
DEXTER TORTORIELLO Y MEGAN MESSINA se
enamoraron en una clínica de rehabilita-
ción (él era el paciente y ella, la terapeu-
ta) y atisbaron la felicidad en Hawái,
donde hace tres temporadas grabaron
All night. Pero estas dos almas errantes
siguieron perpetrando mudanzas, prime-
ro a Chicago y luego a Los Ángeles, y en
este periplo kilométrico se dedicaron a
grabar ruidos, ecos y ambientes en cuan-
tas casas abandonadas iban encontran-
do. El resultado es un disco de canción
electrónica triste, anclado en la congoja,
la desolación y las reflexiones sobre la
vida efímera, pero con sorpresas muy
hermosas. El piano crepuscular de Pea-
sants va creciendo hasta dar con un estri-
billo que podría corearse en un macro-
festival, Beginnings desemboca en una
guitarra y una batería tan solemnes que
parecen tomadas de las sesiones de The
wall (Pink Floyd) y The beauty surrounds
suena como una versión indie y crepitan-
te de Deacon Blue. Definitivamente, la
angustia es un filón creativo. Fernando
Neira

ACASO, EL DISCO MÁS ESPERADO / esperable
de Patricia Kraus; como un destino
inexorable en la carrera de la cantante.
Divazz no es exactamente un disco de
jazz, pero se le parece mucho. Un a mo-
do de destino inexorable en la carrera de
la cantante. Será por eso que su autora
quiere dejar claro desde el principio que
este es un disco de jazz pero que no todo
lo que se escucha es jazz. En el reperto-
rio se alternan Nina Simone y Etta James
con Bob Marley, Van Morrison y Stevie
Wonder. Patricia canta a las unas y los
otros sin pretender pasar por la cantante
de jazz que no es, aunque podría ser.
Condiciones no le faltan. Pocas vocalis-
tas hay en el jazz de hoy capaces de
cantar Summertime como ella hace, sin
que el oyente sienta vergüenza ajena.
Patricia le da un sutil toque de moderni-
dad a lo que canta sin comprometer la
calidad de la materia prima. Es apasiona-
da e intensa, a veces demasiado. No pre-
tende ser original y se lo agradecemos.
Divazz fue grabado “a la manera del ja-
zz”, en directo, en el estudio de graba-
ción, con un elenco de intérpretes de
postín, plus Ara Malikian y Jorge Pardo
como invitados especiales. Chema García
Martínez

SI HAY UNA BANDA SONORA que ha forjado
nuestra memoria sentimental, esta tiene
la firma de Walt Disney. Desde aquel
Quién teme al lobo feroz hasta las cancio-
nes de La Sirenita sucesivas generacio-
nes han registrado en su disco íntimo las
composiciones que el Mago de Burbank
y sus sucesores han sembrado en el cami-
no. El balance, aquí resumido en más de
90 canciones, es la prueba. Destaca el
periodo clásico, con baladas perennes,
When you wish upon a star, de Pinocho,
o las notas saltarinas y jazzísticas de
Cruella de Vil. Reencuentros felices, Ha-
yley Mills en ese pop Highschol cantan-
do Lets get togheter. O ya más cercanos,
un delicioso Randy Newman interpretan-
do You’ve got a friend in me. Walt Disney
dio con esa fórmula que dice que una
buena canción es la mejor carta de pre-
sentación, y en muchas ocasiones, lo úni-
co recordado. No estaría mal —como
uno de los tributos Disney más singula-
res— que se volviera a reeditar Stay
awake y donde Tom Waits se atrevía con
aquel Heigh ho que acompañaba la jor-
nada laboral de los enanitos de Blanca-
nieves. Carles Gámez
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MÁS TRISTES SON USTEDES / Inspiración

