década de los ochenta, cuando el sida ya estaba haciendo estragos entre la población gay. El personaje de Reg (Aquella noche con Luis en la versión española) es el centro de las conversaciones de un grupo de seis amigos gays. Él nunca aparece en escena. Ha fallecido recientemente y, aunque no se menciona, todo indica que a causa del sida. En la reunión todos y cada uno de los presentes van descubriendo que, más o menos recientemente, mantuvo relaciones sexuales con el difunto. Obviamente entre ellos se instalan la sospecha y el temor. La versión española de Juan Vicente Martínez Luciano se estrenó en Valencia el año 1998.

Rafael Mendizábal adoptó un tono dramático para tejer una historia de cuatro personajes con el sida como elemento desencadenante de la tragedia: Madre amantísima. Desde las primeras escenas el joven protagonista confiesa a sus padres que padece la enfermedad en fase avanzada. El rechazo inicial se transforma en apoyo pero entonces entra en juego el cuarto protagonista: la pareja del chico, que quiere apoyarle hasta el final. Pero en la última escena sabemos que también él está infectado. La actitud de los padres resultará ejemplar. La obra se estrenó en 2003. Para entonces las terapias con retrovirales ya estaban consiguiendo que el diagnóstico de sida no fuera una condena segura a muerte. Aun así, morían miles de personas en el mundo por el síndrome, lo que hacía más angustiosa la obra. Hoy resultaría poco creíble porque la mortalidad de los infectados, sobre todo en los países desarrollados, ha bajado muy apreciablemente.

Eduardo Haro Tecglen escribió (19-9-2003) en El País:


Melodrama de amor y familia. Amor tocado por la enfermedad y la muerte: en este caso, el sida, como en otros tiempos (El hijo de Don Juan, Echegaray; Sonata de espectros, Ibsen, a punto de reponerse en España). En la intención del título, el personaje importante de la obra es la madre del chico homosexual: una mujer que espera de su hijo un sano matrimonio y algún que otro nietecillo, pero que comprende el otro estilo de amar de su hijo: María Paz Ballesteros le da mucha emoción. El contrapersonaje: el machote padre, desolado por la enfermedad de su hijo, pero furioso por su homosexualidad, que le parece peor.



El año 2007 se estrenó en el teatro Fígaro Madrugada de cobardes. No es una obra con protagonistas homosexuales pero sí aparece el sida como eje de la acción. En esta función, protagonizada por Juan Carlos Naya y Ángel Solo, se trata de la búsqueda de una hipotética fórmula capaz de eliminar el virus y sus consecuencias. Esta premisa sirve para una acción a mitad de camino entre el suspense y el teatro policíaco. En la cámara acorazada de un banco el guardia de seguridad sorprende a un ladrón. Entre ambos se entabla una tensa relación sobre las razones del robo, sobre las miserias humanas que se ocultan en las cajas de seguridad. El ladrón confiesa que en el transcurso de un viaje organizado por el banco, contrajo el sida. Aunque ya en el año del estreno había terapias muy efectivas, el enfermo busca desesperadamente una fórmula para sobrevivir. Y entonces el autor introduce un elemento dramático nuevo: la posibilidad de que exista ya una cura, aunque no se comercializa:



GUARDIA: (Sarcástico) ¿Me estás diciendo que en una de estas cajas se encuentra el remedio contra el sida?

LADRÓN: (Seco) Sí. (Consulta su libreta)

GUARDIA: Admitiendo que esa fórmula exista y esté guardada en una de estas cajas, como tú crees ¿qué piensas hacer cuando la tengas?

LADRÓN: Lo más sencillo: entregarla a un laboratorio. 





Tras descubrirse el motivo, la trama discurre por otros derroteros con un juego clásico de alternancia de roles. Pero ¿encuentran la fórmula que puede curar el sida?

El actor y productor Miguel (Miki) Molina eligió un dramático texto, Tío Bob, para relanzar su actividad profesional. Un primer montaje se estrenó en Valencia en 2007 pero se rehízo al año siguiente para su presentación en el teatro Arenal de Madrid. Regularmente reaparece en las carteleras de toda España. El drama del norteamericano Austin Pendleton, estrenado en 1995, es un mano a mano de dos protagonistas masculinos, tío maduro y sobrino joven. El adulto ha sido abandonado por su mujer y sufre una enfermedad terminal: sida. Para intentar que salga del ostracismo aparece su joven sobrino. Entre ambos aparece una corriente de sentimientos que derivan en una relación profundamente afectiva, aunque podría parecer, también, que acaba desarrollándose un interés sexual.

Comiéndote a besos es el título de una canción de María Rozalén, que sirvió de inspiración a una comedia del mismo título escrita por Abel Zamora y estrenada en 2016. Tiene la infección por VIH como conflicto central, aunque en este caso, con las terapias existentes, no se basa en el drama de una muerte previsible, sino en las dificultades para vivir y relacionarse con la infección. Los protagonistas son Juan y Pedro, dos jóvenes que se instalan en Madrid para intentar hacer realidad sus sueños. Pero descubren que portan el VIH. Una pareja heterosexual, Rafa y María, les demostrarán que el amor puede ayudar a superar cualquier dificultad.



 
Fichas de montajes:

La última luna menguante

Título original: As is

Autor: William M. Hoffman

Adaptador: Antonio Larreta

Actores: José Pedro Carrión, Manuel de Blas, Juan Gea, Luis Merlo, Mauro Muñiz, Francisco Plaza

Actrices: Salomé Guerrero, Amparo Valle


Escenografía: Alfonso Barajas


Director: Manuel Collado


Estreno: teatro Pavón, 22-8-1986


Una visita inoportuna


Autor: Copi


Adaptadora: Carme Serrallonga


Actores: Jordi Godall, Enric Majó, Francesc Orella, Jordi Vila


Actrices: Anna Azcona, Pepa Arenós


Escenografía: Louis Bercut


Director: Jorge Lavelli


Estreno: teatro Poliorama, 14-12-1989


Yo fui actor cuando Franco


Autor: Ignacio Amestoy


Actor: Fernando Delgado


Director: José Luis Tutor


Estreno: Centro Cultural de la Villa, 9-3-1990


¡Grita!


Autor: José Luis Raymond


Actores: Miguel del Arco, Julio Escalada, Eduardo Ruiz, Eduardo Torroja


Actrices: Claudia Facci, Natalia Menéndez, Mélida Molina, Charo Soriano

Escenografía: José Luis Raymond

Director: José Luis Raymond

Estreno: sala Olimpia, 24-3-1995

Amor, coraje y compasión

Título original: Love! Valor! Compassion!

Autor: Terrence McNally


Adaptador: Juan José Arteche 


Actores: Jaime Blanch, Jorge Calvo, Pedro Civera, Alberto Delgado, Juan Carlos Naya, Jesús Ruyman


Escenografía: Walter Kelly


Director: Ángel García Moreno


Estreno: teatro Fígaro, 7-9-1995


Testamento


Autor: Josep María Benet i Jornet


Actores: Armando del Río, Juan Diego, Chete Lera


Escenografía: Jon Berrondo


Director: Gerardo Vera


Estreno: teatro María Guerrero, 14-3-1996


Algo en común


Autor: Harvey Fierstein


Adaptadora: María Antonia Eyras


Actores: José Coronado, Alejandro Martínez


Actrices: María Barranco, Arantxa de Juan


Escenografía: Gerardo Trotti


Director: Paco Pino


Estreno: teatro Infanta Isabel, 10-9-1996


Àngels a Amèrica

Título original: Angels in América

Autor: Tony Kushner

Adaptador: Josep Costa

Actores: Pere Arquillué, Ramón Madaula, José María Pou, Alexis Valdés

Actrices: Ana María Barbany, Lloll Bertran, Montserrat Carulla, Silvia Munt

Escenografía: Josep María Flotats

Director: Josep María Flotats

Estreno: Teatro Nacional de Catalunya, 12-11-1996

Aquella noche con Luis

Título original: My night with Reg

Autor: Kevin Elyot

Adaptador: Juan Vicente Martínez Luciano

Actores: Enric Benavent, Sergi Caballero, Joan Gadea, Alejandro Jornet, Toni Misó, Paco Puchades

Director: Ramón Moreno

Estreno: teatro Talía, Valencia, 26-11-1998

Madre amantísima

Autor: Rafael Mendizábal

Actores: Manuel Gallardo, Jorge Lucas, Marcos Marcell

Actriz: María Paz Ballesteros

Escenografía: Mikel Corral

Director: César Diéguez

Estreno: Centro Cultural de la Villa, 12-9-2003


Grita SIDA, el laberinto

Autores: Ignacio Amestoy, Guillermo Heras, Pedro Víllora y otros

Actores: Manuel García, Raúl Molina, Alex Quiroga, Ángel Savín

Actriz: Shara García

Director: Adolfo Simón

Estreno: sala DT. 3-10-2006

Madrugada de cobardes

Autor: José Cabanach

Actores: Juan Carlos Naya, Ángel Solo

Escenografía: José Cabanach

Director: José Cabanach

Estreno: teatro Fígaro, 17-5-2007


Tío Bob


Título original: Uncle Bob


Autor: Austin Pendleton


Adaptadores: Blackstad y Calot


Actores: Miguel Molina, Carlos Pulido


Escenografía: Sandra Blackstad


Director: José Luis de Damas


Estreno: teatro Arenal, 17-4-2008


Un corazón normal


Título original: The normal heart


Autor: Larry Kramer


Actores: Igor Estévez, César Oliver, Pelayo Rocas, Diego Santo Tomás, Juan Silvestre


Actriz: Amaya Halcón


Director: Jesús Amate


Estreno: sala Azarte, 4-3-2016


Comiéndote a besos


Autor: Abel Zamora


Actores: Fernando Bodega, Daniel de Llano, Juan Silvestre


Actriz: Carla Piñana


Director: Asier Andueza


Estreno: sala Tú, 2016





	

Miriam Montilla y Manuela Paso en La noche de las tríbadas. Director: Miguel del Arco. Teatro Pavón, 2016. 

	

	








   Lesbianismo: tema tabú


Si la homosexualidad masculina tardó en manifestarse libremente sobre la escena, la femenina sigue siendo tabú, sobre todo para los dramaturgos españoles. No así para los extranjeros. El año 1929 se estrenó en el teatro Calderón, que entonces se llamaba Centro, La prisionera, que Édouard Bourdet había escrito tres años antes. Irene de Monclos, interpretada por Hortensia Gelabert, es la protagonista. Hija de un diplomático francés, tiene que acompañarlo a su nuevo destino en Roma. Pero la joven, que es ya casi treintañera, se niega a abandonar París. Su mejor amigo -y enamorado de ella- se ofrece a simular un compromiso matrimonial para que el padre la autorice a quedarse. Pero sabe que Irene tiene un amor secreto. Cuando investiga acaba conociendo que no es un hombre, sino la esposa de uno de sus amigos, Martelli. Irene confiesa que se siente prisionera de esa relación de la que desea escapar, así que decide aceptar las proposiciones matrimoniales de su amigo. Finalmente, el asedio de su antigua amante será más poderoso e Irene se supone que vuelve con ella. El autor pone en boca de los personajes masculinos, los lamentos más dramáticos sobre estos amores. Así dice Martelli, el marido de la lésbica amante:



MARTELLI: Entérate bien… Esas mujeres no han sido creadas para nosotros… Hay que huir de ellas. ¡Dejarlas! No hagas lo que yo hice. No digas, como dije yo en circunstancias casi idénticas a las que tú te encuentras: ¡Bah! ¿No es más que eso? Una amistad apasionada… una intimidad caprichosa. No es nada grave… Hay que ser indulgentes. Sabemos lo que son esas cosas. ¡No! No sabemos lo que son esas cosas. ¡No sabemos nada! Es algo misterioso… temible. La amistad, sí… La amistad es la máscara. Con el pretexto de la amistad, una mujer se introduce en un hogar cuando quiere y como quiere, lo envenena todo, se aprovecha de todo y lo destruye todo sin que el hombre se dé cuenta de lo que sucede en su casa. Cuando lo ve ya es tarde... ¡Está solo! Solo ante la secreta alianza de dos seres que se entienden sin palabras, que se adivinan porque son iguales, porque tienen el mismo sexo, porque vienen de otro planeta distinto.





Siempre la teoría de que estas relaciones solo son posibles cuando existe un inductor o inductora. Los autores no se planteaban la posibilidad de un enamoramiento real entre personas del mismo sexo. Este autor estrenó seis años después en París La fleur des pois (La flor del guisante) sobre la homosexualidad masculina. La presentación provocó un enorme escándalo en la sala. En España nunca se ha tenido noticia de esta comedia sobre costumbres de la alta sociedad.

Los críticos adoptaron criterios entre el academicismo y el reproche a este argumento:

Luis Araujo Costa en La Época (20-5-1929) decía:


Al asunto le falta la medicina de la religión, único modo de resolver con dignidad el conflicto espiritual planteado y también la gracia, el zumo del paganismo antiguo que ennoblece y presta inmortalidad a cuanto toca. La prisionera significa un valor muy alto en el teatro y en la literatura. La monstruosidad que forma su entraña y su nervio va correctamente vestida de etiqueta para que nada se la reproche. Todo allí se sugiere y se hace comprensible sin llegar a lo escabroso. La técnica teatral logra un prodigio de factura. La psicología está cuidada.



En El Heraldo de Madrid (20-5-1929) Juan G. Olmedilla opinaba:


Lo más interesante para el simple espectador es la lucha, vana a la postre, de un varón por salvar a la mujer querida de la degradación de un amor sáfico, en cuyos brazos se debate fascinada, cautiva, irredimible.



Y en El Liberal (19-5-1927) tampoco se quedó corto Ayensa:


Desde luego el fondo de La prisionera está dentro de esa inmoralidad oficial que se ha convenido en proscribir desde ciertas tribunas, sin perjuicio de reconocer que al público le gusta mucho. Y por eso contamos con la protesta, con la indignación de quienes por un deber ideológico, que no estaría bien dejar a un lado, tienen que mantener serenamente sus posiciones.



El éxito fue relativo, superando las cincuenta representaciones. La misma actriz la repuso en 1935 y la última vez que se ha visto fue el año 1972 en el teatro de Lara.

Cinco años más tarde, en el teatro Alcázar, se presentó un espectacular montaje de Muchachas de uniforme, versión teatral de la novela de Christa Winsloe. Esta ya había servido de argumento para una película de ese mismo título rodada en Alemania el año 1931. Volvería a la gran pantalla en 1958 con Romy Schneider como protagonista. En España se tituló Corrupción en el internado. Y en uno femenino transcurre la acción de esta obra. En él la niña Manuela se siente profundamente enamorada de una de sus profesoras. Ha sido enviada al centro tras la muerte de su madre. La directora impone una severísima disciplina a la que no se adapta Manuela. Solamente la profesora le mostrará su apoyo. Juan G. Olmedilla, en El Heraldo de Madrid (21-7-1934) escribió sobre ella:


No es, contrariamente al vulgar reclamo, el lesbianismo la sustancia o fundamento de esta obra. Antes hay que estimar en ella la ejemplaridad saludable de su enseñanza. «Así se desquicia dramáticamente la vida de las muchachas en los pensionados que rige un autoritarismo inhumano por excesivo», podría ser el escollo docente de Muchachas de uniforme. Pero lo que da valor de literatura dramática a esta obra de escándalo es su entrañable corriente de ternura, su aliento de amor, que discurre soterrado bajo la anécdota de una desviación sexual, efecto solo de las circunstancias. 



En la crítica de El Liberal (21-7-1934), tras aludir a Freud y a los sucesos en la Alemania del principio del nazismo, se refiere al tema de la obra: 

 

Muchachas de uniforme no es precisamente, o no lo es al menos exclusivamente, una obra de tema sexual ni menos del todo homosexual. Es una hábil diatriba contra la educación militarizada y a base de encierro y disciplina de las muchachas prusianas, criadas como soldados y para madres de soldados. El caso de la protagonista, la adolescente Manuela, enamorándose de su profesora, de la única profesora que la trata con ternura y afecto, es, en el fondo, perfectamente humano y acaso menos extraviado y enfermizo de lo que pudiera suponerse y aun darse a entender.



Esta función se estrenó en pleno verano y se mantuvo casi un mes a pesar de los calores madrileños. No se ha vuelto a representar.

Una de las obras más significativas de este tema, La calumnia, se estrenó por primera vez en España el año 1961 en el teatro Infanta Beatriz, convertido después en el restaurante Teatriz. Sin embargo el estreno absoluto se había producido veintisiete años antes, en 1934. Pero, claro, las protagonistas creadas por la autora norteamericana Lillian Hellman, no eran españolas y el internado en que trabajan se parecía poco a los centros de enseñanza de la España nacional-católica. Y ya sabían los espectadores de aquella época que en el extranjero se daban todo tipo de perversiones porque no contaban con la protección del Sagrado Corazón de Jesús, que tenía en nuestro país la reserva espiritual de Occidente. Además el director de ese primer montaje fue Cayetano Luca de Tena, muy poco sospechoso de apartarse de la doctrina política del régimen franquista, independientemente de su calidad artística. En ese montaje la entonces jovencísima Amparo Baró triunfó clamorosamente como la adolescente retorcida que desencadena los rumores. Ella dio vida Mary Tilford, la alumna de un pensionado de señoritas que comienza a difundir el rumor de que dos de las profesoras, Karen (que tiene novio) y Marta, mantienen una relación bastante más íntima que la meramente profesional. Una de las directoras del centro, vieja actriz, la anima en la propagación de los chismes. Ante esos rumores las familias de las internas deciden sacarlas de la institución. Aunque finalmente se destapa la falsedad de la insidia, una de las afectadas acabará descubriendo la realidad de sus sentimientos:



MARTA: Me lo he repetido desde la noche en que oí a la niña decirlo; he rezado para convencerme de ello. Pero no puedo, ya no puedo. Está ahí. No sé cómo ni por qué. Pero te amaba. Aún te amo. Me molestaba tu boda, quizá porque yo te quería, quizá siempre te he querido, quizá no podía ponerle nombre a este sentimiento, quizá ha estado ahí desde el momento en que te conocí.



 


 
Y ante la evidencia de su horrendo crimen, Marta, como todos los homosexuales literarios, no tiene otro remedio que suicidarse. Lo misma daba que estuvieran en Estados Unidos o en España.

En la crítica firmada por Marqueríe en ABC (29-1-1961) leemos una frase clave:



La sombra de Lesbos, la mala fama de Safo, componen justamente la entraña de la calumnia que aquí se debate. Y ya está dicho.



En este montaje participó el actor Manuel Gallardo. Sería el primero de temática gay en el que interviniera. Recuerda sobre este espectáculo:


La dirección estuvo a cargo de Cayetano Luca de Tena, que con su maestría habitual condujo la obra para que el tema, delicado, peligroso, escabrosísimo, desagradable, monstruoso, sucio, deplorable, repelente, aberración social, anormal y difícil (como fue calificado por la prensa) no resultara ofensivo o reprobable. A pesar de las opiniones de algunos periodistas, el público, salvo algunos rumores en las escenas más delicadas, siempre aplaudió la obra. Como anécdota debo señalar que un día, después de la función, en una cafetería cercana oí que un señor le decía a su acompañante: «y para ver esto, me traes al teatro…» Había opiniones para todos los gustos, sobre todo en la prensa, que no ayudaban a que fuéramos entendiendo esa clase de relaciones.



