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LA OBRA   

[harpagón: «persona excesiva-
mente agarrada y codiciosa»].
En 1668, en plena madurez
creativa, Molière daba forma a
uno de los personajes más cé-
lebres de la comedia occidental:
Harpagón, protagonista de El
avaro. Harpagón, protagonista
de la pieza, encarna la avaricia
llevada hasta sus últimas conse-
cuencias, una obsesión por el
dinero que termina por gobernar
todos los aspectos de su exis-
tencia. Su obsesión por poseer,
conservar y acumular convierte
la riqueza en un fin en sí mismo,
hasta el punto de deformar sus
relaciones familiares y vaciar de
humanidad cuanto le rodea. Más
de tres siglos después de su
estreno, el personaje sigue des-
pertando la risa del público, aun-

que también cierta inquietud,
pues detrás de sus extravagan-
cias se esconde una pregunta
incómoda sobre nuestra propia
relación con la propiedad y el
consumo. 
«¡Ah, mi pobre dinero, mi pobre
dinero, mi querido amigo! Me
han privado de ti y, puesto que
me has sido quitado, he perdido
mi apoyo, mi consuelo, mi ale-
gría. Todo ha terminado para mí,
nada ya tengo que hacer en el
mundo. Sin ti, me es imposible
vivir. Es cosa hecha: ya no pue-
do más, me muero, muerto es-
toy, estoy enterrado… ¿No hay
quien quiera resucitarme devol-
viéndome mi querido dinero o
diciéndome quién lo ha toma-
do?». Pocas frases resumen me-
jor la naturaleza de Harpagón. 

LA TIRANÍA DEL DINERO: EL AVARO
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LA OBRA 

Para él, los afectos, el amor o
los vínculos familiares ocupan
siempre un lugar secundario
frente a la necesidad de prote-
ger su fortuna. Como buen pro-
tagonista de la comedia molie-
resca, lleva un defecto humano
hasta sus últimas consecuen-
cias, convirtiéndolo en el motor
de toda la acción dramática. La
avaricia de Harpagón se mani-
fiesta en cada una de sus deci-
siones. Pretende casar a sus hi-
jos siguiendo exclusivamente
criterios económicos, vigila con
desconfianza a cuantos le ro-
dean y llega a sospechar de to-
dos cuando desaparece la céle-
bre arqueta donde guarda su
tesoro. El resultado es una su-
cesión de equívocos, engaños y
conflictos que permiten a Mo-
lière construir  una  sátira tan di-
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vertida como incisiva sobre una
sociedad en la que el dinero
amenaza con sustituir cual-
quier otra escala de valores.
Como ocurre en tantas de sus
comedias, la risa se convierte
así en un eficaz instrumento de
crítica. Junto a personajes co-
mo Tartufo, Alceste o don Juan,
Harpagón forma parte de esa
galería de figuras creadas por
Molière que han trascendido su
tiempo para convertirse en ar-
quetipos universales. Desde el
siglo XVII, El avaro ha conocido
innumerables recreaciones y
lecturas escénicas que han
puesto el acento en aspectos
muy  diversos del personaje:
desde la comicidad más farses-
ca hasta la dimensión casi trá-
gica de un hombre esclavizado
por su propia obsesión.



Entre las representaciones más recor-
dadas figuran las históricas puestas
en escena de la Comédie-Française,
institución que ha mantenido viva la
obra durante siglos, o la célebre inter-
pretación de Louis de Funès, quien
encarnó a Harpagón tanto en el teatro
como en la popular adaptación cine-
matográfica L'Avare (1980), dirigida
junto a Jean Girault y convertida ya en
una referencia para varias generacio-
nes de espectadores. Más reciente-
mente, numerosos directores han re-
visitado el texto para dialogar con
cuestiones contemporáneas relacio-
nadas con el consumo, la desigual-
dad o el valor de las cosas, tal y como
vemos en L'Avare (2007), producción
francesa fiel al espíritu de Molière; o la
alemana Der Geizige (2017). Ambas
adaptaciones confirman la vigencia
de un protagonista cuya obsesión por
el dinero sigue resultando tan recono-
cible como cómica. 
La propuesta que presenta este año
el Théâtre de la Tempête en la 49ª edi-
ción del Festival Internacional de Tea-
tro Clásico de Almagro parte de una
pregunta tan sencilla como sugeren-
te:  
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MIRADAS Y CONTEXTO