Por Carles Gámez

LAÏKA FATIEN (París, 1968) recuerda sus
primeros pasos musicales cantando con
tan solo dos años La Internacional en la
Fiesta de l’Humanité del Partido Comu-
nista Francés. En sus raíces familiares se
cruza un padre de Costa Marfil y una
madre hispano-marroquí de origen sefar-
dí. Unas raíces culturales que dejarán
una cocina de sabores intensos dentro de
un ambiente familiar señalado por una
poderosa presencia femenina. Mientras
su madre tararea las melodías de Yves
Montand, una tía la inicia tempranamen-
te en las canciones de Billie
Holiday. Una intérprete que
señalará en el futuro su tra-
yectoria artística. “Mi tía me
hizo descubrir muy pronto
su voz y a los diez años ya
estaba empapándome de
las letras de sus canciones”.
Después de pasar un apren-
dizaje académico encontra-
rá su confirmación junto a
una de las leyendas de la
música y jazz francés, Clau-
de Bolling, con el que com-
parte la comedia musical
The woman is a drum, una
obra original de Orson We-
lles y Duke Ellington. “Mis
dos verdaderas escuelas
han sido, por un lado, can-
tar con la Big Bang de Clau-
de Bolling y, por otro lado,
por supuesto, la vida” seña-
la Laïka.

Después de haberle dedi-
cado un disco tributo a Bi-
llie Holiday, Misery (2008), donde realiza-
ba una lectura muy personal de la cantan-
te americana seguido de trabajos más
eclécticos, Nebula (2011), con produc-
ción de Meshell Ndegeocello, el destino
le lleva a una aventura que comienza en
Tokio, con un tsunami de por medio, y
que acaba casi un año después en Nueva
York, con el nacimiento de su nuevo ál-
bum, Come a little closer. Un proyecto
donde se funden íntimamente amor y
canciones. “Aquí estamos en el corazón
de dos historias de amor”, dice Laïka. “Es
toda una travesía, une mise à nu… Fue
una llamada a sumergirme en mis esta-
dos amorosos y a exponerme como ja-
más lo había hecho antes, porque esta
vez la cantante hace hablar a la mujer en
mí”, confiesa la cantante. Y señala su efec-
to regenerador. “Este álbum es el de la
emergencia y de la transformación”.

Cuando recuerda las voces que le han
marcado, no duda en señalar a “Billie Holi-
day, por supuesto, pero también a Shirley
Horn, Carmen McRae, Jeanne Lee, Nina
Simone, Chris Connor y Abbey Lincoln”.
De esta última el disco incluye algunos de
los clásicos de la desaparecida cantante
americana junto a piezas como Wild is the
wind, que llevara por bandera Nina Simo-
ne. “Estas cantantes cuentan una historia
con tal justicia, sinceridad, que el texto se
proyecta como ondas en el que lo escu-
cha”, señala Laïka Fatien. “Su canto es
una cuestión de afecto más que de emo-
ción. Se exponen, no se exhiben”.

Sobre su nuevo disco señala que se

trata de “11 canciones, 11 cartas de amor,
elegidas con urgencia después de una
ruptura y el tsunami de 2011 para sumer-
gir definitivamente este amor”. “He deja-
do que me hablaran primero los textos,
escogiendo aquellos que me servían para
decir lo que sentía a uno y otro amor.
Tenía una necesidad de expurgar este
caos de sentimientos”, dice la cantante.
“El único tema original es Divine, con
música de Roy Hargrove, donde hago mi
declaración de amor juvenil diciendo y
escribiendo lo que jamás me había atrevi-
do a expresar”. Y señala que no se siente
una intérprete de jazz. “Soy una cantante
que canta su vida a través del jazz. He
elegido el jazz, o el jazz me ha elegido,
como forma de expresarme”. O

Come a little closer. Laïka Fatien. Universal
Music.