 
Dos reconocidas actrices, Cristina Higueras y Fiorella Faltoyano, recuperaron el drama el año 2005 con un montaje que produjeron y protagonizaron y con el que recorrieron España durante dos años. Pero el impacto no fue más allá del provocado por un buen trabajo teatral. Sin embargo a muchos espectadores, el trágico final de una de las dos mujeres acusadas de lesbianismo, no gustó demasiado. Pertenece esa moraleja a una época en que los homosexuales debían tener un final tremendo como castigo a sus desviaciones.

El crítico de El Mundo, Javier Villán, apuntaba el 13 de enero de 2006:



La aceptación social de lo que hipócritamente se ha venido llamado, incluso en las sociedades avanzadas, desviaciones sexuales, hoy parece un hecho. Pero no hay que fiarse: el fascismo disfrazado de antifascismo es una de la amenazas de las sociedades modernas. El conflicto de La calumnia se les presenta a los jóvenes de hoy como lejano y extraño y la alarma social que pueda producir la inclinación sexual de dos mujeres, también. Suena un poco a viejo y la ortodoxia de este montaje no contribuye a dinamizarlo.



Miguel Ayanz escribió en La Razón el 16 de enero:


¿El texto? No está mal, y contiene ideas de plena actualidad, aunque la anécdota resulte anacrónica: dos mujeres que se aman en secreto podrían ser motivo de escándalo cuando fue escrito en 1936, difícilmente hoy en día. Es cierto, sin embargo, que el concepto del bulo, el rumor infundado que puede destrozar la vida de una persona, sigue tan vivo como entonces. Imaginen qué ocurriría ahora si una niña malcriada y patológicamente mentirosa, como la protagonista de la función, difundiera que su profesor es pederasta o narcotraficante.




Las amargas lágrimas de Petra Von Kant, de Rainer Werner Fassbinder, llegó al teatro Reina Victoria el 10 de septiembre de 1985, catorce años después del estreno mundial en Berlín. Una vez más el director y productor Manuel Collado se enfrentó a la homosexualidad, femenina en este caso. Victoria Vera y Lola Herrera dieron vida a la conflictiva pareja de mujeres triunfadoras en su profesión, pero atormentadas en la relación personal. Lola, creadora de alta costura, divorciada y madre, se enamora de una joven modelo que acaba destrozando su vida.

   


Las amargas lágrimas de Petra von Kant. Director: Miguel Insúa. Teatro Pequeño Gran Vía, 2007. 

En su crítica de El País (14-9-1985) Eduardo Haro Tecglen se lamentaba:


En la obra original de Fassbinder había una densidad: un sentido de la alineación, una sucesión de distanciamiento de Brecht, una denuncia de la perfidia de lo cotidiano y, concretamente, de unas situaciones femeninas. El adaptador, Sebastián Junyent, y el director Manuel Collado lo trivializan. Lo dejan en la historia de amor.



Por su parte José Monleón, comenzaba así su crítica en Diario16:


Yo soy de los que creen que al teatro español contemporáneo ha solido faltarle la exploración de los sentimientos eróticos, de las relaciones sentimentales. La derecha no lo ha hecho por hipocresía y por temor; la izquierda, por creer que eso pertenece al individualismo decadente, ajeno a las causas sociales por las que debía combatirse.



Concluía manifestando su decepción por la adaptación del drama de Fassbinder. El diario conservador ABC, en crítica firmada por Lorenzo López Sancho (17-9-1985) terminaba aludiendo a la característica sexual:

 

Las amargas lágrimas de Petra von Kant llegan en un momento en el que el tema homosexual ya ha subido hasta el incesto, lo que por sí solo indica que no asustará a nadie. Si en vez de Petra el engañado hubiera sido Pedro, todo resultaría deplorablemente habitual.



El propio Fassbinder dirigió el año 1972 la versión cinematográfica de esta obra teatral.

Veintidós años más tarde este drama volvió a la cartelera en una producción de la compañía Cráneos de Yorick. Se presentó en el Pequeño Teatro Gran Vía el 16 de agosto de 2007 tras una gira que les llevó, incluso, a la patria del dramaturgo.

Santiago Moncada, autor de comedias a la medida de actores convencionales (sin cuestionar la calidad interpretativa) escribió Entre mujeres. Cinco amigas de internado se reencuentran al cabo de los años. Parece que la reunión tiene por finalidad descubrir viejos secretos que han marcado sus vidas. En el transcurso de la velada, los rencores y los reproches van apareciendo. Como desencadenante la expulsión que sufrió una de las amigas, Hortensia, acusada por otra compañera, de mantener relaciones lésbicas en el invernadero del internado. Su pareja fue Carlota, que reconoce su lesbianismo sin problema. Entonces aparece la actitud homófoba de otra de las amigas, Luisa, que más bien parece un resentimiento celoso. Luisa destila maldad al referirse a Carlota:



LUISA: Me sentía incómoda en tu presencia, no me gustaba ducharme a tu lado. Cuando, entre risitas nerviosas, nos palpábamos los senos que empezaban a crecer ¿os acordáis? Tu mano me molestaba. Solo la tuya. Me molestaban tus miradas. Me daba la impresión de que en el dormitorio había un infiltrado disfrazado de chica.

CARLOTA: Te hubiera encantado.

LUISA: Pero, por encima de todo eso, mujer inteligente, escritora famosa, me molestaba el daño que podías hacer. Y se lo hiciste a la de menos voluntad.





Una vez más el/la homosexual como corruptor de ingenuos. Para que no falten tópicos también descubren que una de las monjas del internado era lesbiana y cada curso tenía una alumna predilecta. Y era entonces casi el final del siglo XX… La obra, tragicomedia, se estrenó en 1988 en el teatro Maravillas. Si ya en el momento de su estreno esta visión del homosexualismo femenino resultaba molesta, aún lo fue más cuando la obra se repuso en el mismo teatro ocho años más tarde. Por cierto que la actriz Paula Sebastián, la perversa Carlota del segundo montaje, seguramente por su figura atlética y por su voz grave, fue elegida para representar a un transexual en la comedia de Rafael Mendizábal, Feliz cumpleaños, señor ministro, de la que ya hemos hablado.

El 20 de octubre de 1995 se estrenó en Madrid, en el teatro Alfil, La noche de las tríbadas, un drama escrito en 1975 por el dramaturgo sueco Per Olov Enquist. La versión castellana fue de Francisco Uriz. Ya se había visto en Cataluña el año 1978, en la versión catalana de Guillem Jordi Graells que dirigió Fabià Puigserver en el teatro Lliure. 

El lesbianismo es el gran protagonista de esta recreación de uno de los episodios más misóginos de August Strindberg. Se plantea el enfrentamiento del escritor con su ex esposa, la actriz Siri von Essen, cuando pretenden estrenar una de sus piezas más conocidas: La más fuerte. Según el diccionario de la RAE, tríbada es una denominación poética de lesbiana. Strindberg vio cómo su esposa mantenía una apasionada relación con otra joven, Marie, en una dramática noche que da título a la obra. Esa joven amante aparece como la actriz que da réplica a Siri sobre las tablas. A lo largo de un tortuoso ensayo, todos los personajes exponen sus miedos y sus rechazos. Finalmente la pareja femenina -estamos en el final del siglo XIX- adopta la valiente decisión de irse a vivir juntas. La actriz Ana Labordeta encarnó a Marie en el montaje de 1995 del teatro Alfil:


Yo nunca dude en hacer la función. El texto me impactó la primera vez que lo leí y mi personaje me parecía muy rico. Lleno de matices, colores... donde una actriz puede lanzarse a trabajar con tanto material. El hecho de que lo hubiera hecho el Lliure y que mi personaje lo hubiera interpretado Anna Lizaran (actriz a la que siempre admiraré) me daba mucho vértigo, pero al mismo tiempo la seguridad de que tenía un buen texto entre manos.

Jamás recibí ningún comentario negativo sobre mi personaje o sobre el montaje. Al revés: fue una de las funciones que más satisfacciones me han dado a lo largo de mi carrera.

Una actriz, un actor, se enriquece haciendo todo tipo de personajes. Si yo me plantease ¡Ay, tengo que hacer una puta o una lesbiana o una alcohólica, una mujer cruel o una asesina…! entonces ¿qué personajes nos quedarían? A mí me encantan los personajes ricos, complejos, con sus contradicciones y este lo cumplía de sobra. Fui muy feliz interpretándola y rodeada de mis compañeros. Fue todo un regalo que me hicieron Laura Cepeda y José Luis Saiz.



Otra pequeña sala madrileña, Nave73, presentó su propio montaje de este título en junio de 2015. La producción estuvo dirigida por José Carlos Plaza y pasó inadvertida entre las decenas de obras que se estrenan cada mes en este circuito. Reseñamos su equipo en la ficha correspondiente.

Veinte años después del primer estreno, el 29 de noviembre de 2016, volvió a los escenarios La noche de las tríbadas, esta vez con versión y dirección de Miguel del Arco. De su versión sacamos este párrafo en el que la actriz Siri da una razón contundente para haberse enamorado de Marie:



SIRI.- Y un día llegó esta mujer de Copenhague. Una mujer absolutamente libre. Y me habló como si yo fuese una persona absolutamente útil, alguien que podía servir para algo. Y me dijo: no es demasiado tarde. ¿Cómo no iba a estar dispuesta a amarla? Y lo único que ve este mierda miope, es que esta mujer libre era una lesbiana alcohólica. ¡Como si eso tuviera la más mínima importancia!





Si el primer montaje contó con el paraguas económico del Festival de Otoño, los otros dos fueron producciones exclusivamente comerciales.

Uno de los más brillantes espectáculos teatrales con temática exclusivamente lésbica ha sido El matrimonio de Boston. A la calidad del texto de David Mamet se unió un trío de excepcionales actrices, que estrenaron la obra en el teatro Lara el año 2002 tras una larga gira por España: Kiti Manver, Nuria Mencia y Blanca Portillo. Ambientada en el siglo XIX -aunque con lenguaje y actitudes del XX- presenta una relación entre tres mujeres. Dos de ellas fueron amantes. De estas, una tiene en el momento de la acción un amante masculino mientras que la otra está intentando seducir a una jovencita. Entre ambas aparece una sirvienta simplona que cataliza los enfrentamientos entre la antigua pareja lésbica.

En su crítica de El Mundo (14-10-2002) escribía Javier Villán:



El matrimonio de Boston es una comedia de lesbianas zarandeadas por la vida y por el amor. Y obligadas a traicionar su conciencia porque el amor es ciego y la vida cruel. Está llena de ternura y de acidez y, al final, triunfa el verdadero amor: frente a una tumultuosa pasión transitoria y, sobre todo, frente al amor de ocasión, funcional y financiero.



La obra se repuso el año 2008 en el pequeño teatro Arlequín dirigida por Quino Falero, con Antonia San Juan al frente del reparto. Tuvo una acogida mucho más discreta que la primera producción.

En El sexo que sucede se plantean las diferentes formas de vivir una relación de pareja entre dos mujeres y una de ellas empieza a indagar con otras mujeres. Las protagonistas exponen sin pudor sus puntos de vista, sus necesidades o sus deseos. El autor, Fernando J. López, también introdujo los nuevos sistemas informáticos de ligue para cualquier sexo. Se estrenó en 2004 en el teatro Buero Vallejo de Alcorcón y se hizo otro montaje en 2016 en la sala Azarte.

En 2006, el escritor catalán Jordi Silva estrenó Ya van 30, que había obtenido el Premio Fundación Romea de Textos Teatrales. Es una delirante comedia sobre un joven que llega a la edad del título y se enfrenta a la tópica crisis. Pero entre las circunstancias que la desencadenan está la separación de sus padres, tras treinta años de matrimonio. Para acabar de traumatizar al protagonista, la madre inicia una relación lésbica, totalmente desinhibida con una de las ex novias del joven.

Ese mismo año 2006 se estrenó en el pequeño teatro Galileo de Madrid una obra de contenido lésbico: Chicas, aunque ya se había presentado el año anterior en el Festival Visible. La autora es Carmen Losa, que también la dirigió. Cuatro actrices dieron vida a treinta mujeres diferentes, cada una con sus problemas, pero todas con una característica común: ser lesbiana. Levante es otra función con argumento lésbico de Losa. Está ambientada en 1931, en un pequeño pueblo de Extremadura. En él dos mujeres, Inés y Susana, intentan que su amor fructifique. El difícil entorno rural, la situación política de España y la perspectiva de una guerra son dificultades que deben superar para intentar ser libres. De esta obra, que está editada por SGAE, solo consta una lectura dramatizada en la Casa de América el 17 de julio de 2006.

Monólogos de bollería fina, de Mariel Macía, estrenados en 2008 en Visible, tiene como protagonistas a tres mujeres modernas y contradictorias. Sus divertidos diálogos pretenden reflejar el universo lésbico y la vida diaria de un grupo concreto de mujeres. En el mismo festival se estrenó dos años más tarde Cáscara amarga. Su autora, Vanesa Palomo, nos presenta a Julia, una chica que no se atreve a confesar que se siente atraída por las mujeres por miedo a ser rechazada. También vemos la historia de Katy, una joven heterosexual que por primera vez se siente atraída por una mujer. En escena cuentan sus respectivas experiencias, sobre todo en los momentos decisivos de sus vidas. Es la única obra que he encontrado que tiene como título expresiones eufemísticas para referirse a homosexuales. Ser de la cáscara amarga o de la acera de enfrente fueron -y siguen siendo- expresiones despectivas para calificar la atracción por el mismo sexo.

En El año que cumplimos treinta y algo, de Fernando J. López, una lesbiana militante y una homófoba convencida, ambas de la misma edad, comparten también trabajo. Las dos han tenido las mismas influencias socioculturales y al llegar a los treinta comparten decepciones. Una busca realizarse en Facebook. La otra en el vodka.

Juan Luis Mira ganó con Beca y Eva dicen que se quieren, el Premio Leopoldo Alas en su quinta edición. El primer montaje de la obra se estrenó en Puerto Rico el año 2012. A final de ese mismo año se vio en España, en Alicante. Mira explora el mundo de la sexualidad adolescente desde el punto de vista de dos chicas, todavía en la etapa de estudiantes. Las dos protagonistas, de 17 años, deciden entrar en su aula cogidas de la mano y besarse seguidamente delante de sus compañeros. Obviamente la sorpresa de estos y sus variadas reacciones ofrecen una visión de cómo se vive entre los más jóvenes la declaración pública de la homosexualidad. Esta comedia se representa en 2017 en teatros de Perú.

He dudado si incluir La monja alférez en este capítulo o en el del cambio de género. En los dos tiene cabida. Finalmente me decido por este ya que la protagonista acaba seduciendo a mujeres. Catalina de Erauso fue una mujer, a caballo entre los siglos XVI y XVII, que pasó su vida vistiéndose de hombre para realizar una carrera militar como tal. Con cuatro años fue metida en un convento pero a los quince logró escapar y convertirse en la legendaria monja alférez. Existen unas memorias de la monja soldado en la que insinúa aventuras lésbicas, aunque nunca queda patente su sexualidad. Las aventuras de este personaje fueron llevadas al cine en 1944 con María Félix y en 1987 con Esperanza Roy. El dramaturgo Domingo Miras escribió en 1986 una obra teatral con este título que tardó veintisiete años en subir a escena. Lo hizo en 2013 en el Centro Dramático Nacional con dirección de Juan Carlos Rubio, que travistió a los numerosos personajes femeninos como contrapunto al simulado cambio de sexo de la protagonista.

Verano en diciembre fue una producción realizada íntegramente por mujeres. El texto es de Carolina África, actriz también en el montaje. En escena tenemos a una familia compuesta por cinco mujeres. Una de las hijas, casada y también madre, confiesa a todas las demás que ha tenido una relación con otra chica. La matriarca también se mete en algún lío cuando pregunta si sigue siendo lesbiana. Según Carolina África:


Escribí Verano en diciembre en un caluroso invierno en Buenos Aires y traté de hacer un homenaje a mi familia contemplada desde la distancia. Sin embargo, poco a poco, esos personajes que en principio partían de mi universo personal, fueron cobrando vida propia hasta convertirse en los protagonistas reconocibles de cualquier familia, con sus relaciones insondables, siempre a caballo entre el amor y el abismo. Verano en diciembre es una muestra de esos roles familiares, que en este caso adoptan cuatro generaciones de mujeres muy distintas a pesar de una educación común. Es como hacer un agujerito en la pared de una casa, para ver lo que son (lo que somos) sin pretender nada más. Contemplar las grandezas y miserias de cada uno de nosotros y tratar de entender por qué elegimos vivir como vivimos.



Cinco mujeres que comen tortilla fue el título de la versión castellana de la comedia escrita por Evan Linder y Andrew Hobgood, estrenada en Nueva York en 2014. Llegó a España en 2014. En el título original (5 Lesbians Eating a Quiche) se refiere a cinco lesbianas. Estamos ante una obra de argumento disparatado. Se ambienta en 1956 en Estados Unidos. El club de Susan B. Anthony para las hermanas de Gertrude Stein programa una velada gastronómica con la tortilla como base del almuerzo. En el transcurso de la misma estalla una bomba atómica y las asistentes quedan encerradas durante cuatro años. Esa larga reclusión les provocará contar sus verdades y sus secretos. Especialmente uno.

La compañía valenciana La Pavana estrenó en 2014 El crimen de la hermana Biel, un drama escrito en 1964 por el británico Frank Marcus. La protagonista es una actriz madura que tiene un gran éxito interpretando a una monja en una serie de televisión. El personaje es amable y bondadoso, todo lo contrario que la actriz en su vida real. Es alcohólica y mantiene una relación con otra mujer mucho más joven que ella. Cuando la productora decide matar a la famosa hermana, su protagonista lo vive como si fuera su propia muerte e irá desencadenando una serie de inesperados acontecimientos. La obra se mueve entre el humor y la emoción, y nos muestra sin tapujos las perversiones del ejercicio del poder y la manipulación de las vidas ajenas.

La autora Itziar Pascual estrenó en 2014 la obra Eudy, por la que había obtenido el Premio LAM convocado por la SGAE. La protagonista existió realmente. Eudy Simelane fue una futbolista de la selección nacional de Sudáfrica. Su militancia y activismo en pro de los derechos del colectivo de gays y lesbianas acabaron provocando su violación por una veintena de hombres y su asesinato. Pascual denuncia en su texto que estas agresiones son frecuentes en aquel país para intentar modificar la orientación sexual de las lesbianas.

Los amores diversos, de Fernando J. López, es un doloroso monólogo de Ariadna, una joven que espera el entierro de su padre, muerto en un accidente. Ella repasa la historia de ambos, el amor clandestino que tuvo el padre con otra mujer. Y la situación de su amor con Emma, una mujer casada con la que planeaba hacer un largo viaje. Pero ésta se echa atrás aduciendo que su familia peligra. Ariadna decide seguir sola:



ARIADNA: Llevo años esperando que nuestra vida sea nuestra de verdad, porque soy Ariadna y estoy harta de amar a mujeres que no se atreven a salir del laberinto por miedo a sus maridos, a la sociedad, al qué dirán. 





Esta obra se estrenó el año 2016. El autor ya había introducido el personaje de una chica lesbiana en Saltar sin red, que se estrenó cinco años antes en el teatro Fernán Gómez de Madrid.