¿Qué significa hoy ser avaro? Bajo la
dirección de Clément Poirée, la com-
pañía francesa recupera el texto de
Molière para enfrentarlo a los debates
contemporáneos sobre el consumo, la
posesión y la sostenibilidad. Lejos de
los grandes decorados y del lujo es-
cénico, el espectáculo se construye a
partir de objetos y prendas aportados
por el propio público, que pasan a
formar parte de la representación y
adquieren una nueva vida sobre el
escenario.

Esta concepción participativa convier-
te cada función en una experiencia
diferente y subraya una paradoja
esencial de la obra: frente al afán de
acumular de Harpagón, la puesta en
escena reivindica el intercambio, la
reutilización y el acto de compartir.
Con humor, imaginación y un profundo
respeto por el texto original, Poirée
demuestra que las grandes comedias
clásicas siguen siendo una herra-
mienta privilegiada para pensar el
presente.

Fuente:  https://www.la-
tempete.fr/creations-et-tournees/en-
tournee/l-avare 
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“¡Ah, mi pobre dinero, mi pobre dinero, mi
querido amigo! Me han privado de ti y,
puesto que me has sido quitado, he
perdido mi apoyo, mi consuelo, mi alegría.”



FICHA ARTÍSTICA

Equipo artístico y técnico:

Escenografía: Erwan Creff, con la asistencia de
Caroline Aouin (alternancia con Hortense
Gavriloff) 
Diseño de vestuario: Hanna Sjödin 
Realización de vestuario: Camille Lamy
(alternancia con Maloury Flamand) 
Maquillaje: Pauline Bry-Martin (alternancia con
Sylvain Dufour) 
Peluquería y caracterización: Émilie
Lechevalier (alternancia con Solène Truong) 
Iluminación: Guillaume Tesson (alternancia con
Marine David y Victor Veyron) 
Música: Stéphanie Gibert, con la asistencia de
Farid Laroussi 
Producción: Marie Alaux , Augustin Bouchon,
Fanny-May Gilly  y Maylis Le Texier 
Regiduría general: Yan Dekel (alternancia con
Victor Veyron)

L'AVARE
MOLIÈRE
Dirección: 

Clément Poirée
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Elenco:

John Arnold 
Mathilde Auneveux
(alternancia con Liora
Jaccottet) 
Pascal Cesari (alternancia
con Anthony Ruotte) 
Virgil Leclaire 
Nelson-Rafaell Madel
(alternancia con Pierre
Lefebvre-Adrien) 
Laurent Ménoret 
Marie Razafindrakoto 
Anne-Élodie Sorlin



ENTREVISTA CON 
CLÉMENT POIRÉE
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ALBERTO GUTIÉRREZ: En vuestra
versión de L’Avare el público participa
aportando objetos que después for-
man parte de la escenografía y del ves-
tuario. ¿Cómo conecta esta propuesta
con la filosofía artística y social que
caracteriza el trabajo habitual del Thé-
âtre de la Tempête y particularmente,
con la pieza dramática?
CLEMÉNT POIRÉE. En nuestra puesta en
escena de El avaro, el público participa
aportando objetos que posteriormente
pasan a formar parte integrante de la
escenografía y del vestuario. Esta pro-
puesta se inscribe plenamente en la iden-
tidad del Teatro de la Tempestad, que
desde hace tiempo defiende un teatro
colectivo, arraigado en el vínculo con el
público. Al invitar a los espectadores a
prestar objetos personales, se difumina la
frontera entre la sala y el escenario: el pú-
blico deja de ser un simple observador para
convertirse en partícipe de la creación del
espectáculo. Este enfoque se vincula tam-
bién a una reflexión social y medioam-
biental   desarrollada    paralelamente   a   la