Por Josele Santiago

NUESTRO PECULIAR RICK REDBEARD (Barba-
rroja), nombre artístico para el primer dis-
co de Rick Anthony (The Phanton Band)
en solitario, es el equivalente musical a
una foto en blanco y negro, algo desenfo-
cada y con mucho grano. Estas diez can-
ciones de corte artesanal eluden las floritu-
ras, casi siempre parecen llevar mucho
tiempo escritas y conmueven por esa apa-
rente sencillez preñada de pinceladas suti-
les y emocionantísimas: una percusión tí-
mida, una voz que se rompe en llanto al
final de algunas estrofas, un piano tan taci-
turno (We all float) que podríamos haber-
lo encontrado en alguna mansión deshabi-
tada. La belleza como único asidero frente
al tiempo que se escabulle, inexorable.
Una pieza tradicional escocesa, Kelvin
Grove, reinventada con una delicadeza es-
tremecedora. El folk-rock atribulado y per-
fecto de Any way I can. Y, en general, la
sensación de que el disco podría durar
eternamente y no nos levantaríamos a reti-
rarlo del plato. Fernando Neira

Laïka Fatien. Foto: Sylvia Plachy

ME ENTERO POR LA PRENSA de que lo que tengo que hacer es
dejarme de tonterías y tocar en directo. Resulta asombro-
so cómo cualquier memez deviene en verdad como puño
si se entona con la indignación suficiente. ¿Pero de qué
piensa usted que vivimos los músicos? ¿De vender discos?

Ah sí, los derechos de autor. Que el concepto es oscuro.
Nada, yo se lo explico. Los músicos que, además de salir a la
carretera, asumimos el trabajo de escribir las canciones reci-
bimos por ello una remuneración. Eso es todo. Los derechos
de autor son nuestras ganancias por ese trabajo y se miden
por el uso público que se les dé a esas canciones. Presumi-
blemente, compensan el hecho de que carezcamos de otros
derechos como son el paro o la jubilación. Es mucho presu-
mir, sí, pero ya se sabe que a vanidosos no nos gana nadie.
Los derechos de autor no son la SGAE de la misma manera
que su sueldo no es la empresa que se lo paga.

Llama poderosamente la atención cómo se han tolerado
cada vez más abusos, trapicheos y usuras en nombre de la

propiedad privada, mientras que la intelectual se ha ido
criminalizando. Pues bien: aquella irá detrás de esta. Los
capos de las finanzas, esa tercera persona indefinida que
superpuebla nuestras tertulias, llevan tiempo tuteándola y
la quieren ya. Lo llaman expropiación y no tardará en pare-
cernos normal. El ático se inunda y seguimos sin arrimar el
hombro.

Derechos y autor. Es cierto que así, juntas, son dos
palabrejas bien feas. Y no digamos lo que de ahí dimana:
artista, intelectual, literatura… Si es que dan ganas de
regurgitar, coño. Además, ni escritores, ni guionistas, ni
dramaturgos aportan un carajo a la vida. Ahí vamos a
estar de acuerdo. Que les paguen la jubilación los cuatro
que leen y el pringao que todavía va al cine.

¡Pero los músicos! Coño, jefe, con lo bien que le apaña-
mos las celebraciones. Si su hija es superfan nuestra. ¿Cómo
va a dejarnos sin jubilación, hombre de Dios? Con lo que
ella le quiere…

Aquí donde me ve, las mierdas que cantaron en su
boda las escribí yo. Me fui al campo a esperar a que
pasara la inspiración. Y, fíjese, hasta eso lleva su tiempo.
Solo en gasolina ya me dejé una pasta. Eso y que luego
resultó que no pasaba ni para su madre, la inspiración.
Me tuve que poner a trabajar. Como lo oye. Grabas, bo-
rras, y vuelves a grabar. Te vas a un bolo. Vuelves. Grabas,
borras, te vas a otro bolo… Me llevó más de un año
escribir aquel disco.