Una obra de temática lésbica tuvo el triste honor de ser la última que se representó en la madrileña sala Guindalera. Se trató de Fuga mundi, escrita por Mar Gómez. Ambientada en la época histórica de la expulsión de los moriscos de España, tiene como protagonistas a las monjas de un convento. En él acogen a una escultora que talló una imagen de la Virgen teniendo como modelo a una morisca, por lo que la Inquisición la persigue. Durante el obligado retiro establece una íntima relación con una misteriosa novicia. Con esta obra la autora ganó el Premio Becket de Teatro en 2007.

Del autor bilbaíno David Barbero es Misa de boda. No se ha representado en España, pero sí en varias localidades de México en 2005. El montaje lo promovió un grupo de intérpretes que deseaban realizar mediante el teatro denuncias de problemas sociales. En Misa de boda la acción se desarrolla durante la celebración del rito católico de una misa. La anécdota cuenta las artimañas de una pareja de mujeres lesbianas para superar las dificultades de las autoridades religiosas para casarse. El objetivo es exponer una intriga sobre el desarrollo de los hechos y a la vez ofrecer una crítica ante determinadas actitudes conservadoras.

 


María Cabrera e Irene Coloma, en Beca y Eva dicen que se quieren. Autor y director: Juan Luis Mira. 2013.



  
Fichas de montajes

La prisionera

Título original: La prisonnière

Autor: Édouard Bourdet

Adaptadores: Cadenas y Gutiérrez Roig

Actores: Alfredo Domenech, Manuel París

Actrices: Aurora Alonso, Hortensia Gelabert, Carmen Vázquez Palencia 

Estreno: teatro del Centro, 18-5-1929

La prisionera

Autor: Édouard Bourdet

Adaptadores: Cadenas y Gutiérrez Roig

Actores: José María Linares Rivas, Francisco López Silva, Luis Peña

Actrices: Hortensia Gelabert, Manolita Marín, Carmen Sánchez

Estreno: teatro Muñoz Seca, 20-4-1935

La prisionera

Autor: Édouard Bourdet

Adaptador: Emilio Romero

Actores: Ricardo Canales, Juan Cortés, Ramón del Val, Antonio Durán, Jesús Enguita, Francisco Piquer

Actrices: Esperanza Alonso, Carmen Bernardos, Charo López, Asunción Montijano

Escenografía: Emilio Burgos

Director: Gustavo Pérez Puig

Estreno: teatro de Lara, 2-4-1972

Muchachas de uniforme

Autora: Christa Winsloe

Adaptador: Ceferino R. Avecilla

Actrices: Blanca Alonso de los Ríos, Nena da Vedo, Margarita Galindo, Elena Montserrat, Teodora Moreno, Matilde Rodríguez, Isabel Pradas, Araceli Sánchez Ímaz

Escenografía: Manuel Fontanals

Director: José M. Monteagudo

Estreno: teatro Alcázar, 20-7-1934

La calumnia

Título original: The children’s hour

Autora: Lillian Hellman

Adaptadores: Aznar y Luca de Tena

Actores: Manuel Gallardo, José Luis García

Actrices: María José Alfonso, Amparo Baró, Sonsoles Benedicto, Consuelo Company, Josefina Díaz, María Jesús Lara, María Massip, Mayrata O’wisiedo, Isabel Pallarés, Montserrat Salvador

Escenografía: Emilio Burgos

Director: Cayetano Luca de Tena

Estreno: teatro Beatriz, 28-1-1961

La calumnia

Autora: Lillian Hellman

Adaptador: Fernando Méndez Leite

Actor: César Díaz

Actrices: Amparo Alcoba, Teresa Cortés, María del Puy, Fiorella Faltoyano, Cristina Higueras, Carolina Lapausa

Escenografía: Javier Artiñano

Director: Fernando Méndez Leite

Estreno: teatro Albéniz, 11-1-2006

Las amargas lágrimas de Petra von Kant

Título original: Die bitteren tränen der Petra von Kant

Autor: Rainer Werner Fassbinder

Adaptador: Sebastián Junyent

Actrices: Nuria Carresi, Margot Cottens, Amelia de la Torre, Natalia Dicenta, Lola Herrera, Victoria Vera

Escenografía: Ramón Sánchez Prats

Director: Manuel Collado

Estreno: teatro Reina Victoria, 10-9-1985

Las amargas lágrimas de Petra von Kant

Autor: Rainer Werner Fassbinder

Adaptador: Sebastián Junyent

Actrices: Ana María Casas, Sandra Dominique, Ismene Espejil, Dulcinea Juárez, Luchy López, Natalia Méndez

Escenografía: Rafael Garrigós

Director: Miquel Insúa

Estreno: Pequeño Teatro Gran Vía, 16-8-2007

Entre mujeres

Autor: Santiago Moncada

Actrices: Licia Calderón, Esther Gala, Paca Gabaldón, Sara Mora, Ana María Vidal

Escenografía: Velázquez Producciones

Director: Jesús Puente

Estreno: teatro Maravillas, 29-8-1988

Entre mujeres

Autor: Santiago Moncada

Actrices: Lola Muñoz, Carmen Roldán, Paula Sebastián, Silvia Tortosa, Pilar Velázquez

Escenografía: Forma y Cultura

Director: Santiago Moncada

Estreno: teatro Maravillas, 4-9-1996

La nit de les tribades

Título original: Tribadernas natt

Autor: Per Olov Enquist

Traductor: Guillem Jordi Graells

Actores: Quim Lecina, Fermí Reixach

Actrices: Muntsa Alcañiz, Anna Lizarán

Escenografía: Durán y Pawlowsky

Director: Fabià Puigserver

Estreno: teatro Lliure, 16-11-1978

La noche de las tríbadas


Autor: Per Olov Enquist


Traductor: Francisco J. Uriz


Actores: Chete Lete, Joaquín Notario


Actrices: Laura Cepeda, Ana Labordeta


Escenografía: Gabriel Carrascal


Director: José Luis Saiz


Estreno: teatro Alfil, 20-10-1994


La noche de las tríbadas


Autor: Per Olov Enquist


Actores: Óscar Ortiz de Zárate, Jorge Torres


Actrices: Pepa Gracia, Zaira Montes


Director: José Carlos Plaza


Estreno: Nave 73, 6-6-2015


La noche de las tríbadas


Autor: Per Olov Enquist


Traductor: Miguel del Arco


Actores: Jesús Noguero, Daniel Pérez Prada


Actrices: Miriam Montilla, Manuela Paso


Escenografía: Alessio Meloni


Director: Miguel del Arco


Estreno: teatro Pavón, 29-11-2016

Mujeres frente al espejo

Autor: Eduardo Galán

Actrices: María José Alfonso, Blanca Portillo

Escenografía: José Luis Puerta

Director: Juan Carlos Pérez de la Fuente

Estreno: teatro Alcázar, 30-3-1996

El matrimonio de Boston

Título original: Boston marriage

Autor: David Mamet

Adaptador: Víctor Cremer

Actrices: Kiti Manver, Nuria Mencia, Blanca Portillo

Escenografía: Tomás Muñoz

Director: José Pascual

Estreno: teatro de Lara, 4-10-2002

El matrimonio de Boston

Autor: David Mamet

Actrices: Rocío Calvo, Amelia Ochando, Antonia San Juan

Director: Quino Falero

Estreno: teatro Arlequín, 4-12-2008

El sexo que sucede

Autor: Fernando J. López

Director: Fernando J. López

Estreno: teatro Buero Vallejo, Alcorcón, 12-6-2004

El sexo que sucede

Autor: Fernando J. López

Actrices: Paloma Aparicio, Silvia López-Ortega

Director: Fernando J. López

Estreno: teatro Buero Vallejo, Alcorcón, 1-2011

Chicas

Autora: Carmen Losa

Actrices: Cristina Camisón, Rosa Estévez, Resu Morales, Saida Santana

Directora: Carmen Losa

Estreno: Centro Cívico, Rivas Vaciamadrid, teatro Galileo, 11-6-2005

(Festival Visible)

Levante

Autora: Carmen Losa

Actores: Ángel Baena, Fernando Campo

Actrices: Ana Bettschen, Rosa Estévez, Trinidad León, María Moreno, Enka Salatti, Saida Santana, Paca Ojea, Ana Vega

Directora: Carmen Losa

Lectura dramatizada año 2006

Ya van 30

Autor: Jordi Silva

Actores: José Bustos, Àngel Llàcer 

Actrices: Ana Cerdeiriña, Marta Hazas, Paloma Paso Jardiel

Escenografía: Ricard Prat i Coll

Director: Àngel Llàcer

Estreno: teatro Bellas Artes, 27-10-2006

Monólogos de bollería fina

Autora: Mariel Maciá

Actrices: Deis Loren, Isabel Sánchez, Beatriz Webe

Directora: Mariel Maciá

Estreno: teatro Liberarte, 27-6-2008

(Festival Visible)

 

Cáscara amarga

Autora: Vanesa Palomo

Actrices: Paloma del Campo, Laura Garmo, Pili Palomo

Directora: Vanesa Palomo

Estreno: Nudo teatro, 12-6-2010

(Festival Visible)

El año que cumplimos treinta y algo

Autor: Fernando J. López

Actrices: Paloma Aparicio, Nuria Jiménez

Director: Fernando J. López

Estreno: Nudo Teatro, 1-6-2012

(Festival Visible)

Beca y Eva dicen que se quieren

Autor: Juan Luis Mira

Actrices: María Cabrera, Irene Coloma

Director: Juan Luis Mira

Estreno: Clan Cabaret, Alicante, 13-12- 2013

La monja alférez

Autor: Domingo Miras

Actores: Manu Báñez, Ramón Barea, Kike Inchausti, Fernando Jiménez. José Luis Martínez, Daniel Muriel, Toño Pantaleón, Martiño Rivas, Ángel Ruiz
 Actrices: Carme Conesa, Mar del Hoyo, Nuria González, Charo López, Cristina Marcos

Escenografía: Eduardo Moreno

Director: Juan Carlos Rubio

Estreno: teatro María Guerrero, 24-4-2013

Verano en diciembre

Autora: Carolina África

Actrices: Carolina África, Lola Cordón, Laura Cortón, Virginia Frutos, Pilar Manso, Almudena Mestre

Escenografía: Almudena Mestre

Directora: Carolina África

Estreno: teatro Cervantes, Valladolid, 6-9-2013

Cinco mujeres que comen tortilla

Título original: 5 lesbians eating a quiche

Autores: Evan Linder y Andrew Hobgood

Adaptadoras: Almudena León y Mar Corzo

Actrices: Julia de Castro, Celia de Molina, Marta Flich, Cristina Gallego, Almudena León

Escenografía: Lucia Setuaín 

Directora: Chos

Estreno: teatro Alfil, 5-12-2013

El crimen de la hermana Biel

Título original: The killing of Sister George

Autor: Frank Marcus

Adaptador: Rafael Calatayud

Actores: Carlos Amador. Miquel Arnau

Actrices: Anna Casas, Amparo Fernández, Mamen García, María José Peris, Teresa Vallicrosa

Director: Rafael Calatayud

Estreno: teatro Rialto, Valencia, 17-9-2014

Eudy

Autora: Itziar Pascual

Actrices: Guacimara Correa, Paloma Fuente, Raquel García, Silvia Padrón, Nati Vera

Director: Carlos Alonso Callero

Estreno: teatro Cuyás, Las Palmas, 3-12-2014

Los amores diversos

Autor: Fernando J. López

Actriz: Rocío Vidal

Escenografía: Mónica Boromello

Director: Quino Falero

Estreno: teatro Echegaray, Málaga, 16-1-2016 

Fuga Mundi

Autora: Mar Gómez González

Actrices: María Álvarez, Chusa Barbero, María Pastor

Director: Juan Pastor

Estreno: teatro Guindalera, 9-6-2016





	

Flowers, de Lindsay Kemp. 1979. © Richard Haughton

	

	








  La llegada de Lindsay Kemp



Lindsay es Lindsay Kemp, uno de los maestros británicos del siglo XX que ha hecho del travestismo una de sus señas de identidad. En España, afortunadamente, hemos podido ver prácticamente todas sus creaciones desde que representó por primera vez Flowers, uno de los monumentos escénicos del siglo pasado. Durante treinta años sus visitas a España para actuar o para impartir cursos en distintas capitales fueron periódicas. Hasta once montajes diferentes estrenó entre 1978 y 2006. No todos de argumento claramente homosexual, pero sí con su particular y barroca estética.

Flowers se estrenó en el teatro Martin -uno de tantos desaparecidos en Madrid- en enero del año 1978. Se había programado en el teatro de La Comedia, pero allí no lo acogieron en esta primera aparición. Se anunciaron solamente quince días de representaciones pero el éxito fue arrollador. Gracias a él pudieron recorrer toda la Península, volviendo a Madrid en dos ocasiones más. Para varias generaciones de amantes al teatro aquel montaje fue un deslumbrador descubrimiento. Kemp, basándose en el texto de Jean Genet Notre Dame des Fleurs, recreó unos ambientes sórdidos, llenos de sexualidad, de carnalidad, donde sobresalían los personajes que interpretaban el propio Kemp y el Increíble Orlando, un artista ciego que durante años fue uno de los iconos de la compañía. A partir de la idea original surgió una fiesta escénica sobre la que reinaba Kemp en el papel de un etéreo ser, frágil, ingrávido, libidinoso y vulnerable. Su primera aparición escénica, caminando lentamente envuelto en gasas y con un delicado abanico, cortaba la respiración. El director había bebido en corrientes teatrales de todo el mundo, desde el kabuki oriental hasta el teatro del pánico, obteniendo una fusión apasionante que la crítica saludó con entusiasmo. Enrique Llovet escribió en El País, (18-1-1978):


Su espectáculo es, pues, una meditación poética, idealizante, desarrollada con rigor, materialista, astuta, medrosa, egoísta, lírica y razonada sobre el amor -homosexual- y, lógicamente, la muerte.



La crítica en Diario16 estaba firmada por Ángel Fernández Santos (18-1-1978). En ella decía:


Pocas veces puede contemplarse una investigación teatral pura, casi químicamente pura, tan hecha carne, tan incorporada a la práctica transparente del teatro. Desde el primer momento hasta el último de Flowers es un riesgo para el actor y para el espectador. Un riesgo moral, por supuesto, que es infinitamente más cercano a la muerte que el circense.




Avalado por el éxito de ese montaje, el creador volvió al teatro de La Comedia en octubre de 1978, primero para reponer Flowers y después para estrenar su peculiar versión de Salomé, el drama de Wilde. Naturalmente Lindsay daba vida a la caprichosa bailarina, obsesionada por Juan Bautista, representado por David Haughton. Pero no solamente el director y protagonista adoptaba un género distinto. En esta producción contó con una veterana actriz española, Mayrata O’Wisiedo para encarnar a Herodes, el dubitativo tetrarca que acaba sucumbiendo a las peticiones de Salomé. Entre muchas sorpresas de aquella puesta en escena estaba un espectacular simulacro de parto, del que salía una impresionante serpiente viva. En la crítica publicada en La Hoja del Lunes leemos:


El hecho de que, hasta ahora, las creaciones escénicas de Lindsay Kemp se refieran a obras cuyos autores declararon, con diversos matices, su homosexualidad, no las identifica igualmente con este matiz, pues en tal sentido Salomé, con todos los mohines interpretativos que se quiera, no rebasa el carácter que Wilde le dio, la fuerte carga de sexualidad del ambiente en la corte de Herodes y la atracción sexual que despierta el Bautista en Salomé.



Nuria Moreno entró en el mundo de Kemp a principio de la década de los ochenta del siglo pasado y ha estado a su lado durante veinticinco años, interviniendo como actriz en muchos de sus montajes:


Conocí a Lindsay cuando representó Flowers en Barcelona. Mi madre me recomendó que no me lo perdiera y me quedé tan impactada como todos los españoles. Conecté muy bien con él, teníamos amigos bailarines comunes y, un año después, recibí una invitación suya para integrarme durante tres meses en su compañía. No lo dudé: me subí a ese tren y tengo la sensación de que todavía no me he bajado. Era un universo de hombres. Yo era la única mujer, salvo alguna actriz que se contrataba puntualmente para algún montaje. Nunca pensé que estuviera en una compañía que fuera muy homosexual. Más que como un tipo de teatro homosexual lo veo como un estilo único que mezcla el teatro de prosa con la danza. Siempre lo he vivido como una forma de hacer teatro que nadie más la hacía. La forma de vivir que teníamos terminó. Estábamos once meses de gira durante muchos años. Era un universo muy cerrado por ese constante movimiento. Aquello terminó porque las temporadas fueron acortándose y ya no era viable mantener una compañía de veinte personas de quince nacionalidades, sin base, sin casa. Han pasado unos años en los que no se ha hablado de Kemp, pero creo que se le echa de menos. Es curioso que nunca haya sido un maestro que trasmitiera su arte personal. Le ha gustado organizar talleres, impartir cursos, pero en esas clases no enseñaba su estilo sino a ser tú mismo y a brillar con las condiciones que tiene cada uno.



Su pasión por los personajes travestidos le llevó en 1992 a estrenar Onnagata. Con esta palabra se designa en el teatro kabuki al joven actor que interpreta papeles femeninos. Obviamente Kemp se convertía en uno de ellos en un delirante espectáculo que terminaba con él ascendiendo a los cielos en medio de efectos especiales. Haro Tecglen en El País (17-1-1992) decía de Lindsay:



Ha hecho siempre papeles femeninos y, en algunos casos, ambiguos, por una vocación irresistible y con una capacidad artística muy considerable.



Los sucesivos éxitos de este director propiciaron que llegara puntualmente cada nueva propuesta. Prácticamente en todas ellas Kemp ha aparecido como mujer o, cuando menos, como un andrógino personaje. Su imaginación le ha permitido travestirse en heroínas clásicas o en personajes destacados de cuentos infantiles. Así recreó el particular País de las Maravillas de Alicia, aunque reservándose para sí mismo varios personajes del cuento, ninguno femenino esa vez. Pero al Increíble Orlando lo presentó como la madre de la protagonista y como la Reina de Corazones. O, también, convirtiéndose en el Príncipe de Cenicienta. Víctor Ullate Roche estuvo dos años en la compañía de Kemp recorriendo el mundo con ese montaje:


Tenía 19 años y acababa de dejar la escuela de Bejart, donde todo era orden, disciplina, respeto… Al llegar al mundo de Lindsay me encontré casi en el caos. Había hecho para él una prueba en Sevilla. Me pidió que hiciera un toro. Lo hice, le gusté y me contrató para hacer un pequeño papel. Más tarde se fue de la compañía François Testory y pasé a hacer el novio del príncipe. Siempre ha llevado las historias al terreno gay. Fue el primero que me sacó en pelotas a escena. Buscaba la provocación. Recuerdo que en una localidad italiana, durante una escena en la que él y yo estábamos desnudos en la cama, una espectadora empezó a gritarnos ¡maricones de mierda! Se montó un escándalo. Y recuerdo que Lindsay, bajo las sábanas, se reía como loco, diciendo: ¡Lo he conseguido! ¡Lo he conseguido! Estaba feliz por haber provocado el escándalo. Él controla todo, desde la pintura de la escenografía hasta el maquillaje. Se pasaba horas en los teatros.



Kemp tampoco ha dudado en sumergirse en la magia de Shakespeare con su particular versión de El sueño de una noche de verano.


En los últimos años, coincidiendo con su avanzada madurez, ha recreado hasta la ambigua personalidad de la reina Isabel I de Inglaterra. Su atrevimiento, o su maestría, le permiten adentrarse en el mundo de la ópera para intervenir en Madame Butterfly. El mundo del cine mudo le sirvió de argumento para The Big Parade. En su crítica de El País a este espectáculo Haro Tecglen (20-2-1986) aludía una vez más a la homosexualidad:



Hay una gran línea de teatro homosexual, y Lindsay Kemp es el maestro de esa estética. El remedo de los arquetipos de mujer-símbolo, la ambigüedad de los cuerpos, una difuminación de luces; humo, polvos de talco, algo de perfume, nostalgia, decadentismo, pequeñas ruinas manejables, tejidos desgarrados.




Este creador también se ha enfrentado escénicamente a dos iconos mundiales del mundo gay: el bailarín Nijinsky y el dramaturgo Federico García Lorca. El espectáculo sobre Lorca, titulado Duende, se estrenó en 1980, y el inspirado en el bailarín se presentó en la sala Olimpia de Madrid el año 1984. En 1999 presentó Dreamdances, una antología de escenas de sus montajes y una nueva sobre Isadora Duncan. Una vez más fue un compendio de toda su ambigüedad, resaltada por la presencia escénica de Marco Berriel.


	

Lindsay Kemp en Salomé, 1978. © Richard Haughton

	

	
	
François Testory en Sueño de una noche de verano, 1981. © Richard Haughton

	


	




  Montajes de Lindsay Kemp

Flowers

Autor: Jean Genet

Adaptador: Lindsay Kemp

Actores: Robin Courbet, Increíble Orlando, Lindsay Kemp, Eduardo López, Robin Mertin, Bob Smith

Actriz: Annie Hucle

Estreno: teatro Martín, 13 de enero de 1978


Salomé

Autor: Oscar Wilde

Actores: Antonio Gallego, David Haughton, Increible Orlando, Lindsay Kemp, Christian Michaelson

Actrices: Annie Huckle, Mayrata O’Wisiedo

Escenografía: Lindsay Kemp

Director: Lindsay Kemp

Estreno: teatro de la Comedia, 15-9-1978

Duende

Autor: Lindsay Kemp

Actor: Lindsay Kemp

Estreno: 1980

El sueño de una noche de verano

Autor: William Shakespeare

Actores: Neil Claplan, Roberto Dimitrievich, Increíble Orlando, Lindsay Kemp, Christian Michaelsen, François Testory

Actrices: Annie Hueckle, Lola Peno

Escenografía: Lindsay Kemp

Director: Kemp y Haughton

Estreno: 26-5-1981

Nijinsky

Autor: Lindsay Kemp

Actores: Neil Caplan, Kevin English, Lindsay Kemp, Increíble Orlando, Atilo López, Javier Sanz, François Testory

Actrices: Cerril Heazelwood, Sally Lloyd, Nuria Moreno

Escenografía: Mark Baldwin

Director: Lindsay Kemp

Estreno: sala Olimpia, 15-2-1984

The Big Parade

Autor: Lindsay Kemp

Actores: Neil Caplan, Celestino Coronado, David Haughton, Increíble Orlando, Lindsay Kemp, Christian Michaelsen, Howard Miller

Actriz: Nuria Moreno

Escenografía: Lindsay Kemp

Director: Lindsay Kemp

Estreno: teatro Monumental, 18-2-1986

Alice
 
Autor: Lewis Carroll

Actores: Neil Caplan, Increíble Orlando, Lindsay Kemp, Christian Michaelsen, Giovanni Romeo, Javier Sanz

Actrices: Cheryl Heazelwood, Nuria Moreno, Lola Peno

Escenografía: Silvia Jahnsons

Director: Lindsay Kemp

Estreno: teatro María Guerrero, 27-11-1988


Onnagata

Autor: Lindsay Kemp

Actores: Philip Catto, Christian Fling, Lindsay Kemp, Douglas Tamallon, Corrado Verini

Escenografía: Lindsay Kemp

Director: Lindsay Kemp

Estreno: teatro Albéniz, 15-1-1992

Cenicienta

Autor: Lindsay Kemp

Música: Carlos Miranda

Actores: Marco Berriel, Lindsay Kemp, Christian Michaelsen, Alejandro Naranjo, François Testory, Víctor Ullate Roche, Tom Ward

Actrices: Nuria Moreno

Escenografía: Lindsay Kemp

Director: Lindsay Kemp, Sally Owen, Lola Peno

Estreno: teatro Nuevo Apolo, 15-3-1995


Dreamdances

Autor: Lindsay Kemp

Actores: Marco Berriel, Linsay Kemp, Fernando Solano, François Testory

Actriz: Nuria Moreno

Director: Lindsay Kemp

Estreno: teatro Albéniz, 5-5-1999

Elizabeth I, el último baile

Autor: Lindsay Kemp

Actores: Lindsay Kemp

Escenografía: Marco Berriel, Jordi Buxó, Lindsay Kemp, Gianluca Margheri, Angel Smimmom François Testory

Actrices: Francesca Fusari, Nuria Moreno

Director: Lindsay Kemp

Estreno: Palacio de Festivales de Cantabria, 1-4-2005




	

Cristian Escuredo en el musical Priscilla. Nuevo Teatro Alcalá, 2015.

	

	








   Musicales con gays


Este género escénico ha sido en el último siglo uno de los grandes negocios teatrales en las capitales más importantes. También es el preferido por el público homosexual en todo el mundo. Casi todas las producciones tienen numerosos guiños especialmente captables por el espectador entendido. No pretendo, de ninguna manera, ligar la afición al musical con la homosexualidad. Algunas de las grandes producciones anglosajonas incorporaron protagonistas o situaciones netamente homosexuales en los libretos. La mayor parte de ellas nunca han llegado a España, donde solo hemos visto una ínfima parte de los musicales en general. Por eso reseño solo los que sí han llegado a nuestros escenarios.


El primero que se estrenó es, seguramente, uno de los iconos del travestismo en la escena: The Rocky Horror Show. No se estrenó en un teatro sino en la madrileña discoteca Cerebro, ya desaparecida. Faltaba un año para la muerte de Franco y aquel espectáculo, encabezado por un desmadrado travesti multisexual (Alfonso Nadal), con una criatura bellísima a lo Frankenstein (Pedro Mari Sánchez) se convirtió en un acontecimiento y dejó entrar una cierta brisa de apertura en un régimen que agonizaba. En él se presentó Mayra Gómez Kemp. Una reposición dos años más tarde sí se hizo en un teatro, el Valle Inclán de la plaza de España. Que fue tomado como un musical del género queda patente en el titular de un comentario publicado en Blanco y Negro (21-9-1974) sobre éste y otro espectáculo protagonizado por Pajares: «Del triunfo del Gay Power al embarazo travestido». El artículo, firmado por Escorial, dice esto sobre Rocky:



Lo más difícil de juzgar o de admitir es tal vez unas intencionalidades que podemos enmarcar, por atuendos y actitudes, en el llamado gay power o en el travestismo musical que creara Alice Cooper. El paso de esa tendencia -mímica y atuendos- al texto de The Rocky Horro Show produce frases cuya vulgaridad sirve de punto de conexión con un proceder común y habitual en el género del café-teatro. Tal vez dichas frases son concesiones a un determinado tipo de público y podrían haberse evitado.





The Rocky Horror Picture Show. Discoteca Cerebro, 1974. © Archivo de Pedro Mari Sánchez


Esta colección de monstruos que luego escapan de las manos de sus creadores fue llevada al cine en 1975 por Jim Sharman. Han pasado casi cincuenta años del estreno absoluto de este espectáculo en Londres y sigue apareciendo regularmente en capitales de todo el mundo. En España se ha montado al menos tres veces en Barcelona.

Sugar fue un musical que se estrenó en el teatro Alcázar de Madrid el año 1976. Se trataba de una versión escénica de la famosa película de Billy Wilder Con faldas y a lo loco (Some Like It Hot) rodada en 1959. Los dos jóvenes protagonistas de la historia deben permanecer durante casi todo el tiempo vestidos de mujer para camuflarse en una orquesta femenina en su huida de la mafia. No se trata de una historia de homosexuales, sino de travestismo oportunista. No obstante el genial director hizo un guiño claramente gay en la escena final. Uno de los protagonistas, ante el acoso de un viejo militar, acaba descubriéndose y confesando que es un hombre. Lejos de escandalizarse, el maduro enamorado lanza la frase legendaria: «¡Nadie es perfecto!». La película se convirtió en musical el año 1972 y, sorprendentemente, tardó muy poco en estrenarse en castellano. Los papeles que hicieron en la gran pantalla Jack Lemmon y Tony Curtis fueron encarnados en la producción musical española por dos cantantes entonces muy populares: Manuel Otero y Enrique Guzmán. Se realizó otro montaje de esta comedia en el teatro Gaudí de Barcelona en diciembre de 2015.

El auténtico monumento teatral al travestismo es La jaula de las locas, un formidable disparate que ha sido llevado al cine y que se ha convertido también en gran musical. En todas sus formas se ha visto en España. La primera vez que se puso en escena en Madrid fue el año 1977, en el teatro Barceló, el mismo donde se estrenó Los chicos de la banda. Su director, Jaime Azpilicueta, llevaba tiempo tras el proyecto:


Me ofrecieron hacer La jaula de las locas antes que Los chicos de la banda. La comedia no me interesaba demasiado pero, inicialmente, los protagonistas iban a ser José Bódalo y Alberto Closas. ¿Quién se resiste a dirigir a esos dos monstruos? El proyecto tenía pocas probabilidades de ser autorizado por la censura, pero trabajamos en ello. En el proceso Bódalo, que ya se acercaba a los sesenta años y tenía hijas pequeñas, se echó para atrás. No se veía con plumas y trajes estrechos y no le apetecía que sus niñas lo vieran como corista. Al retirarse, Closas también abandonó el proyecto. No se materializaría hasta 1977 con Ramón Corroto y Vicente Parra, que obtuvieron un gran éxito.



El primero de los montajes fue la trepidante comedia que tiene como escenario un club nocturno especializado en espectáculos con travestidos. Al frente del mismo figura una pareja de homosexuales. Uno adopta el rol de perfecto macho, incluso con un hijo, y el otro es una gran plumera, además de estrella del cabaret. Todos viven en perfecta armonía hasta que aparecen los padres de la novia del chico, una pareja sumamente conservadora. A partir de ese momento comienza un delirante juego de apariencias que acaba de una manera sorprendente. Además es un canto a la tolerancia y al amor homosexual. Esta infalible máquina de hacer reír tuvo buena acogida en su primer montaje, protagonizado por Vicente Parra y Ramón Corroto. Pero no corrió la misma suerte cuando, un cuarto de siglo más tarde, se ofreció en la versión musical. El desaparecido director y productor Luis Ramírez, uno de los artífices de la recuperación del gran musical en España, la montó en el teatro Nuevo Apolo, estrenándose el 11 de septiembre de 2001. Confió en la popularidad de Andrés Pajares para atraer al público, pero el resultado fue muy decepcionante en todos los aspectos y permaneció en cartel unas pocas semanas. Aun así es conveniente recordar que este musical tiene como tema central la canción I’m What I Am (Soy lo que soy) uno de los himnos gays en todo el mundo.

 


La jaula de grillos. Director: José Sáiz. Teatro Amaya, 2016.

En marzo de 2016 se estrenó en Valencia otra versión con el título La jaula de grillos, que un año más tarde se presentó en el madrileño teatro Amaya. En esta ocasión se optó por el título usado en la película dirigida por Mike Nichols en 1996. Los divertidos personajes de estas obras han sido llevados a la gran pantalla en varias ocasiones, tanto en Europa como en Estados Unidos. 

En noviembre de 1979 se estrenó en el teatro Martín -otro de los desaparecidos en Madrid- una comedia musical titulada ¡Vive y deja vivir! Algunos autores oportunistas vieron en la homosexualidad un filón para la taquilla. En este caso se dieron de bruces porque el espectáculo fue visto y no visto en la cartelera. Esto recuerda uno de sus protagonistas, el actor Ángel Luis Yusta:


La protagonista era la vedette Alicia Tomás y yo tenía el papel de un cantante homosexual. López Sancho, el crítico de ABC, dijo del espectáculo que era un bodrio y un engendro. Añadía que es una confusa teoría defensiva de la homosexualidad y del derecho del ser humano a hacer lo que quiera con sus «hormonas». Este periodista siempre me distinguió con su amistad y llegó a decirme personalmente que, para salvarme de la quema y no perjudicar mi carrera incipiente, había preferido ni citarme en sus escritos.



  
Cabaret es uno de los musicales más conocidos en todo el mundo desde su estreno en Broadway el año 1966. Cuando Bob Fosse lo llevó al cine en 1972, acabó de hacerse universal. Y encumbró a Liza Minnelli. Está ambientado en Berlín, en el año 1931. El nazismo está en pleno auge y a esa capital llega un joven escritor norteamericano -Cliff- que entabla una tormentosa relación con Sally Bowles, estrella de un cabaret bastante decadente: el Kit Kat Klub. El maestro de ceremonias es un personaje ambiguo, tortuoso, de una sexualidad desbordante hacia todos los géneros. Pero, además del ambiente gay que se respira en ese local, hay otra historia más claramente homosexual. El protagonista es el objeto de deseo de un joven que se acaba descubriendo como nazi. Y en esta historia sobrevuela la sospecha de si Cliff ha sucumbido a su seducción y tiene, además, un pasado homosexual. En España se ha montado este musical en tres ocasiones. La primera, el año 1992 en el teatro Novedades de Barcelona, según la versión y dirección del francés Jerôme Savary, con la cantante Nina al frente del reparto. Al año siguiente se presentaría durante un mes en el teatro Madrid. El gran éxito se produjo con la producción de 2003, copia fiel de la que había dirigido el cineasta Sam Mendes. Estuvo en cartel por distintas capitales durante tres años y supuso el descubrimiento del actor Asier Etxeandía como el maestro de ceremonias. El escritor estuvo interpretado por Manuel Bandera y Sally Bowles fue Natalia Millán.



Edu Soto en Cabaret. Director: Jaime Azpilicueta. Teatro Rialto, 2015. 


La tercera producción, netamente española, ha sido la firmada por Jaime Azpilicueta en el teatro Rialto el año 2015. En esta ocasión los principales personajes estuvieron encarnados por Cristina Castaño, Daniel Muriel, Edu Soto, Marta Ribera y Enrique del Portal.

Este género también quiso incorporar el sida a su lista de éxitos. Rent nació modestamente en el circuito conocido como Off-Broadway. Su creador Jonathan Larson, murió súbitamente de aneurisma antes del estreno en el Workshop Theater de Nueva York, el 25 de enero de 1996. El éxito fue fulminante y, rápidamente, pasó al gran Broadway. Allí se consolidó como uno de los grandes éxitos de taquilla del final del siglo XX. Realmente no es una obra sobre la epidemia, sino sobre un grupo de jóvenes que viven -o sobreviven- en el Village neoyorquino. Son artistas, son liberales, se aman sin perjuicios y algunos de ellos contraen la epidemia. Un hermoso retablo de una forma de vida, vista con crudeza pero con optimismo, ilustrada por una serie de canciones desgarradas. Ha logrado superar en Nueva York los diez años de permanencia en la cartelera. Un éxito que no se logró en la versión castellana, estrenada primero en Barcelona y, más tarde, el 10 de octubre de 2000, en el teatro Coliseum de Madrid. Fue un montaje francamente digno, excelentemente interpretado pero que, inexplicablemente, no logró calar ni entre el colectivo homosexual, cuando éste lo apoya masivamente en todas las ciudades del mundo donde se representa. Tal vez la clave para que no interesara estuviera en que no se permitió una adaptación que hiciera las situaciones cercanas a nuestra sociedad y a nuestra cultura. El Village nos queda un poco lejos y, salvo una minoría, nadie conoce su idiosincrasia. Rent fue llevada al cine el año 2005 con dirección de Chris Columbus.

En 1992 se estrenó en Nueva York un musical que tocaba abiertamente el mundo gay y la incidencia del sida: Falsettos. Adaptaba tres obras cortas que se habían presentado en el Off-Broadway. La imagen del cartel recreaba el estilo del artista Keith Haring, muerto por el sida dos años antes del estreno. Esta enfermedad está presente en el argumento. Aunque el auténtico protagonista es un adolescente de trece años que va a celebrar fiesta de cumpleaños. Sus padres están separados. La madre tiene un nuevo novio y el padre… también tiene un nuevo novio. Para completar el cuadro participan dos vecinas lesbianas. Escenas de costumbres neoyorquinas en la década de los ochenta en la que todavía el sida marcaba a la comunidad homosexual. A Madrid lo trajo el desaparecido empresario Luis Ramírez, que entonces gestionaba el teatro de Lara. No es una de las grandes producciones de Broadway, sino de los llamados musicales de bolsillo. 

Pedro Víllora escribió en ABC (12-3-2000):


Apetecería hallar un punto de perversión en la composición de personajes que permitiera traspasar la barrera de la emoción y elevar el ahora más que relativo interés de una historia que alcanza las honduras de cualquier dramón de sobremesa.



The Full Monty fue una película británica de gran éxito filmada en 1997 por Peter Cattaneo. La historia fue adaptada para un musical por Terrence McNally, estrenándose en Estados Unidos el año 2000. No es una historia de homosexuales, sino de trabajadores en desempleo que montan un espectáculo de desnudos para salir del paso. Cada uno tiene una historia de fracasos y desencantos. Entre el grupo de parados está un despedido agente de seguridad, que al desempleo, une el ostracismo por ser un gay dentro del armario. Al enrolarse en el grupo de futuros strippers no solo encontrará amigos, sino un chico con el que establecer pareja. El crítico Marcos Ordoñez reseñó en El País (26-10-2001) esta parte de la historia:


El de Full Monty es un texto sencillo, ligero, humorístico, de sólida estructura y ceñida, y con unos previsibles toques de militancia gay para contrarrestar el exceso de testosterona de la película.



Este musical se estrenó en Barcelona el año 2001 dirigido por Mario Gas. Sin embargo la producción no gozó del mismo éxito que el filme y no salió de la capital catalana.

Solamente en Cataluña pudo verse el montaje de Hedwing and the Angry Inch, un musical americano de 1998, llevado al cine tres años más tarde. Aquí lo titularon Hedwing y el centímetro cabreado. Se basa en la vida del roquero alemán Hedwing Schmidt que cambió de sexo para poder casarse con un soltero. Sometido a una operación de cambio de sexo, el resultado fue desastroso porque le quedó en la entrepierna el centímetro cabreado al que alude el título. 

En la línea de La jaula de las locas se encuentra otro gran musical firmado por Blake Edwards: Víctor, Victoria. Primero fue una película de culto en el mundo homosexual y, sobre todo, una extraordinaria comedia que riza el rizo. La protagonista es una cantante que se hace pasar por hombre que, a su vez, se presenta ante el público como un travesti. Un enredo urdido por su protector, un veterano artista con todo el encanto de los grandes embaucadores y un discreto amaneramiento. Alrededor de la pareja se mueve un entramado de personajes homosexuales y cabarets de travestidos. Hasta hay un temible gánster que acaba saliendo del armario. El engaño llega a límites muy peligrosos pero acaba con un excepcional número de travestis, de clara inspiración española. Julie Andrews protagonizó la película y después el musical en Broadway. A España llegó el otoño de 2005 con Paloma San Basilio como estrella, excelentemente secundada por Francisco Valladares en el papel del embaucador Toddy. El estreno en el teatro Coliseum tuvo el carácter de gran acontecimiento teatral pero, sorprendentemente, el espectáculo en castellano apenas se representó durante seis meses cuando lo habitual para estas producciones suele ser dos años.