A los chicos de la banda les gustó lo que escribí, aun-
que durante los ensayos cambiamos bastantes cosas. Lue-
go tuvimos la suerte de encontrar un estudio decente que
no había quebrado y algún romántico lo editó. No sé por
qué le cuento esto. Ah sí, la prensa. Me había llamado
usted vago. Pues lo siento, es solo que me gusta mi traba-
jo. Es un poco duro pero, sabe usted, merece la pena:
genera más trabajo, es divertido y mucha gente disfruta
con él. Su hija, sin ir más lejos. O

Entre la vida y el jazz
Laïka Fatien se define como una artista que canta su vida
a través del jazz. En Come a little closer, culmina un viaje
de aprendizaje por las estaciones del amor
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S
U TEATRO HACE QUE la vida explo-
te en el escenario. Y, como en la
vida, lo que uno encuentra allí
es peligro e imperfección, riesgo
y humanidad. Un latido de liber-
tad y excitación por el juego, un

disparador contra la comodidad, un encuen-
tro con la realidad, todo dentro de una bús-
queda implacable de la felicidad. Así es el
teatro de Claudio Tolcachir (Buenos Aires,
1975), ese argentino que en plena recesión
económica en su país se atrevió a abrir en
un piso grande y destartalado una escuela
de actores y una sala teatral de apenas 50
butacas, a la que se accedía apretando el
timbre número cuatro. Se recuerdan toda-
vía las colas que se formaban al final de un
pasillo largo de una calle en el barrio de
Boedo, al sur de Buenos Aires, para vivir ese
teatro impertinente de un grupo de desco-
nocidos. De eso se han cumplido ya diez
años y esas 50 butacas se han convertido en
200. Hoy su compañía, Timbre 4, es ejemplo
y estímulo para muchos grupos teatrales en
España que buscan otros modos de salir a
escena y de encontrar un hueco que les per-
mita sobrevivir. Tras la sorpresa y el éxito de
su trilogía —La omisión de la familia Cole-
man, en torno a una destartalada familia
con un pasado secreto, Tercer cuerpo, un
paseo por la geografía gris y lúgubre de una
oficina, y El viento en un violín, un retrato
de madres desesperadas e hijos atormenta-
dos— Tolcachir se presenta de nuevo en
Madrid, el próximo jueves, con su cuarta y
última obra, Emilia, la primera que escribe
en soledad, una historia de sacrificios, men-
tiras y miedos de la que ha realizado dos
montajes teatrales, uno en Buenos Aires,
con actores argentinos, y otro para España,
con intérpretes españoles. Emilia, en Ma-
drid, en los Teatros del Canal, estará prota-
gonizada por Gloria Muñoz, Malena Alterio,
Alfonso Lara, Daniel Grao y David Castillo.

Esa experiencia de doble montaje la hizo
en el pasado con Todos eran mis hijos, el
clásico de Arthur Miller de 1947, pero es la
primera vez que lo hace con un texto suyo.
“El teatro son los actores, son ellos los que le
dan volumen al relato. Cada actor le regala a
su personaje un color y una historia que lo
hacen único. Yo voy a los ensayos a descu-
brir. Llego repleto de preguntas y una in-
mensa curiosidad por encontrar lo que allí
puede suceder. Busco que nos entendamos,
que podamos confiar y equivocarnos. Des-
de allí, cada uno con sus experiencias perso-
nales, que son el verdadero puente entre las
palabras escritas y los cuerpos, nace la cons-
trucción final y el carácter del espectáculo”,
explica Tolcachir, vía correo electrónico des-
de Buenos Aires, antes de iniciar su viaje a
Madrid.

Son dos obras distintas las que han sali-
do de Emilia y este dramaturgo, actor y pro-
fesor, que no oculta que su “primer amor”

fue la interpretación, está orgulloso de ello.
“Es toda una suerte. Son los actores los que
hacen que, a pesar de ser la misma obra, al
final sean diferentes. Sería una tontería per-
derse esta particularidad. Creo que el traba-
jo de todos es desaparecer en nuestra indivi-
dualidad para desarrollar el todo. No ver un
actor, ni una escenografía, ni una puesta en
escena, sino ver un universo vivo que parez-
ca accidental desarrollándose genuinamen-
te frente a nuestros ojos”.