La película que originó este fenómeno se rodó el año 1982 por Blake Edwards con Julie Andrews como protagonista.


Esa creencia de que el gran musical es eminentemente gay fue utilizada por Mel Brooks para uno de los éxitos más clamorosos de las últimas décadas: Los productores. El director había filmado en 1968 una película con ese título sobre unos empresarios desaprensivos que buscan estafar a los inversores creando un sonoro e intencionado fracaso escénico. Pero el resultado de su experimento es exactamente el contrario y a pesar de los disparates, su musical triunfa escandalosamente. Treinta años después Brooks retomó la historia y la transformó en un musical estrenado en Broadway el año 2001. Los casposos productores protagonistas buscan por todo Nueva York a los profesionales más disparatados para asegurar el fracaso del nuevo montaje. El colmo del delirio llega cuando ofrecen la dirección del mismo a Roger de Bries, el más gay de todos los gays, con un equipo aún más gay que él mismo. Le acompaña en todas sus escenas otra mariquita de excepcional comicidad: Carmen Ghia. Su brillante número de presentación arranca grandes carcajadas y los personajes acaban apoderándose de la historia. Sobre todo cuando el director es seducido para aceptar la oferta a cambio de transformar a Hitler en gay. Uno de los mejores números musicales se titula, precisamente, Hazlo gay. Y, para rizar el rizo, otro de los grandes momentos es cuando el dictador aparece en escena como una tremenda loca, venganza cruel de un director de origen judío hacia el exterminador de su raza. 

 


Los productores. Teatro Coliseum de Madrid, 2006. 

La versión española se estrenó en el teatro Coliseum de Madrid el 14 de septiembre de 2006. Sin restar méritos a otros intérpretes, Miguel Del Arco y Ángel Ruiz obtuvieron un triunfo clamoroso encarnando al enloquecido Roger y a Carmen Ghia, su perversa ayudante.

El año 2004 Susan Strosman dirigió la nueva versión cinematográfica de Los productores, prácticamente una filmación del espectáculo teatral.


En Canarias se produjo el año 2010 Reyes que amaron como reinas, musical basado en la novela de Fernando Bruquetas. De la mano de un narrador, Marcel, se repasan personajes históricos que se supone fueron homosexuales. El recorrido se hace con humor y con una selección de temas musicales actuales, de claras connotaciones gay.

Otro de los musicales de pequeño formato fue Tick, tick… ¡boom!, estrenado en el teatro de Lara en 2011. Se trata de una adaptación del monólogo que escribió Jonathan Larson (el creador de Rent) en 1990. Unos años después de la muerte del autor se transformó en musical para tres intérpretes, estrenándose en Nueva York en 2001. Tiene como clara y directa explicación la biografía de Larson, muerto poco antes del estreno en Broadway del musical Rent.

¡Excítame! es una versión musical del argumento de La soga, de los crímenes cometidos en 1924 por Nathan Leopold y Richard Loeb. El musical fue creado por Stephen Dolginoff y traído a España por José Luis Sixto. La adaptación del texto al castellano fue de Pedro Víllora. Es un musical de los que, en otras naciones, se califican como de pequeño formato. Solamente aparecen los dos protagonistas y un reducido equipo de músicos. El desarrollo de la insana relación de dominio y sumisión que lleva a los dos jóvenes a terminar asesinando está salpicado por las distintas canciones originales. Este espectáculo se estrenó en Madrid en septiembre de 2014.



Alberto Frías y David Tortosa en ¡Excítame!, 2015. 

El mismo equipo de ¡Excítame! tiene listo otro musical de pequeño formato: De profundis. Es la adaptación de la obra teatral homónima escrita por Paul Dale-Vickers. Se basada directamente en la carta que Wilde escribió a su joven amante Bosie desde su prisión de la cárcel de Reading. El espectáculo original se estrenó en Londres en 2014.

Seguramente el musical más rotundamente gay del siglo XXI sea Priscilla. Como con otros títulos, primero fue un gran éxito mundial con la película del mismo título rodada en Australia el año 1994. Tardó en convertirse en una historia disparatada para la escena. La versión musical se estrenó el año 2006 en Sidney y después en las principales capitales del mundo. Mucho más tardó en llegar a España. Fue en el otoño de 2014 cuando se estrenó en el Nuevo teatro Alcalá de Madrid. Aunque tiene un gran protagonismo el brillante autobús que es el eje de la escenografía, el travestismo y la transexualidad son la base de la historia. Bernardette, transexual madura, encabeza una compañía de travestis que recorre Australia para realizar una singular presentación. Las plumas, las lentejuelas, los vestidos disparatados, los maquillajes excesivos, abundan durante toda la representación. Priscilla, independientemente del humorismo que destila, también se ha convertido en un eficaz vehículo de tolerancia hacia todos los géneros. En todo el mundo -también en España- acude el público en masa sin detenerse a pensar que es un espectáculo con la homosexualidad como eje.



Priscilla, con Cristian Escuredo, Mariano Peña y Jaime Zataráin. Nuevo Teatro Alcalá, 2014. 

El cabaret de los hombres perdidos es, posiblemente, uno de los musicales más canallas sobre homosexuales. Estrenado originalmente en Francia el año 2007, llegó a España ocho años más tarde con cuatro intérpretes extraordinarios: Cayetano Fernández, Ferrán González, Armando Pita e Ignasi Vidal. La dirección fue de Víctor Conde. El cabaret del título es un antro a punto de cerrar en el que se refugia un hermoso joven que ha sido agredido. Su refugio acabará siendo su perdición, porque el chico, que aspiraba a ser cantante, lo que recibe son propuestas para dedicarse al sexo. Y entra en ese camino de vender su cuerpo en una carrera autodestructiva. Solo encuentra amor en Lullaby, un travestido que se convierte en su ángel protector. El espectáculo huye de la complacencia y prefiere refugiarse en la sordidez como escenario adecuado para un desenlace dramático. Tal vez por esa opción estética y argumental no ha sido un musical de largo recorrido en los escenarios españoles, a pesar de su indudable calidad.

Miguel de Molina al desnudo es un musical de pequeño formato sobre una de las estrellas homosexuales del siglo XX más fascinantes. La figura del cantante que tuvo que exiliarse a Argentina ya había aparecido en el escenario del teatro Maravillas el año 1998 sin tener ninguna repercusión. En Barcelona, el año 2007, se estrenó Ojos verdes, sobre la figura del cantante. También el año 2008 se estrenó en Málaga otro montaje titulado Miguel de Molina, la copla quebrada. Con él se conmemoró el centenario del nacimiento de Molina. El actor y cantante Ángel Ruiz -que estuvo en ese montaje- tuvo más éxito en su producción, que ha tenido dos versiones. La primera, estrenada en 2014, con dirección de Juan Carlos Rubio, y la segunda, dos años más tarde, con la intervención del dramaturgo Félix Estaire. En ambos casos destacó el poderoso trabajo del actor, convertido el perfecto alter ego de Miguel. Mediante una ficticia conferencia de prensa al regresar a España, Ruiz/Molina nos cuenta los avatares más importantes de su vida, intercalando algunas de las canciones que él popularizó. No oculta, más bien exagera, su condición homosexual, incluyendo algunos de sus amores masculinos. Esta biografía escénica también permite dar a conocer a las nuevas generaciones que Miguel de Molina fue víctima de la homofobia franquista tras la Guerra Civil. El artista se había destacado por su apoyo a la República, sin ocultar su condición sexual, expresada en un delirante vestuario de escena. Cuando, finalizada la contienda, actuaba en el madrileño teatro Pavón, fue secuestrado al finalizar una representación. Sus captores le propinaron una brutal paliza y le raparon el pelo «por rojo y por maricón». Ante el panorama que se le presentaba, Miguel optó por viajar a Sudamérica, falleciendo en Buenos Aires el año 1993. Miguel de Molina al desnudo sirvió para reivindicar su figura, sus ideas y su sexualidad gracias al esfuerzo de sus productores y artistas. El mayor éxito, quizá, fue representarlo en la Gran Vía madrileña, el escaparate al que aspiran llegar casi todos los que trabajan en el mundo del espectáculo.



Ángel Ruiz como Miguel de Molina. Teatro Rialto, 2017. 

Sara Montiel fue un mito sexual para varias generaciones de españoles de cualquier tendencia. En enero de 2017 volvió a la Gran Vía madrileña, al cine Rialto donde se estrenó El último cuplé, con un musical de pequeño formato. Mi última noche con Sara es una comedia de ficción que narra la ruptura de la estrella con un amante casado. Sucede en una noche mientras graba varias canciones para un nuevo disco. Solamente aparecen tres personajes. Uno de ellos, Curro, es un joven asistente de la diva, homosexual tópico, absolutamente fascinado por ella. Es un personaje que reúne todos los clichés: extremadamente amanerado, sabe coser, va al cine de ligues Carretas y recibe una gran paliza por su amaneramiento cuando camina por el centro de Madrid. La Sara de la ficción lo convierte en su confidente y amigo.

Concluyo este capítulo con un musical anunciado y todavía no estrenado en España: Billy Elliot. También nació para la escena a partir de una película con el mismo título realizada el año 2000. Se transformó en musical cinco años más tarde, con música de Elton John. Inmediatamente se convirtió en un gran éxito a ambos lados del Atlántico. La historia tiene muchos puntos en común con Full Monty. En este caso los mineros protagonistas se enfrentan a una huelga durísima. Y en un ambiente neta y socialmente machista, un niño descubre que quiere ser bailarín. No es homosexual, pero todo su entorno se escandaliza por la vocación. Billy, el protagonista, sí tiene un amiguito de su edad -Michael- secretamente enamorado de él porque, como todos, cree que al querer ser bailarín tiene que ser gay. Ese amor imposible no afecta para nada a los sentimientos amistosos de ambos. En la producción musical Billy y Michael tienen un espectacular número de revista con todos los aditamentos del género, que es un soberbio homenaje a la camaradería. La versión castellana está previsto que se estrene en Madrid durante el otoño de 2017.

 


Hasta el mundo de la ópera, que tradicionalmente ha oscilado entre el verismo y el romanticismo, se ha rendido a la temática gay ya en el siglo XXI. El teatro Real coprodujo el estreno mundial de Brokeback mountain, ópera compuesta por Charles Wuorinen con libreto de Annie Proulx. Nueve años antes se había estrenado la película del mismo título sobre dos vaqueros que, aislados entre grandes montañas, acaban estableciendo una relación amorosa. Que el mundo homosexual llegara al lejano oeste no dejó de causar polémica, aunque el filme tuvo un gran éxito. Más moderada fue la respuesta a la adaptación a la lírica. Se estrenó en Madrid el 28 de enero de 2014. 



Brokeback mountain, versión operística. Teatro Real, 2014. ©Javier del Real.

El mismo coliseo operístico ha presentado otros dos títulos que puede clasificarse en este género. En diciembre de 2014 ofreció por primera vez La muerte en Venecia, ópera de Benjamin Britten inspirada en la novela homónima de Thomas Mann. También fue llevada al cine por Visconti. Se narra la fascinación que siente el moribundo escritor Gustav Aschenbach por el hermoso adolescente Tadzio. Lo ha visto en la playa de esa ciudad, asolada por el cólera, y se convierte en su obsesión.



Del mismo Britten, en 2017, el Real estrenó en España Billy Budd. Basada en la obra de Herman Meville, esta ópera presenta el ambiente asfixiante de un barco, patrullado exclusivamente por hombres. A él llega Billy, un hermoso y generoso joven. Su belleza desquicia al maestro de armas que, al no poder poseerlo, se dedica a destruirlo, acusándolo de encabezar un amotinamiento. Billy mata a su acusador de un puñetazo y, tras un sumarísimo consejo de guerra, es condenado a morir ahorcado. En el libreto participó E.M. Foster, el autor de Maurice, una de las novelas homoeróticas más populares del siglo XX. Como la ópera se estrenó en 1951, todavía los sentimientos o atracción hacia personas del mismo sexo eran considerados como una maldición. Por eso el maestro de armas odia a Billy, por habérselos despertado, aunque, realmente, es una metáfora de cómo el mal triunfa sobre la bondad y la belleza.


	

Versión operística de La muerte en Venecia. Teatro Real, 2017. ©Javier del Real.

	

	



 
Fichas de montajes


The Rocky Horror Show

Libro y música: Richard O’Brien

Adaptadores: Plans y Estévez

Actores: Alberto Berco, Miguel Ángel Godó, Alfonso Nadal, Adolfo Rodríguez, Pedro Mari Sánchez, Ricardo Zabala

Actrices: Flora María Álvaro, Mayra Gómez Kemp, Raquel Ramírez

Escenografía: Alberto Quivent

Director: Gil Carretero

Estreno: Discoteca Cerebro, 12- 9-1974

The Rocky Horror Show

Libro y música: Richard O’Brien

Adaptador: Narcis Comodira

Actores: Pau Bizarro, Biel Moll, Guillem Paris, Jordi Ponti, Enric Pous, Oriol Tramvia

Actrices: María Cinta, Dolors Laffitte, Christa Leem

Escenografía: Frank Szobel

Director: Ventura Pons

Estreno: teatro Romea, 12-3-1977 

Sugar

Título original: Some like it hot

Libro: Diamond y Stone 

Música: Bob Merryl

Adaptador: Juan José Arteche

Actores: Simón Cabido, Alfonso del Real, Enrique Guzmán, Manuel Otero, Carlos Piñeiro, Manuel Terry

Actrices: Aurora del Alba, Ana de Yebra, Isabel González, Purificación Navarro, Silvia Pasquel

Escenografía: Manuel López

Director: Carlos Vasallo

Estreno: teatro Alcázar, 7-10-1976

La jaula de las locas

Título original: La cage aux folies

Autor: Jean Poiret

Adaptador: J.J. Alonso Millán

Actores: Manuel Calvo, Antonio Cerro, Ramón Corroto, Julio Gassette, Marino Nelo, Vicente Parra,

Actrices: Josefina de la Torre, Irene Foster

Escenografía: Moncho Aguirre

Director: Jaime Azpilicueta

Estreno: teatro Barceló, 5-8-1977

La jaula de las locas

Autores: Herman y Fierstein

Adaptador: Nacho Artime
 Actores: Luis Amando, Jacobo Dicenta, Joaquín Kremel, José Morales, Andrés Pajares

Actrices: Estrella Blanco, Eva Diago, Laura González, Margarita Marbán, Julia Torres

Escenografía: Ramírez y Ulfers

Director: Luis Ramírez

Estreno: teatro Nuevo Apolo, 11-9-2001

La jaula de grillos

Título original: La cage aux folles

Libro: Jean Poiret

Adaptador: José Vicente Martínez Luciano

Actores: Fernando Barber, Edu Lacueva, Juanan Lucena, Edgar Moreno, Marino Muñoz, José Saiz, Alberto Vázquez

Actrices: Raquel Carrasco, Natalia González, Lina Martínez, Estela Muñoz, Mónica Villareal

Escenografía: Carlos Sánchez

Director: José Saiz

Estreno: teatro Flumen, Valencia, 3-3-2016

¡Vive y deja vivir!

Libro: Juan Guillermo Romero

Música: Eduardo Leyva

Actores: Enrique Ciurana, Joaquín Embid, Ángel Luis Yusta


Actrices: Paca Samper, Elena Sendón, Alicia Tomás, Fina Torres


Director: Víctor Andrés Catena


Estreno: teatro Martín, 29-11-1979


Cabaret


Autores: Joe Masteroff


Música: Ebb y Kander


Versión: Jerôme Savary


Actores: Michel Ducharat, Esteban Labari, Marc Martínez, Ovidi Montllor, Víctor Pi


Actrices: Nina, Mireia Ros, Silvia Tortosa


Escenografía: Michel Lebois


Director: Jérôme Savary


Estreno: teatro Romea, Barcelona, 4-7-1992


Cabaret


Autores: Joe Masteroff


Música: Ebb y Kander


Adaptadores: De María y Azpilicueta


Actores: Emilio Alonso, Manuel Bandera, Asier Etxeandía, Manuel Rodríguez


Actrices: Mónica Aragón, Patricia Clark, Natalia Millán, Marta Valverde


Escenografía: Alberto Negrín


Director: B.T. Nichols


Estreno: teatro Nuevo Alcalá, 15-10-2003

Cabaret

Autores: Joe Masteroff

Música: Ebb y Kander

Adaptador: Jaime Azpilicueta

Actores: Enrique del Portal, Víctor Díaz, Daniel Muriel, Edu Soto

Actrices: Cristina Castaño, Pepa Lucas, Marta Ribera

Escenografía: Ricardo Sánchez Cuerda

Director: Jaime Azpilicueta

Estreno: teatro Rialto, 1-10-2015

Falsettos

Libro: James Lapine

Música: William Finn

Adaptador: Nacho Artime

Actores: Luis Amando, Paco Arrojo, Roberto Sanz, Enrique Sequeiro

Actrices: Raquel Grijalba, Chus Herranz, Massiel, Marta Ribera

Escenografía: Luis Ramírez

Director: Luis Ramírez

Estreno: teatro de Lara, 10-3-2000

Full monty

Autor: Terrence McNally

Música: David Yazbek

Adaptadores: Batalla y Peña

Actores: Nao Albert, Daniel Claramunt, Benjamí Conesa, Àngel Llàcer, Marc Martínez, Xavier Mestres, Diego Molero, Aleix Peña

Actrices: Marian Barahona, María Blanco, Carme Contreras, Wendy Contreras, Manoli Nieto, Yolanda Sikara

Escenografía: Jon Berrondo

Director: Mario Gas

Estreno: teatro Novedades, Barcelona, 16-10-2001

Los productores
 
Autor: Mel Brooks

Adaptadores: Martín, Díaz y Soto

Actores: Fernando Albizu, Miguel del Arco, José Mota, Ángel Ruiz, Santiago Segura

Actrices: Dulcinea Juárez

Escenografía: Jon Berrondo

Director: B.T. Nichols


Estreno: teatro Coliseum, 14-9-2006


Hedwing y el centímetro cabreado


Título original: Hedwing and the angry inch


Libro: John Cameron Mitchell


Música: Stephen Traks 


Adaptadores: Anglés y Vázquez


Actores: Daniel Anglès


Actrices: Sandra Moncusi


Escenografía: Ramón Ribalta


Director: Abby Epstein


Estreno: teatro del Sol, Sabadell, 14-5-2004



Rent


Libro y música: Jonathan Larson


Adaptador: Joan Antón Rechi


Actores: Daniel Anglès, Miquel Fernández, Javier Gamazo, Jano, Pablo Puyol, Juan Vázquez


Actrices: Sandra de Victoria, Rebeka Jiménez, Damaris Martínez, Manoli Nieto


Escenografía: Tomás Vila


Director: Abby Epstein


Estreno:teatro Principal, Barcelona, 30-11-1999


¡Víctor Victoria!

Música: Henry Mancini

Libro: Blake Edwards

Adaptador: Jaime Azpilicueta

Actores: Manuel Navarro, Francisco Valladares, Lorenzo Valverde

Actrices: Naomi Mazoi, Paloma San Basilio

Escenografía: Alberto Negrín

Director: Jaime Azpilicueta

Estreno: teatro Coliseum, 28-9-2005

Miguel de Molina, la copla quebrada

Libro: Borja Ortiz de Gondra

Actores: Zorion Eguileor, Miguel Palenzuela, Ángel Ruiz, Carlos Urrutia

Actriz: Rebeca Matilla

Directora: Rosario Ruiz Rodgers

Estreno: teatro Cervantes, Málaga, 22-2-2008

Reyes que amaron como reinas

Dramaturgia: Reyes y Vega

Actores: José Carlos Campos, Víctor Formoso, David García, Mingo Ruano

Actrices: Rosa Díez, Sonia Santana

Escenografía: Víctor Medina

Director: Israel Reyes

Estreno: teatro Cuyás, Las Palmas, 26-3-2010

Tick, tick… ¡Boom!

Autor: Jonathan Larson

Adaptación: Muñoz-Chapuli y De Juan

Actores: Jorge Gonzalo, David Tortosa

Actriz: Laura Castrillón

Escenografía: Tusell-Sancho

Director: Pablo Muñoz-Chapuli 

Estreno: teatro de Lara, 14-11-2010

Esta noche no estoy para nadie

Libro: Juan Carlos Rubio

Música: Montero y Gama

Actores: David Ordinas, Bruno Squarcia

Actrices: Gisela, Kiti Mánver


Escenografía: José Ramón Gallardo


Director: Juan Carlos Rubio


Estreno: teatro Góngora, Córdoba, 10-11-2012


Brokeback mountain


Libro: Annie Proulx


Música: Charles Wuprinen


Actores: Ennis del Mar, Tom Randle


Actrices: Celia Alcedo, Heather Buck, Hannah Esther Minutillo


Escenografia: Jan Versweyveld


Director musical: Titus Engel


Director de escena: Ivo van Hove


Estreno: teatro Real, 22-1-2014


Priscilla


Libro: Elliot y Scott


Adaptador: Miguel Antelo


Actores: Christian Escuredo, José Luis Mosquera, David Venancio Muro, Mariano Peña, Jaime Zataráin


Actrices: Patricia del Olmo, Aminata Sow


Escenografía: Brian Thompson


Director: Simon Phillips


Estreno: Nuevo Teatro Alcalá 2-10-2014


La muerte en Venecia

Título original: Death in Venice

Libro: Myfawny Piper

Música: Benjamin Britten

Actores: Tomasz Borczyk, John Daszak, Leigh Melrose

Actrices: Ruth Iniesta, Nuria García, Itxaro Mentxaca

Escenografía: Wolfgang Gussmann

Director musical: Alejo Pérez

Director de escena: Willy Decker

Estreno: teatro Real, 4-12-2014

¡Excítame!

Título original: Thrill me

Autor: Stephen Dolginoff

Adaptador: Pedro Víllora

Actores: Alejandro de los Santos, Marc Parejo/David Tortosa, Alberto Frías

Escenografía: Asier Sancho

Director: José Luis Sixto

Estreno: teatro Fernán Gómez, 11-9-2014

El cabaret de los hombres perdidos

Libreto: Christian Simeón

Música: Patrick Laviosa

Adaptador: Jorge Roelas

Actores: Cayetano Fernández, Ferrán González, Armando Pita, Ignasi Vidal

Escenografía: Daniel Bianco

Director: Víctor Conde

Estreno: teatro del Mercado, Zaragoza, 16-10-2015


Miguel de Molina al desnudo

Dramaturgia: Ángel Ruiz

Actor: Ángel Ruiz

Pianista: César Belda

Director: Félix Estaire

Estreno: teatro Rialto, octubre de 2016


Billy Budd

Música: Benjamin Britten

Libro: Morgan Foster y Eric Croziez

Actores: Christopher Gillet, Jacques Imbrailo, Brindley Sherratt, Toby Spence

Escenografía: Michael Levine

Director musical: Ivor Bolton

Directora de escena: Deborah Warner

Estreno: teatro Real, 31-1-2017

Mi última noche con Sara

Autor: David Planell

Actores: Jesús Lara, Rodrigo Poisón

Actriz: Sara Montiel

Escenografía: Miguel Padilla

Director: David Planell

Estreno: teatro Cervantes, Campo de Criptana, 19-8-2016




	

Francesco Cappolo en Ensayando Querelle. Autor y director: Manuel Carcedo. Teatro Karpas, 2017. 

	

	








   Salas alternativas y siglo XXI


El panorama teatral en las grandes capitales españolas comenzó a modificarse sensiblemente cuando las denominadas salas alternativas abrieron sus puertas, muchas de ellas en barrios no habituales para el conocido como circuito comercial del teatro. Gracias a estos pequeños espacios se pudo realizar una programación más dinámica en ciudades como Barcelona, Sevilla, Valencia o Bilbao. No se trató, como en la época dorada del teatro independiente, de luchar contra la censura o de intentar presentar un teatro social y políticamente comprometido, que también siguió teniendo cabida. Más bien este tipo de salas, de aforo reducido, escasa dotación técnica y abiertas a la multiprogramación, se convirtió en el recurso de profesionales afectados por crisis económicas, sin posibilidad de acceder o trabajar en los grandes teatros, públicos o privados. Sin censura desde 1977, las dificultades para estrenar nuevas producciones venían por el lado económico. El recurso a la cooperativa, a la producción casi artesanal, ha sido la tónica general de los espectáculos estrenados en ellas. Aunque también han servido como plataforma a nuevos creadores, más arriesgados o iconoclastas. Puede suponerse que este circuito ha sido idóneo para el desarrollo de un teatro casi específicamente homosexual

En este circuito de Madrid, el año 1994, Manu Berástegui, Carlos Montalvo y José Luis Mosquera fundaron Airón Teatro, una compañía dedicada exclusivamente a producir montajes teatrales de contenido homosexual. El actor Mosquera se había quedado sin trabajo por el brusco final de un espectáculo fallido, ¡Viva Mozart!, así que se puso en contacto con los otros dos para emprender esta aventura:


Yo había ensayado hacía tiempo el monólogo inicial a modo de entrenamiento con un compañero, y me quedaron las ganas de ponerlo en pie. En cuanto se lo comenté a Manu, el entusiasmo hizo que empezáramos al día siguiente y como necesitábamos otro actor para el personaje de Ed, hicimos un pequeño casting decidiendo que fuera Carlos Montalvo, amigo de Manu. Y lo que empezó como un pequeño montaje, debido a la maravillosa acogida del público, se mantuvo en cartel mucho tiempo y completamos la «Trilogía de Nueva York». Las viudas y los niños primero era la tercera parte de la Trilogía y planteaba el conflicto de la adopción de hijos por un homosexual sin pareja, el choque frontal con las ideas conservadoras de su propia madre y la eterna búsqueda del amor, todo ello impregnado del carácter reivindicativo del protagonista, Arnold.



También hemos recogido los recuerdos de Manu Berástegui:


Recuerdo que Mosquera propuso: «Ponemos cada uno lo que nos van a costar las vacaciones y, en vez de irnos por ahí, montamos la función que nos apetece». Me pareció irresistible. En agosto en Madrid tuvimos el valor de meternos en una sala alternativa, el Teatro Estudio de la calle Cabeza, dirigido por Marina Weiner, que nos acogió maravillosamente, posiblemente una de las salas más pequeñas de las que existían en aquel momento. A nosotros nos parecía suficiente, porque el proyecto no tenía más ambición que nuestro disfrute. La respuesta fue tan buena que nos dio impulso para seguir montando nuevos espectáculos durante los siguientes doce años. Primero se sumaron al proyecto Carlos Montalvo como actor y Ángel Hernández en la parte técnica. Después se añadirían varios actores y actrices más. Y colaboradores habituales como Julio Rozas y Javier Lago. El compromiso con la comunidad gay (si es que eso existe. Yo prefiero hablar de «población gay») fue creciendo con la respuesta del público y los sucesivos montajes.



Fueron producciones modestas, pero que constituyeron el germen de un género que, actualmente, tiene muchos seguidores. Se presentaron con El adonis total en el Teatro Estudio de Madrid el 29 de julio de 1994. También ampliaron sus actuaciones al cabaret, casi siempre de una manera desenfadada. Manu Berástegui:


El cabaret fue el trabajo más personal de Airón. Eran como espectáculos de variedades antiguos, con canciones, monólogos de humor, numeritos de todo tipo sin más nexo de unión que la temática gay. Hablábamos de temas que hoy están bastante superados, como el matrimonio homosexual, y nos reíamos de nosotros mismos parodiando algunos tópicos de la «comunidad», desde la supuesta promiscuidad al «armarismo». El humor siempre ha sido nuestra herramienta favorita para hacer crítica social, pero también hicimos textos más serios, como Tíosvivos, que era una versión de La Ronda, de Schnitzler. Siempre me ha divertido la idea de adaptar textos más o menos clásicos cambiando la orientación sexual de los personajes. Pocos meses antes de la muerte de Leopoldo Alas estuve hablando con él de hacer adaptaciones, por ejemplo, de Alfonso Paso. Nos reímos mucho pensando en Los palomos convertidos en pareja gay.



Esta productora desapareció en 2006. Sus fundadores siguen ligados al mundo de la escena independientemente.

La actriz y autora Valle Hidalgo debutó como dramaturga en 1994 con Agua con limón. La temática principal es la adición a la heroína. Pero existe una subtrama importante sobre la homosexualidad, ya que uno de los personajes está perdidamente enamorado del protagonista y será quien esté a su lado hasta el último momento. El único que está incluso después de su muerte. Además, incluye una escena erótica entre las dos protagonistas femeninas. Esta autora, que también ha presentado personajes homosexuales en La eterna enamorada y en Amortes, comenta:

 

Agua con limón y Amortes son reflejo de un momento histórico en el que aún la homosexualidad no gozaba de una gran aceptación social. Sus protagonistas, a veces, no son capaces de reconocer sus inclinaciones, por la carencia de una educación emocional que pudiera incluirlas. Y así, los personajes son torturados por sus deseos, que perciben como inadmisibles, en lugar de aceptarlos y desarrollarlos de forma gratificante.



Actualmente en Chueca, el barrio que se identifica con la vida gay madrileña y es su epicentro, desarrolla una intensa programación la sala DT. (Danza Teatro) en la que se ofrecen numerosos espectáculos de temática homosexual. De hecho Curro Danza Teatro, grupo que fundó este teatrito encabezado por Alberto García, ha logrado mantener en programación durante más de ocho años el montaje más trasgresor sobre la sexualidad en general: Por una manzana… Lo estrenaron en la sala Triángulo en noviembre de 1998 cuando aún no contaban con sede propia. Se trata de una sucesión de escenas breves sobre encuentros sexuales, desde las ofertas de prostitutas a los ligues masculinos en saunas, baños y cuartos oscuros. Pero toda la representación destila un humor y una desvergüenza envidiables. Los intérpretes no muestran ninguna mojigatería en la representación y uno de los momentos más delirantes es la coreografía sobre la canción Ya no puedo más, interpretada por Camilo Sesto, ídolo gay de los setenta. Roger Salas escribió en El País (24-11-1998):

Con un erotismo evidente pero comedido y elegante, el desparpajo queda a un lado y lo contracultural se vuelve expresión profesional en un nudo de sugerencias no por tensas faltas de un risueño guiño de complicidad entre espectador y bailarín. El humor pasa de espeso a espumoso, de grueso a sutil, no porque falte crudeza a las imágenes, sino porque ese refinamiento nunca se refugia en la estética petarda, tan al uso hoy.


El número más divertido es un baile de chicos en calzoncillos -a ratos sin ellos- sobre tazas de váter, algo «comedido y elegante» para el crítico.

El director y autor Adolfo Simón ha llevado a escena en los últimos veinte años varios textos propios y ajenos sobre homosexuales y transexuales. Entre sus obras estrenadas están Pablo (1991), Sebastián (2004), Seres Altamente Evolucionados (SAES, 2010) y Anatomía queer (2011). Estas dos últimas, estrenadas en la sala DT, investigan sobre las personas transexuales y sobre la identidad queer. Su trabajo como director incluye algunos espectáculos interesantes. Oscuro amor (1998) se basó en textos de García Lorca y plantea un recorrido por los locales gays de Lisboa en los que el poeta conoce a personajes del ambiente portugués. En De frailes y monstruos, de Francisco Nieva, hay una pieza breve titulada Los viajes forman a la juventud, protagonizada por un fraile anciano y un joven. El adulto instruye al discípulo sobre cómo disfrutar del cuerpo y, claro, lo inicia en prácticas homosexuales. Finalmente en Pareidolia vemos a dos hermanos en el barrio madrileño de Lavapiés. A pesar de lo céntrico, viven totalmente aislados y juegan al travestismo como identidad diaria.

Iniciada ya la segunda década del siglo XXI, el fenómeno de las salas pequeñas se atomizó todavía más con la aparición de numerosos locales con aforos ínfimos, de cincuenta espectadores como máximo. Se abrieron por todos los barrios de la ciudad, ofreciendo una programación múltiple, con varios títulos representándose a lo largo de la semana. El teatro Alfil es una de las salas que con frecuencia programa montajes con temática homosexual. En 2000 estrenó la adaptación de Homosexual o la dificultad de expresarse, del argentino Copi, escrita en 1970. Tres meses antes se había visto su primera obra en España, Eva Perón. El autor había fallecido en París trece años antes. Sus argumentos disparatados no consiguieron gran atención. En Homosexual… cuenta la historia de dos mujeres, madre e hija, exiliadas en Siberia. No se sabe muy bien su identidad sexual, como tampoco de la de una profesora (que puede ser un profesor) casada con un coronel del ejército ruso. Enrique Centeno en Diario16 (8-5-2000) escribió:


Aquí todo el mundo parece estar loco, y los hombres no son hombres y las mujeres no son tal: no solo los personajes, equívocos y enajenados, sino los propios actores. Todo se mueve en la vorágine del disparate, en el equívoco permanente de unos seres que no tienen sexo, o que tienen demasiado, aunque la trama disparatada, ciertamente, decrece a partir de la primera hora de espectáculo.



Once años más tarde se presentó el monólogo Frigorífico, del mismo escritor, dentro del Festival Visible.

Alguna de estas pequeñas salas, como Azarte del barrio de Chueca y la sala Tú en Malasaña, han tenido una especial predilección por las obras de temática homosexual. Estos montajes, de recursos limitados, han derivado con frecuencia hacia un tratamiento desenfadado de las historias protagonizadas por homosexuales. Aunque tampoco son extraños los textos que optan por narrar situaciones dramáticas. 

Los cambios sociales y legales en España, buscando la «normalidad» de los distintos géneros sexuales han obligado a los autores a tratar el tema con nuevos puntos de vista.

Algunos de los textos que profundizan en la temática gay lo hacen desde vertientes dramáticas. Deben tener en cuenta que el mero hecho de ser sexualmente diferente ya no es perseguido. Por tanto los conflictos dramáticos han de tender a explicar por qué se convierten en tema para obras. Y descubrimos que los planteamientos de muchos escritores serían exactamente igual de válidos si sus historias fueran protagonizadas por heterosexuales. Ya hemos anticipado al hablar del sida sobre la aparición de fármacos que han convertido la infección en crónica, sin que suponga necesariamente una condena a muerte. Si se incluye hoy un personaje seropositivo, se mostrará cómo afecta a su vida personal o a sus relaciones. Si se sigue utilizando como muerte segura, perderá credibilidad. Conflictos que están en el teatro universal, como el incesto o los amores entre personas de edades dispares, se pueden ver ya con personajes homosexuales. Y no faltan autores que optan por presentar sus historias gay en clave de comedia o disparate. Hay que aclarar que algunos autores españoles han decidido contar historias localizadas en países donde sí se persigue la homosexualidad y, lógicamente, utilizan un tratamiento dramático. Lo que ha sido escasísimamente representado ha sido la homosexualidad en el mundo del deporte.

En el apartado de teatro serio podemos incluir La danza de la vieja dama, de Manuel Carcedo Sama. En 1995 obtuvo con esta obra el Premio Castelló a Escena. En esa ciudad se estrenó el año 1996. Se presentó en Madrid en la sala Karpas, el año 2002. 

El autor presenta a David, un hombre joven sumido en una profunda depresión que coquetea con la muerte, la vieja dama del título. Ha estado siempre protegido por su madre y su tía, que lo siguen considerando un niño. David mantiene relaciones con Juan, mayor que él, desde hace quince años. Todos los que le rodean intentan averiguar qué le ha llevado a esa situación anímica. En una tensa conversación final entre los dos amantes, descubrimos que David tiene miedo a envejecer, a dejar de gustar a su pareja. Además es consciente de que ha sacrificado su vida, su talento como escultor, para que su novio lograra destacar. Tras ese tenso cara a cara, la solución no es, precisamente, optimista.

 
Ensayando Querelle, escrita igualmente por Manuel Carcedo, fue estrenada en la sala Karpas en 2010 y se repone con frecuencia. El autor juega con la historia de Querelle de Brest, la novela de Jean Genet llevada al cine por Fassbinder. También la utilizó Lindsay Kemp para Flowers. En el montaje de Carcedo asistimos al ensayo de este texto sobre el chapero que acaba asesinando a sus víctimas. Los actores entran y salen de la ficción mostrando el entramado de relaciones personajes que se ha trabado en la compañía. Alguno de los intérpretes es sacudido intensamente por el carácter del personaje que interpreta. Los conflictos amorosos y sexuales de los artistas acaban provocando un dramático final que impide el estreno del espectáculo que se ensaya. 

El mismo escritor, y en la misma sala, estrenó el año 2015 Gaviotas de puerto, obra que ganó el Premio Hermanos Machado otorgado en Sevilla. No estamos ante una historia exclusivamente gay. El drama está ambientado en Cádiz, en los barrios obreros, donde una familia compuesta por la madre y tres hijos, atraviesa una situación económica difícil. Llega, además, la novia de uno de los hijos que está embarazada. En el transcurso de protestas laborales en los astilleros, es tiroteado el padre de la criatura. La familia queda desamparada. Solamente el más joven de los hijos, Antón, al que todos ningunean por su afición a pintar y por su evidente homosexualidad, será el que intente ayudar económicamente a todos. Y para ello no encuentra otro camino que prostituirse con uno de los señoritos que acechan a jóvenes artistas en las noches andaluzas.

Manuel Carcedo Sama ha escrito también Menuda faena que, hasta el momento, solo ha sido representada en México.

 


Interiores, de Juana Escabias, 2008.


La autora Juana Escabias ha incluido personajes homosexuales en, al menos, dos de sus comedias. En Islas, una obra coral sobre la incomunicación entre los seres humanos, introdujo una pareja de hombres cuya relación no atraviesa por buenos momentos. Los celos obsesivos de uno de ellos y el miedo a perder a la pareja afectan al compañero, que intenta hacer entrar en razón al otro. En su obra Interiores quiso profundizar en las relaciones paterno-filiales. Los miembros de una misma familia, a través de varias generaciones, son los observados. Hasta llegar a Santiago y su hijo Miguel. Al separarse de la madre, el hijo decide romper las relaciones. Tras divorciares, el padre inició otra relación amorosa, esta vez con un hombre, con el que sigue emparejado. Cuando el joven es padre se produce un emocionante reencuentro para buscar una deseada reconciliación.