Su punto de partida a la hora de escribir
una obra responde a una sencilla pregunta.
¿De qué quiero hablar? El dolor, la soledad
y la fragilidad, los desencuentros, las fami-
lias al límite, la necesidad de amar, el hu-
mor, siempre el humor, han sido constan-
tes en ese camino de piedrecitas que ha ido
jalonando este hombre del teatro, siempre
a la búsqueda de nuevos procedimientos
escénicos. Y de lo que ha querido hablar en
Emilia es de sus propios fantasmas perso-
nales, de recuerdos de infancia, de cómo la
memoria y la solidaridad se tornan frágiles
e incómodas. “Probablemente Emilia sea
una pregunta sobre cómo entendemos el
amor. Sus personajes están enredados en
un mecanismo amoroso que no los hace

felices y del que, sin embargo, no pueden
escapar. El amor se confunde con la grati-
tud, la culpa o la posesión”.

Está claro que Tolcachir necesita excitar-
se, escribir lo que le conmueve, porque,
asegura, “las historias que cuento me com-
prometen, de alguna manera me desnu-
dan en mis lugares más secretos. Soy muy
egoísta en mis búsquedas. Me acostumbré
a hacer lo que quiero y trato de ser fiel a esa
elección”.

Ahí está quizás el secreto de Tolcachir,
en hacer lo que uno quiere, lo que uno
anhela, aquello que te quema por dentro.
“Timbre 4 nació esencialmente de una ne-
cesidad. Buscábamos libertad para hacer
lo que quisiéramos, buscábamos un refu-
gio en medio de una crisis económica y
social desesperante, buscábamos desarro-
llar nuestra vocación, perfeccionar, arries-
gar, profesionalizar esa búsqueda. Y, sobre
todas las cosas, queríamos estar juntos por-
que nos hacía felices. Esos objetivos se
cumplieron y siguen siendo el motor para
sostener ese espacio”.

Pero no solo de poesía y creación vive el
teatro, algo que tuvo claro desde el princi-
pio esta compañía y es, sin duda, una de
claves de su éxito. Es esa combinación de
artesanía y profesionalidad la que jalona su
trayectoria. “Desde el principio entendi-
mos que teníamos que ser muy exigentes
en las cuestiones organizativas, en el traba-
jo de producción y difusión, en la planifica-
ción de las giras… En ese momento era un
modelo extraño esa mezcla de teatro inde-
pendiente, pero que, al mismo tiempo, pre-
tendía autoabastecerse y progresar tam-
bién en su estructura”.

Su teatro nació de la crisis y quizás influ-
yó en el nacimiento de este tipo de pro-
puestas sencillas, sin grandes alharacas,
pero rechaza contundente ese estado de
precariedad y de pérdida de derechos ad-
quiridos. “Sería muy canalla defender
eso”. Sí cree que el teatro experimental, las
búsquedas más extremas o los espacios
donde uno puede realmente investigar en
su profesión no suelen ser los espacios
formales, que tiene que existir un teatro
diferente que no busque únicamente el
rédito económico ni responda a los pará-
metros convencionales del éxito, que naz-
ca de la necesidad de renovarse. “Ahí está
el latido del universo teatral”.

Un escenario que alberga diferentes es-
pacios, algo oscuro, con fardos, maletas y
enseres por medio. La familia acaba de mu-
darse de casa. No saben dónde está la vaji-
lla ni tampoco encuentran la comida. Hay
excitación en el ambiente, no se sabe bien
qué pasa. Solo, la madre (Malena Alterio),
descalza, está como ausente, frente a la apa-
rente buena sintonía del padre (Alfonso La-
ra) y el hijo (David Castillo), algo extraña.
Un misterioso personaje (Daniel Grao) es-
pera sentado, fuera del marco del escena-
rio. La angustia o la tragedia se masca en el
ambiente. Aparece Emilia (Gloria Muñoz),
una mujer de edad que ha cuidado del pa-
dre cuando este era un niño. Empieza la
función de Emilia, de ese teatro de vida o
muerte, sin prejuicios que no conoce espa-
cios ni tamaños. No el más chico tiene que
ser mejor que el grande, dice. Lo que cam-
bia es el compromiso, el no quedarse quie-
to ni derrumbarse. “El teatro que sirve, el