Nacho de Diego es autor de varios textos teatrales representados en circuitos alternativos. En 2008, dentro del Festival Visible, estrenó De amor y otras tormentas. La trama principal gira en torno a un actor gay obsesionado porque se ve gordo. Su madre acaba liándose con su mejor amiga y, para completar el cuadro, aparece un segundo hombre que se enamora del actor. Pero eso es solo el núcleo central del argumento porque van apareciendo hasta sesenta personajes que hablan de lesbianismo, sida, transexuales, adictos al sexo… De Diego es también autor de Trilogía de la soledad, tres piezas cortas. En la primera son protagonistas dos maduros homosexuales con tendencias suicidas, la segunda es un monólogo de una joven transexual y en la tercera una anciana lesbiana habla a su pareja, que es una mujer que la odia. Se estrenó en 2010.

Paco Rodríguez es un autor reseñado varias veces en este libro. El año 2010 estrenó Tú a Boston y yo a tomar por culo. Los protagonistas son dos compañeros de piso: uno declaradamente gay, el otro hetero recién salido de una relación tormentosa. Su convivencia se transforma en una gran amistad que ¿llegará a ser algo más?

Como ejemplos de un tratamiento dramático de historias protagonizadas por homosexuales están las obras españolas No necesito saber tu nombre, ¿Qué haces mañana?, La otra voz y Voces del silencio, Silenciados, Chapero, Crónicas del Sodoma, La piedra oscura, Cliff y la británica Elegy.

La primera se estrenó en la sala Azarte a principio del año 2011. En escena hay dos jóvenes encerrados en lo que parece el patio de una cárcel. Establecen una elemental comunicación que les permite sobrellevar el cautiverio. Entre ambos surge lo que podríamos denominar amor, aun sin saber nada el uno del otro. 

En otro capítulo hacemos referencia a un nuevo espectáculo musical sobre el De Profundis, de Wilde. Este texto sirvió primero de base a José Ramón Fernández para su obra Wild, wild, Wilde, estrenado en junio de 2011 dentro del Festival Visible. También en ella vemos a Wilde escribiendo desde la prisión a Lord Douglas, en un repaso a su relación, desde los felices comienzos hasta el abrupto final. Este autor escribió una pieza corta titulada Dos, que se estrenó junto a otras tres (sin relación con la homosexualidad) en la sala Cuarta Pared el año 1996. El espectáculo colectivo de El Astillero, titulado genéricamente Rotos, se ofreció posteriormente en la RESAD y en la sala DT.

¿Qué haces mañana?, de Fran Antón López es el encuentro, una noche de verano, de dos jóvenes. Irrumpen apasionadamente en la habitación de un viejo hostal. Parece que va a ser un tórrido encuentro sexual. Pero esa pequeña habitación se convierte en una especie de burbuja aislante para ellos y en la intimidad inician un viaje de aproximación y conocimiento. 

Chapero, estrenada también en la sala Azarte en diciembre de 2012, explora la soledad de un joven homosexual que sale del ambiente familiar para poder desarrollarse. Se basa en el encuentro entre dos hombres, uno que se prostituye y el otro, su cliente. Tiene una resolución que sorprende a los espectadores por ser opuesta a lo que se va suponiendo todo el tiempo. ¿Quién es el chapero y quién el cliente?

La otra voz, de Manuel De, es una adaptación de La voz humana. Cocteau escribió este monólogo para una actriz. Presenta la desesperación de una mujer abandonada por su amado. A través del teléfono intenta reconstruir la relación con un dramatismo que se antoja destinado al fracaso. El monólogo transforma a la mujer en un joven, igualmente abandonado. La historia original permite esta versión, demostrando que los sentimientos, la pena o el drama del desamor son los mismos en cualquier género sexual. La primera versión del monólogo se estrenó en el Festival Visible de 2007. Después se estrenó con temporada extensa en la sala Tú.

Más descarnada y dramática es la propuesta de Voces en el silencio, estrenada en el teatro Biribó de Madrid a principio de 2016. Además, constituye el texto una formidable denuncia a la represión y ejecución de homosexuales en países como Irán. Porque los protagonistas son Mahmud Asgari y Ayaz Marhori, dos jóvenes de 17 años que fueron ahorcados realmente en 2005 en ese país. Naturalmente por ser acusados de homosexuales. En la obra, basada en el poemario Y se llamaban Mahmud y Ayaz, de José Manuel Lucía Megías, se nos va contando el atormentado desarrollo del amor entre los dos jóvenes y la extrema crueldad del régimen que acaba torturándolos y ejecutándolos ahorcándolos desde una grúa. 

Crónicas del Sodoma, de Mon Hermosa, también explora el lado dramático. El nombre alude a un prostíbulo del año 1971, en los estertores del franquismo. En él dos hombres y una mujer intentan no olvidar los sucesos de sus vidas. Uno de los hombres es un antiguo preso en Carabanchel, que fue condenado por homosexual. A pesar de todo intenta que nada ni nadie le quite la sonrisa.

Silenciados, de Gustavo del Río, se estrenó en Madrid en 2010 y se repuso seis años más tarde. El año anterior había sido galardonada en el festival de teatro gay de Dublín. El autor decía que no era una obra gay, aunque los personajes lo fueran, sino sobre los asesinatos, el abuso de poder. En su drama «resucita» a cinco personas que fueron asesinadas por sus orientaciones sexuales en distintas épocas y países. Desde la Alemania nazi hasta México o Guatemala. Homosexuales y transexuales que murieron víctimas de la intolerancia.

El monólogo Elegy, estrenado en 2015, es un texto escrito por el británico Douglas Rintoul y también habla de los problemas que tienen los homosexuales en países árabes. El autor parte de una hermosa historia de amor entre dos jóvenes que se conocen desde la infancia. La intransigencia, el fanatismo y la guerra acaban provocando la muerte. Del texto, basado en entrevistas realizadas a refugiados iraquíes en Siria, se desprende lo que sucede en este país.

Las comedias, con posos más o menos amargos o divertidos, han proliferado en este circuito. Algunas veces haciendo humor de situaciones o sistemas de ligue entre colectivos homosexuales. S.Paradise, de Paco Anaya, transcurre en una sauna gay. En ella se conocen los dos chicos protagonistas y se dedican a lo que suele hacerse en una sauna así. Pero en ella vaga desde hace tres años el fantasma de Macarena, que no cesa de hablar de su corta existencia y de sus amores. Se estrenó en 2013. La movida madrileña y el ambiente de los cuartos oscuros inspiró a Paco Rodríguez su obra El hombre del cuarto oscuro. Tiene como protagonista a Hugo, un chico portugués bisexual que conoce en uno de estos cuartos a Sofía, iniciando una relación desenfrenada. Pero habrán de tener en cuenta al novio de Hugo. Esta obra tuvo una nota trágica ya que Pedro Cunha, el primer actor que la estrenó, falleció pocos meses después.

Cuando fuimos dos, de Fernando J. López, es una mirada sobre las relaciones de pareja. En este caso son César y Eloy que se reencuentran para acabar de desmontar el piso en el que han vivido juntos. No es un trago fácil. Cada uno cuenta su posición en la pareja y van recreando los momentos vividos desde su primer encuentro casual. El espectador no sabe si, finalmente, la ruptura definitiva se consumará porque parece quedar claro que se quieren, que se necesitan aunque sean incapaces de convivir. Son dos arquetipos. Da igual que sean dos hombres. En cualquier pareja puede haber un ególatra, un neurótico, un promiscuo… El chantaje emocional funciona durante un tiempo pero el eslabón más débil acaba rebelándose y manifestándose como el más seguro. Se estrenó en la sala El Sol de York en 2013 y después hizo otra temporada en un teatro comercial. Con esta comedia comenzó a ser conocido y programado su autor, que ya había estrenado otros textos como Tour de force y El sexo que sucede, reseñada en el capítulo dedicado al lesbianismo. Más tarde estrenó sucesivamente Amores diversos, #Malditos 16 y La edad de la ira. En Tour de force presenciamos el monólogo de un boxeador, el cineasta Luis Buñuel, enfrentado a sus fantasmas personales: Lorca y Dalí, compañeros suyos que fueron en la Residencia de Estudiantes. Como no podía ser menos aparecen las conflictivas relaciones con Lorca debido a su homosexualidad y al rechazo que ésta provocaba en Buñuel. Estructurada con escenas a modo de asaltos de un combate, el autor pone en boca del cineasta los sentimientos encontrados que le provocaba el poeta:


Al menos, poeta, yo si tuve la valentía de luchar contra ese asco y asumirlo de frente para recuperar nuestra amistad, aunque no lo lograra, aunque la muerte te llegara pronto y cobarde. Por maricón y por genial. Por rojo y por comprometido. Pero yo nunca fingí quererte y censurarte a la vez. Yo nunca fui un hipócrita. Te admiraba y me repugnabas. Así de simple. Y así de complicado. 



De #Malditos16 ya hemos hablado en el capítulo sobre cambios de género. La edad de la ira, basada en su novela homónima, parte de un crimen cometido supuestamente por Marcos, un adolescente estudiante de Bachillerato. Se investiga en su entorno familiar y docente que circunstancias pudieron llevarlo al asesinato. Por las pesquisas vamos sabiendo que el joven era homosexual y que, tal vez, los conflictos internos de aceptación o el posible acoso escolar, desataron la violenta reacción. Resulta especialmente interesante esta obra porque pone de manifiesto la violencia que, en todos los ámbitos, se sigue ejerciendo contra el homosexual. En la segunda década del siglo XXI el autor denuncia que tanto entre los estudiantes como entre las familias, se sigue persiguiendo al joven que decide manifestar sus preferencias. Fernando J. López nos habla de sus personajes homosexuales:


Lo que me planteo siempre es que el teatro refleje la mayor diversidad posible. Se aborda otro tema -ninguna obra tiene como tema exclusivo la homosexualidad- pero que haya identidades variadas en los personajes. Para que el activismo teatral sea efectivo tiene que llegar a un público muy amplio. El espectador LGTB ya está convencido de la necesidad de pelear por la igualdad. Con estas obras lo que busco es que se siente un público muy heterogéneo a ver una historia sobre cualquier tema, como problemas de pareja -Cuando fuimos dos- y que además se refleje la cotidianeidad de una pareja gay. La única de mis obras en que la homosexualidad es un conflicto es La edad de la ira, porque tiene que ver con la homofobia latente. En el resto de textos la homosexualidad no es el núcleo central. Ahora mismo el activismo tiene que ir por otro lugar, la confrontación se tiene que hacer desde la naturalidad, desde la visibilidad, y que los personajes hablen de ello desde una realidad cotidiana. Al presentar estos temas creo que sí se contribuye a naturalizarlos. A mis obras acuden muchos espectadores jóvenes y adolescentes. Delante de ellos se habla de lesbianismo, transexualidad y ello les da también una dimensión educativa. Este público se enfrenta a ello con absoluta naturalidad, muchos están habituados a esa diversidad y les llama la atención, pero no negativamente.



ClimaX, de Alejandro Melero, ha sido una de las comedias más longevas en la cartelera madrileña, donde apareció en 2013. En este caso no es una sola historia, sino una colección de situaciones protagonizadas, por ejemplo, por una pareja de lesbianas que quieren recurrir a la inseminación artificial, por un masajista gay que tiene que enfrentarse a la ex esposa de su amante o por una pareja de amigos, secretamente enamorados. El autor montó este espectáculo con piezas procedentes de representaciones que hizo en espacios de microteatro, donde empezó como autor. Este mismo esquema utilizó posteriormente en Éxtasis, donde también había varias historias protagonizadas por parejas del mismo sexo.

El equipo de estos éxitos estrenó en 2014 otra comedia, también de historias breves, Atrapados. En este caso encontramos varias situaciones gays. Especialmente la protagonizada por un joven becario que está decido a trabajar como gigoló para señoras. Pero es gay… Ese personaje disparatado será el regalo para una de las protagonistas femeninas, que siempre está rodeada de homosexuales.

Alejandro Melero se ha convertido en un autor de referencia en la comedia homosexual:


Tiene que haber un teatro para contar la comedia y otro para contar el drama. Yo estoy cómodo en cualquier género. Si al personaje solo lo define su identidad sexual dura poco en la obra. Tiene que ocurrir algo más. Que un personaje tenga una orientación destacada no lo convierte en interesante. Para el autor es difícil no caer en el arquetipo, en estereotipos que puedan resultar artificiales. Y hay que estar pendiente del actor que interpreta estos personajes para que no acentúe determinadas facetas porque creer que pueden hacer gracia al público. En España, desde No desearás al vecino del 5º, o desde antes, los tópicos han funcionado muy bien en la audiencia.

Hay un público, quizá no masivo pero existente, que se acerca ya a determinadas salas y se interesa por lo que se está programando de este género teatral. Tal vez, en el caso madrileño, sean visitantes procedentes de sitios pequeños que, ya que están de turismo, quieren ver lo que se está haciendo de teatro gay.



Melero, como director, estrenó Una vida perfecta, escrita por Paco Rodríguez en 2013. En ese caso el teatro plantea un problema que atañe a las parejas gay y que no está legalmente resuelto. Los dos chicos protagonistas forman una pareja enamorada, a pesar de su diferente extracción social. Uno es abogado de éxito, criado en elegante barrio de Salamanca. El otro procede de la periferia madrileña, de clase social desfavorecida. Se enamoran y toman una decisión complicada: ser padres.

Con humor se toman Hilario y Paco, dos hermanos que han vivido en un pequeño pueblo del interior de España, la salida de su casa y la llegada a Madrid. De garrulos y gays es su historia contada por Diego París. El padre, que los tenía sometidos y reprimidos, ha muerto y ellos deciden instalarse en el barrio de Chueca. Sus vidas cambiarán 180 grados. Se estrenó en la sala Azarte en 2015.

También Praga, de Javier de Dios, estrenada el mismo año, trata en tono de comedia las relaciones de pareja. Beni y Jaime llevan unidos veinte años. Podría parecer que se conocen muy bien después de tanto tiempo. Pero en el transcurso de una cena que preparan para su mejor amiga, aparecerán situaciones que hacen dudar de que el tiempo sea eficaz para conocer a fondo a la persona con la que convivimos.

Mi novio es gay, de Jesús Amate, se suma desenfadadamente a la tesis de que las relaciones de pareja producen las mismas situaciones, tensiones, placeres y expectativas, sean gays o heterosexuales. En la comedia de Amate, estrenada en 2012, se parte del momento en que una pareja, con sus encuentros, sus deseos sexuales, sus esperanzas, decide formalizar la relación. Los chicos acaban de celebrar su despedida de soltero y se separan hasta la ceremonia del día siguiente. Y es cuando aparecen las dudas y los miedos ante el paso que van a dar.


 
Heterosexual, adaptación teatral de la película Humpday filmada en 2009 por Lynn Shelton, provoca, cuando menos dudas. Los dos protagonistas son, según parece, inequívocamente heterosexuales. Por una tonta apuesta deciden grabar un video porno casero de contenido homosexual. Ellos serán los protagonistas y para el rodaje se encierran en la habitación de un hotel. Los prolegómenos al rodaje van sembrando las dudas entre el público. ¿Llegarán a practicar sexo los dos hombres? ¿Se descubrirán deseos latentes entre ambos? Las pistas sobre una conclusión claramente gay del encuentro son numerosas. Sin embargo al terminar no se ha resuelto el enigma. Que cada espectador saque sus conclusiones. Lo que parece quedar claro es que en situaciones propicias dos machos-machos pueden llegar a tener su intimidad y descubrir deseos ocultos. Heterosexual, con adaptación y dirección de Francisco Vidal, se estrenó a final de 2015 y se representó en varias pequeñas salas de Madrid. 

Si, como comentamos en otro capítulo, el sida acabó por entrar en la dramaturgia internacional, las nuevas tecnologías, las redes sociales, también acabaron por incorporarse a la escena gay. El modo de relacionarse, de ligar, de encontrar pareja, ha cambiado tanto en las dos últimas décadas que es difícil construir una comedia sin que tengan un cierto protagonismo. Smiley puede ser un ejemplo de esta utilización de las redes sociales como vehículo de contacto. Ya el título nos pone sobre la pista, que alude a uno de los símbolos (emoticones) que suelen usarse para acompañar mensajes de texto a través de los teléfonos móviles. En Smiley tenemos a dos jóvenes que han concertado una cita a ciegas a través de internet. El encuentro tiene lugar en el bar donde trabaja uno de los protagonistas, musculoso y guapo. Este espera que su contacto sea de similares características. Pero aparece un chico totalmente opuesto a él. ¿Tendrá opción a salir bien la relación? Al menos agraciado le encanta el camarero, pero no parece que suscite la misma reacción en éste. Todo parece indicar que no habrá final feliz. El autor, sin embargo, opta por dar una oportunidad a la relación y ésta, contra todo pronóstico, se inicia. Tal vez lo que pretenda demostrar es que las nuevas tecnologías pueden ser útiles para que contacten y conecten personas que, de otra manera, no tendrían afinidad. Guillem Clua, el dramaturgo, prefiere ser optimista. El resultado es un texto divertido que se estrenó primero en una pequeña sala de Barcelona para ir saltando a teatros más grandes y, después de un año, estrenarse en 2013, en Madrid. 


Con la luz encendida, de Miguel Ángel Bueno, parte de otra situación tecnológica: las aplicaciones telefónicas para encontrar ligue. Juan e Iván han contactado gracias a una de estas aplicaciones y deciden conocerse personalmente. Establecen antes una premisa: decirse toda la verdad, confesarse sus secretos. ¿Una buena idea? Se estrenó en 2015 y sobre ella escribe el autor:

 

Con la luz encendida surge de la consciencia de que la manera de relacionarnos ha cambiado. Era ya un hecho que los contactos de origen digital adelantaban a los contactos de origen «tradicional», sobre todo entre el colectivo gay (aunque públicamente nadie reconociera ser usuario de estas tecnologías). Desde principios de los años 2000 existían páginas web con la misma finalidad, pero el desarrollo de la aplicación móvil (app), facilitaba más aún la posibilidad de relacionarse. La puso tan a mano como Facebook, o la predicción del tiempo, hecho que unido a otros factores sociales-culturales como el hedonismo, individualismo, escasa aceptación del rechazo o la posibilidad de expresarse sin vergüenza tras un perfil sin estar cara a cara, conformaban las condiciones óptimas para el éxito que tuvieron y siguen teniendo. Si bien es cierto que ese fue el punto de partida del argumento, a lo largo de Con la luz encendida se presentan otras caras de este poliedro que representa un cambio social de este tipo que, en mi opinión, lejos de ser un simple cambio de «herramienta», estrategia o una tendencia, tiene muchas más implicaciones como el lenguaje implícitamente usado, la distorsión del orden temporal de las relaciones, el efecto de despersonalización o falta de afectividad que pueden provocar.



La proliferación de la literatura monográficamente gay ha propiciado la convocatoria de concursos específicos, como el certamen de literatura LGBTQ que convoca Luhu Editorial. No es monográfico de teatro, pero una obra, Desde el azul, de Luciano Muriel, quedó finalista en la segunda edición de este premio. Hasta la fecha solo se ha representado en la RESAD.