que se queda pegado en el cuerpo es que
nace de la necesidad. Tenemos que hacer,
tenemos que probar, exponernos, y, si las
propuestas no vienen de fuera, tenemos
que inventar y defender la alegría y la liber-
tad como bien fundamental de nuestra vida
y de nuestra profesión. Un montaje espec-
tacular puede ser inolvidable si tiene poesía,
si vibra en su esencia, si está bien realizado.
Ojalá todas las formas de teatro crezcan y se
alimenten entre sí. No es inteligente legiti-

marse por la diferencia. Tenemos que en-
contrar nuestra propia identidad, de la ma-
nera más honesta y humilde”.

¿Qué ofrece el teatro independiente
frente al llamado comercial? “El teatro inde-
pendiente tiene que arriesgar, esa es su
esencia, tiene que buscar formas nuevas,
escapar de las convenciones. Esa es su mar-
ca y su responsabilidad. El éxito de una
obra no es cuánta gente la vio, sino lo que
pudo modificar a quienes participaron, ar-
tistas y público. Ese es su triunfo”, dice este
auténtico fanático de la serie de los Simp-
son, con la que creció y de la que se sabe
algunos capítulos de memoria.

Se dice heredero de aquellos que hicie-
ron teatro durante la dictadura argentina,
de todo aquel movimiento de resistencia
en el que el teatro se hacía como sea, pero
se hacía. De ellos aprendió la impertinen-
cia y la capacidad de trabajo bajo cual-
quier circunstancia. Convencido del papel
fundamental del Estado en la industria tea-
tral, el realizador asegura: “El Estado debe
estimular, proteger y facilitar marcos de
producción. Y, sobre todas las cosas, no
molestar”.

A Tolcachir le sigue gustando esa frase
del dramaturgo George Kauffmann que de-
cía que el teatro en Argentina es “el magní-
fico enfermo”. “Es lo que corresponde. En
cuanto nos acomodamos, nos estamos mu-
riendo”. O

Emilia. Texto y dirección: Claudio Tolcachir. In-
térpretes: Gloria Muñoz, Malena Alterio, Alfonso
Lara, Daniel Grao y David Castillo. Teatros del
Canal. Madrid. Del 9 de enero al 9 de febrero de
2014.

Por Marcos Ordóñez

LE VIMOS POR primera vez como actor:
era, insólitamente, Irina en Un hombre
que se ahoga, la sorprendente puesta de
Veronese. Entre 2005 y 2011 vimos su
trilogía como autor y director, que ha
paseado por medio mundo: La omisión
de la familia Coleman, Tercer cuerpo y
El viento en un violín. Luego llegó su
versión de Todos eran mis hijos, de Ar-
thur Miller.

La semana pasada entré en el portal
de Facebook de Claudio Tolcachir. Ha-
blaba de sus talleres de teatro en Bue-
nos Aires, en su primera sala, Timbre 4,
el apartamento de Boedo 640, y en la
que abrió en 2011, conectada por un
pasillo con la anterior, en México 3554.
Me permito transcribir parte de lo que
dice, porque creo que le define muy
bien:

“Qué alegría profunda este diciem-
bre de ensayos y de muestras. Lo que
más amo del teatro se une aquí: locura
de trabajo, complicidad de equipo, exci-
tación de abismo. Todo mezclado: tex-
tos clásicos y contemporáneos, alum-
nos nuevos y antiguos, exalumnos, ni-
ños, viejos. Llevo un año de trabajo y
eso se siente y emociona. Emociona la
evolución y reconocernos cada vez más
compañeros. Abrir las puertas, armar la

sala, limpiar los baños… Estas semanas
en Boedo y México todo es teatro, abso-
lutamente todo. Y es mi alimento para
todo el año”.

Carlos Hipólito quiso trabajar con él
desde que vio La omisión de la familia
Coleman. Y fue Tolcachir quien le lla-
mó para protagonizar Todos eran mis
hijos. “Tolcachir es como Tintín, pero
en alto. En muy alto. Y se acerca a los
textos con la misma curiosidad aventu-
rera”, me cuenta. “Es uno de los directo-
res con los que más a gusto he trabaja-
do. Y Todos eran mis hijos fue, igual-
mente, uno de los procesos creativos
más bonitos y enriquecedores que he
vivido. Tengo muchísimas ganas de re-
petir, porque es un director muy cerca-
no a los intérpretes: porque es actor y
por talante. No se comporta como un
director. Es uno más, un miembro del
equipo que tiene una mirada de conjun-
to y se encarga de conseguir que la
verdad fluya. Crea equipo de una for-
ma instantánea, porque no adopta posi-
ciones de poder. Y seas protagonista o
tengas dos frases, te hace sentir, sin
falsos halagos, que eres el único actor
en el mundo que puede hacer ese pa-
pel. A él le da igual de qué escuela ven-
gas o cómo te acerques al personaje. Lo
verdaderamente importante para él es
que estés en contacto con los otros,
porque sabe que de ahí sale la verdad, y

si hay verdad la frase sonará bien, la
pausa será justa… Cree, y yo también,
que el teatro es una ventana abierta
hacia la vida, y eso es lo que quiere ver
el espectador”.

Hablo luego con Alfonso Lara, que
junto con Gloria Muñoz y Malena Alte-
rio encabeza el reparto de Emilia, la
nueva función de Tolcachir. Sin saber-
lo, coincide plenamente con lo que me
ha contado Hipólito. “El trabajo con
Claudio Tolcachir es muy placentero pa-
ra un actor, porque sabe crear compa-
ñía, esa formidable complicidad entre
todos los integrantes de un equipo: nos
ha dado mucho cariño y se nos ha lleva-
do al huerto, en el mejor sentido de la
palabra. Yo llegué a los ensayos con
una sensación de exigencia muy gran-
de, porque él es actor, y muy bueno, y
el conocimiento de sus propios textos
es enorme. No es un director de pues-
tas aparatosas, con grandes efectos, ni,
diría, de muchas metáforas escénicas.
Es, esencialmente, un director de acto-
res, porque lo fía y lo deposita casi todo
en ellos. Ese acto de suprema confianza
supone, como digo, que el actor quiera
dárselo todo a cambio, sin imposición
alguna por su parte: su buen carácter,
su sabiduría, su entusiasmo, y sobre to-
do el gran amor que tiene por su profe-
sión, y que sabe transmitir, hace que las
ganas de entregarse sean enormes”. O

Teatro
impertinente
Busca historias que desnuden sus lugares más secretos. Las obras
del argentino Claudio Tolcachir, impulsor de Timbre 4, nacen de la
necesidad de contar. Ahora estrena Emilia. Por Rocío García

Tolcachir o el entusiasmo

Arriba, Alfonso Lara besa a Malena Alterio, en
presencia de Gloria Muñoz, en una escena de Emi-
lia. Al fondo, David Castillo. Debajo, Claudio Tolca-
chir. Fotos: Marieta / Gustavo Pascaner

“Voy a los ensayos
a descubrir. Llego repleto
de preguntas y una
inmensa curiosidad por
encontrar lo que sucede”

“El teatro que sirve,
el que se queda pegado
al cuerpo, es el que nace
de la necesidad. Hay que
experimentar, exponerse”

EN PORTADA / Entrevista
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