Para inaugurar una pequeña sala en Madrid –La Encina Teatro- se eligió la obra En el nombre de Cristo, de Juanse Rodríguez. Una de las protagonistas de la misma es transexual. Está ambientada en el Madrid de los años ochenta. En aquellos años los transexuales apenas tenían opciones para ganarse la vida: la prostitución o el espectáculo. Las dos mujeres de la obra -Adela y Concepción- ejercen la prostitución y comparten pensión. La segunda fue hombre y en las noches de convivencia cuenta sus experiencias traumáticas con otros hombres. Cuando Adela se queda embazara, será la transexual la que se ofrezca para ejercer la protección de la futura madre y su bebé, disuadiéndola de que aborte:



CONCEPCION: (Furiosa) Eres una grandísima hija de puta que no sabe lo que es criar un hijo si siempre abortó. Piensas igual que ese político hijo de puta que te da por el culo. Nadie le daría a un hijo el amor que yo le puedo dar.

ADELA: (Ingenua). ¿Pero sería gay, no?

CONCEPCION: Basta. ¡Eres tan ignorante! ¡Qué piensas! ¿Qué ser homosexual es contagioso? ¿Qué se transmite? Tienes la mente de una sociedad enferma con ese concepto de que todos los homosexuales venimos de padres homosexuales. Razonamiento de pueblo que piensa como manada de ovejas donde va una van todas.

ADELA: Bueno, quizás tengas razón y entre las dos lo podríamos criar.

CONCEPCION: Por supuesto que podemos.

ADELA: Pero ¿y si sale distinto?

CONCEPCION: Un hijo nunca es distinto.

ADELA: Está bien, a este lo voy a tener.

CONCEPCION: (Feliz)-Sí. Te aseguro que no le va a faltar nada. No le hagas caso a nadie, todo el mundo opina y quieren manejar la vida de los demás. Prefieren un niño pidiendo en la calle o en un psiquiátrico para menores, a que sea criado por una puta y una travesti.





El año 2005 se celebró en Madrid la primera edición de un festival artístico denominado genéricamente Visible, con dirección de Pablo Peinado. Coincidía con las fiestas del Orgullo Gay y reunía un amplio programa de actividades: exposiciones, conciertos, proyecciones cinematográficas y, por supuesto, montajes teatrales de temática homosexual. Se celebraron ocho ediciones y en ellas se presentaron más de treinta obras. Algunas se crearon especialmente para el festival y apenas tuvieron continuidad comercial. Otros montajes ya estrenados se incluyeron en el programa y siguieron representándose después. La corta extensión de algunos textos o los espacios escasamente comerciales donde se montaron hacen difícil encuadrarlos como las obras que se reseñan en este libro. Pero dejo relación de ellos. De temática lésbica: Ser o no ser, de Cristina Castillo (2006); La estrategia del escarabajo, de Darío Cortés (2010); Maravillosa criatura, de Antonio Morales (2011). De temática homosexual: Cancro, de José Manuel Mora (2005); Lola y el placer, de Eleazar Ortiz (2007); Prepucio, de Nacho de Diego (2006); G2: tocado y hundido, de José Cruz (2007); Hielo, de Alessio Arena (2012).

En las fichas de espectáculos indicamos los espectáculos incluidos en Visible. 

En esta normalización de la literatura dramática con temática específica LGTB, la Fundación SGAE y la Asociación Cultural Visible convocan desde 2007 el Certamen Internacional Leopoldo Alas Mínguez para textos teatrales LGTB (Premio LAM). Según las entidades convocantes: «Se busca estimular y normalizar la presencia del colectivo LGTB en la creación teatral contemporánea en lengua española, apoyando de esta forma la visibilidad e igualdad de derechos de este colectivo. El certamen, el único en su género en el mundo, lleva el nombre del escritor y periodista riojano Leopoldo Alas Mínguez, fallecido en Madrid en 2008, reconocido intelectual y hombre comprometido con la causa del activismo y la cultura LGTB».

La Fundación edita el texto ganador y ofrece del mismo una lectura dramatizada. Algunas de las obras ganadoras ya se han representado en algunos circuitos comerciales. La relación de textos teatrales ganadores en las ediciones celebradas hasta la edición de este libro es la siguiente:

De hombre a hombre, de Mariano Moro (2007); Levante, de Carmen Losa (2008); La playa de los perros destrozados, de Nacho de Diego (2009); Cliff (Acantilado), de Alberto Conejero (2010); Beca y Eva dicen que se quieren, de Juan Luis Mira (2011); El año que se rompió mi corazón, de Iñigo Guardamino (2012); Eudy, de Itziar Pascual (2013); La tarde muerta, de Alberto de Casso (2014); Alimento para mastines, de Javier Sahuquillo (2015) y El océano contra las rocas, de Sergio Martínez Vila (2016).


	

Fernando Escudero en Heterosexual. Director: Francisco Vidal, 2016. 

	

	



 
Fichas de montajes


El Adonis total

Autor: Harvey Fierstein

Adaptadores: Berástegui y Lago

Actores: Carlos Montalvo, José Luis Mosquera

Director: Manu Berástegui

Estreno: teatro Estudio, 29-7-1994

Agua con limón

Autora: Valle Hidalgo

Actores: Gorka Arranz, Jesús Pardo, Ángel Sardá

Actrices: Valle Hidalgo, Inmaculada Nieto, Ana Sala

Escenografía: Teatropello

Director: Manuel Chavero

Estreno: Cuarta Pared, 9-12-1994

Cuarteto en la guardería

Autores: Berástegui y Lago

Actores: Miguel Ángel Cuerdo, Carlos Montalvo, José Luis Mosquera, Javier Páramo

Actriz: Oliva Mariscal

Escenografía: Pablo Peinado

Director: Manu Berástegui

Estreno: teatro Estudio, 6-12-1995

La danza de la vieja dama

Autor: Manuel Carcedo

Actores: Rafa Domenech, Alejandro Franch, José Monfort

Actrices: Merche Gozalbo, Mary Luz Sánchez, Marina Torres

Director: José R. Navarro

Estreno: teatro Principal, Castellón, 23-3-1996

La danza de la vieja dama

Autor: Manuel Carcedo

Actores: Eugenio Carrillo, Gonzalo Lisiardi

Actriz: Susana Estelrich

Director: Julio Pascual

Estreno: sala Karpas, 8-3-2002

Las viudas y los niños primero

Autores: Berástegui y Lago

Actores: Carlos Montalvo, José Luis Mosquera, Javier Páramo

Actriz: María José Puebla

Escenografía: Pablo Peinado

Director: Manu Berástegui

Estreno: teatro Estudio, 13-12-1996

Por una manzana, siete historietas sexuales para dos coños y cuatro pollas

Autor: Alberto García

Actores: Pedro Aunión, Miguel del Viejo, Javier González, Alberto Sánchez

Actrices: Marivi Hinojosa, Natalia Ortega, Melanie Pindado

Escenografía: Curro Danzateatro

Director: Alberto García

Estreno: sala Triángulo, 21-11-1998

Sota, caballo y gay

Autores: Alas, Lope de Vega, Llamas

Actores: Carlos Montalvo, José Luis Mosquera

Director: Manu Berástegui

Estreno: teatro Estudio, 19-3-1999

De frailes y monstruos

Autor: Francisco Nieva

Actores: Javier Acebrón, Ángel Savin

Actriz: Ángeles Espinosa de los Monteros

Escenografía: Castro y Sánchez

Director: Adolfo Simón

Estreno: sala Pradillo, 14-7-1999

Homosexual o la dificultad de expresarse

Título original: L’homosexuel ou la difficulté de s’exprimer

Autor: Copi

Adaptador: Gustavo Tambascio

Actores: Secun de la Rosa, Igor Larrauri, Jorge Merino

Actriz: Helena Dueñas

Director: Gustavo Tambascio

Estreno: teatro Alfil, 5-5-2000

Pajas o la mano amiga

Autor: Manu Berástegui

Actores: Jesús Blanco, Carlos Montalvo

Director: Manu Berástegui

Estreno: teatro de las Aguas, 5-2002


Opus gay

Autor: Manu Berástegui

Actores: Jesús Blanco, Carlos Montalvo, Sergio Nieto

Director: Manu Berástegui

Estreno: Ensayo 100, 12-12-2002

Sebastián

Autor: Adolfo Simón

Actor: Fernando Gómez

Director: Adolfo Simón

Estreno: Cuarta Pared, 6-12-2004

Jav and Jos: una pareja casi perfecta

Autor: Juan Simón

Actores: Luis Fernández y Javier Valcárcel

Director: Daniel Uribe

Estreno: teatro Alfil, 14-6-2006

Tíosvivos

Autor: Manu Berástegui

Actores: Jesús Blanco, Carlos Montalvo

Actriz: Charo Zapardiel

Director: Manu Berástegui

Estreno: sala Triángulo, 6-7-2006

(Festival Visible)

Islas

Autora: Juana Escabias

Actores: Fernando Alcaide, Jesús Aranda, Sergio Cabrerizo, Itziar La Casta, Diego Rodríguez, Alejandro Rodríguez, Francisco Salguero, Javier Zedrón

Actrices: Isabel Alemany, Itziar La Casta, Nuria Matute, Cristina Saavedra, Nuria Sopeña, Cristina Tomasa

Director: Santiago Ruiz-Omeñaca.

Estreno: sala El Montacargas, 33-5-2007

De amor y otras tormentas

Autor: Nacho de Diego

Actores: Paco Bertomeu, Juano Marcos, Juamna Muniagurría, José Pollmeier, Wenceslao San Juan, Pedro Valero

Actrices: Tere Ballester, Ana Lucía Villate, Alicia Costa, Charo Gosp, María Pascual

Director: Nacho de Diego

Estreno: teatro Pradillo, 20-6-2008

(Festival Visible)

De hombre a hombre

Autor: Mariano Moro

Actores: Emiliano Dionisi, Mariano Mei

Escenografía: Giraldina Parenti

Director: Mariano Moro

Estreno: sala TIS, 8-7-2008

(Festival Visible)

Interiores

Autora: Juana Escabias

Actores: Jorge Corrales, Daniel Teba

Actrices: Lara Rija, Irene Serrano

Directora: Juana Escabias

Estreno: sala LaGrada, 25-9-2008

Silenciados

Autor: Gustavo del Río 

Actores: Juan Caballero, Gustavo del Río, Jonathan Fernández, Nicolás Gaudé, Pedro Marín

Director: Gustavo del Río

Estreno: DT, 16-4-2010

Tú a Boston y yo a tomar por culo

Autor: Paco Rodríguez

Actores: Javier del Arco, César Rosado

Director: Paco Rodríguez

Estreno: sala Azarte, 8-7-2010

(Festival Visible)

Trilogía de la soledad

Autor: Nacho de Diego

Actores; Nacho de Diego, Rafael Ramos de Castro

Actrices: Ana Lucía Billate, Raquel Ramos

Director: Antoni Al.les

Estreno: teatro de las Aguas, 24-6-2010

(Festival Visible)

Vuela

Autor: Juan Francisco Viruega

Actores: Iván Hernán, Igor Luna, Pedro Martín, Juan Luis Peinado, Sergio Pozo, Antonio Villanueva

Actriz: Blanca Jara

Director: Juan Francisco Viruega

Estreno: sala DT, 30-6-2010

(Festival Visible)

Tour de forcé

Autor: Fernando J. López

Actor: Elías Jiménez Bas

Director: Fernando J. López

Estreno: sala DT, 27-6-2010

(Festival Visible)

Ensayando Querelle

Autor: Manuel Carcedo Sama

Actores: Juan Alcázar, Gonzalo de Santiago, Jorge Peña, Fernando Presas, John Ramírez, Soe Sepúlveda

Actriz: Charo Bergón

Director: Manuel Carcedo Sama

Estreno: teatro Karpas, 9-6-2010


No necesito saber tu nombre

Autora: Mar Díez

Actores: Alberto Alonso, Vicente Navarro, Julio Rojas

Directora: Mar Díez

Estreno: sala Azarte, 16-1-2011

Wild, wild, Wilde

Autor: José Ramón Fernández

Actores: Óscar Lafuente, David Luque

Actriz: Carlota Ferrer

Escenografía: Silvia de Marta

Directora: Fefa Noia

Estreno: sala Triángulo, 8- 6-2011

(Festival Visible)

¿Qué haces mañana?

Autor: Fran Antón López

Actores: Fran Antón López, Paco Celdrán

Escenografía: Lupe Valero

Director: Quino Falero

Estreno: sala Azarte, 2-6-2011

Anatomía queer

Autor: Adolfo Simón 

Actor: Diego Villena

Actriz: Elena Esparcia, Elisa Villalba

Estreno: sala DT, 7-7-2011

(Festival Visible)

El frigorífico

Autor: Copi

Adaptadora: Zé Paredes

Actor: Mundo Villalustre

Directora: Zé Paredes

Estreno: sala Triángulo, 23-6-2011

(Festival Visible)

Desde el azul

Autor: Luciano Muriel

Actores: Luis Barrabí, Xus de la Cruz, Igor Estévez

Escenografía: Paloma Pina

Director: Luciano Muriel

Estreno: RESAD, 2012

El hombre del cuarto oscuro

Autor: Paco Rodríguez

Actor: Pedro Cunha

Actriz: Fredeswinda Gijón

Director: Isidro Romero

Estreno: sala Azarte, 10-5-2012

El hombre del cuarto oscuro

Autor: Paco Rodríguez

Actores: Jon Rod, Paco Rodríguez

Actriz: Johana Cobo

Director: Isidro Romero

Estreno: sala Azarte, 4-10-2014

Mi novio es gay

Autor: Jesús Amate

Actores: Jesús Amate, Carlos Morla

Actriz: Aisha Wizuete

Directora: Sara Martínez Viejo

Estreno: teatro La Usina, 15-6-2012

(Festival Visible)

Smiley

Autor: Guillem Clua

Actores: Rubén de Eguía, Albert Triola

Escenografía: Caminal y Clos

Director: Guillem Clua

Estreno: sala Flyhard, Barcelona, 29-11-2012

Smiley

Autor: Guillem Clua

Actores: Aitor Merino, Ramón Pujol

Escenografía: Caminal y Clos

Director: Guillem Clua

Estreno: teatro de Lara 5-8-2014

Chapero

Autor: Antonio Jesús González

Actores: Salvador Bosch, Marcos Castro

Actriz: Irene Calabuig

Director: Pedro Casas

Estreno: sala Azarte, -12-2012

Cuando fuimos dos

Autor: Fernando J. López

Actores: Felipe Andrés, David Tortosa

Escenografía: Guadalupe Valero

Director: Quino Falero

Estreno: sala El Sol de York, 7-2-2013

Praga

Autor: Javier de Dios

Actores: Juanma López, Julián López Montero

Actriz: Susana García Burgos

Estreno: sala LaGrada, 15-3-2013

Pareidolia

Autor: Nico Grijalba

Actores: Nico Grijalba, Roberto Martínez, Ignacio Sánchez, Ángel Savin

Director: Adolfo Simón

Estreno: Casa de la Portera, 4-4-2013

ClimaX

Autor: Alejandro Melero

Actores: Nicolás Gaudé, Gonzalo Kindelan

Actrices: Alicia Fernández, Fredeswinda Gijón

Director: Paco Rodríguez

Estreno: sala Azarte, 24-4-2013

S. Paradise

Autor: Paco Anaya

Actores: Javier Martínez, Jorge Quesada

Actriz: Celia de Molina

Director: Paco Anaya

Estreno: Garaje Lumière, 10-5-2013

Mejor dirección novel

Autor: Paco Rodríguez

Actores: Pablo Cabrera, Gonzalo Grillo, Ignacio Mateos

Actrices: Maggie Civantos, María Hervás

Director: J. Linares

Estreno: Garaje Lumiere, 18-5-2013

La otra voz

Autor: Manuel De

Actor: Georbis Martínez

Escenografía: Hermes Ramonet

Director: Manuel De

Estreno: sala Tú, 4-7-2013

Una vida perfecta

Autor: Paco Rodríguez

Actores: Nicolás Gaudé, David Mora

Director: Alejandro Melero

Estreno: sala Azarte, 21-7-2013

Atrapados

Autor: Alejandro Melero

Actores: Mauricio Bautista, Víctor Palmero

Actriz: Eva Isanta

Director: Paco Rodríguez

Estreno: teatro Alfil, 31-1-2014

De garrulos y gays

Autor: Diego París

Actores: José Luis Martín, Antonio Meléndez 

Director: David Serrano


Estreno: sala Azarte, 22-5-2014


Elegy


Autor: Douglas Rintoul


Adaptador: Andrés Requejo


Actor: Andrés Requejo


Escenografía: Matías Carbia


Director: Carlos Alonso Callero


Estreno: Nave 73, 1-2015


Éxtasis


Autor: Alejandro Melero


Actores: David Carrillo, José Ygarza


Actrices: Cayetana Cabezas, María González


Director: Romero y Rodríguez


Estreno: teatro Alfil, 12-12-2015



Éxtasis


Autor: Alejandro Melero


Actores: David Carrillo, Paco Rodríguez


Actrices: María Cobo, Berta Hernández


Director: Isidro Romero


Estreno: teatro Alfil, 2-2017


Con la luz encendida

Autor: Miguel Ángel Bueno

Actores: Miguel Ángel Bueno, Pedro Torres

Director: Miguel Ángel Bueno

Estreno: sala Azarte, 3-6-2015

Cliff (Acantilado)

Autor: Alberto Conejero

Actor: Carlos Lorenzo

Director: Conejero y Velasco

Estreno: Pensión de las pulgas, 8-9-2015


Heterosexual

Autor: D.C. Moore

Adaptador: Francisco Vidal

Actores: Fran Cantos, Fernando Escudero

Actrices: Lorena Jiménez, María Rubio

Director: Francisco Vidal

Estreno: teatros Luchana, 5-11-2015


Gaviotas de puerto

Autor: Manuel Carcedo Sama

Actores: Chema Moro, Alberto Romo, Rafa Sánchez, Álvaro Vázquez, Ignacio Ysasi

Actrices: Charo Bergón, Eva Losada, Belén Orihuela, Ana Vélez

Escenografía: Manuel Grimaldi

Director: Manuel Carcedo

Estreno: sala Karpas, 12-11-2015


Voces en el silencio

Autores: Lucía Megías y Jiménez

Actores: Alfonso Gómez, Daniel Miguelañez

Actriz: Elisa Marinas

Director: Carlos Jiménez

Estreno: sala Biribó, 16-1-2016


Crónicas del Sodoma

Autor: Mon Hermosa

Actores: Santi T. Grech, Francisco Mariezcurrena

Actriz: Julia Santos

Escenografía: González Vergel

Directora: Ester González


Estreno: sala Tú, 2-2016



Ensayando Querelle


Autor: Manuel Carcedo


Actores: Jorge Pena, Raúl Peñalba, Fernando Roca, Alberto Romo, Lisandro Vela


Actriz: Charo Bergón


Director: Manuel Carcedo


Estreno: teatro Karpas, 12-11-2016


En el nombre de Cristo


Autores: Rodríguez y Sáenz


Actores: Ángel Ferrero, Alejandro Marzal


Actriz: Lucía Martínez Villar


Director: Paco Sáenz


Estreno: La Encina Teatro, 3-3-2017 



La edad de la ira


Autor: Fernando J. López


Actores: Javier Ariano, Alejandro Chaparro, Jesús Lavo, Alex Villazán, Jorge Yumar


Actrices: Rosa Martí, Laura Montesinos, María Romero


Escenografía: Silvia de Marta
 Director: José Luis Arellano


Estreno: teatro Conde Duque, 18-4-2017
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