Clément Poirée dirige el Théâtre de la Tempête de París desde 2017, tras haber sido
durante más de quince años estrecho colaborador artístico de Philippe Adrien. Director
de escena atento tanto a los grandes textos del repertorio como a las dramaturgias
contemporáneas, ha convertido este histórico espacio de la Cartoucherie en un lugar de
encuentro entre la tradición teatral y las preocupaciones de nuestro tiempo. A través de
montajes de fuerte impulso colectivo y una marcada apuesta por los autores vivos, ha
desarrollado una trayectoria que dialoga con Shakespeare, Calderón, Brecht o Molière,
al tiempo que impulsa nuevas voces de la escena francesa. Entre sus puestas en
escena destacan La vida es sueño, de Calderón de la Barca; Noche de reyes y Mucho
ruido y pocas nueces, de Shakespeare; Hombre por hombre y En la jungla de las
ciudades, de Brecht; El avaro, de Molière; Los embriagados, de Ivan Viripaev; Al
abordaje, a partir de El triunfo del amor de Marivaux; o Vida y muerte de H y Kroum, el
ectoplasma, de Hanokh Levin.

creación del espectáculo en el Teatro de la
Tempestad, así como gracias al centro de
reutilización La Petite Rockette, con el que
tuvimos la suerte de colaborar desde el
inicio de los ensayos. El uso de objetos ya
existentes, aportados por los especta-
dores, se inscribe en una lógica de
reciclaje, reutilización y sobriedad material.
En lugar de producir continuamente nue-
vos decorados o vestuarios, la puesta en
escena pone en valor objetos cotidianos,
portadores de una historia y una memoria.
Esto refleja la voluntad de crear un teatro
más sostenible, atento a los desafíos
ecológicos contemporáneos y a una forma
de consumo más responsable, ya que
todas las donaciones son posteriormente
reutilizadas por centros de recuperación y
reciclaje locales. En El avaro, esta elección
adquiere una resonancia especialmente
significativa. La obra de Molière cuestiona la
relación con el dinero, la posesión y la
acumulación de bienes materiales. Al
transformar los objetos prestados en
elementos colectivos de la representación,
el espectáculo contrapone simbólicamente
el intercambio y la circulación de los objetos 
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a la obsesión por la propiedad que
caracteriza a Harpagón.  Allí donde el
personaje busca conservarlo todo
celosamente para sí mismo, la puesta en
escena se fundamenta, por el contrario,
en la fuerza de lo colectivo.
A.G.: Su puesta en escena de El avaro
se basa en un principio de rein-
vención permanente gracias a los ob-
jetos aportados por el público. ¿Cuá-
les han sido los principales desafíos
de este planteamiento y cómo ha
construido, junto con los actores y el
equipo técnico, una dinámica colecti-
va capaz de adaptarse y recrear el
espectáculo cada noche?
C.P.: Transformar El avaro en un espec-
táculo que se reinventa cada noche a
partir de los objetos aportados por el
público representaba, al mismo tiempo,
un desafío artístico, técnico y humano. En
primer lugar, era necesario preservar la
fuerza del texto de Molière dejando a la
vez un verdadero espacio para lo impre-
visto. Los objetos donados cambiaban
constantemente: algunos eran corrientes,
mientras que otros resultaban insólitos o
estaban cargados de valor emocional. El
reto consistía, por tanto, en construir una
puesta en escena lo suficientemente
flexible como para acoger esta diversidad
sin perder la coherencia dramatúrgica del
espectáculo.
A diferencia de una puesta en escena
tradicional, en la que cada elemento se fija
de antemano, el equipo debía trabajar
diariamente con objetos inesperados, a
veces muy distintos entre sí por su tama-
ño, material o uso. Cada representación
requería así un auténtico trabajo de adap-
tación: clasificar los objetos, imaginar rápi-
damente cómo integrarlos en el  vestuario

o en la escenografía, replantear ciertos
movimientos escénicos y, al mismo tiem-
po, garantizar la fluidez de la interpretación.
El espectáculo se convertía en una espe-
cie de mecanismo vivo, en constante
transformación.
Los creadores y creadoras técnicas, así
como los llamados tabliers (miembros del
equipo encargados de la manipulación y
transformación de los objetos durante la
representación), ocupaban por ello un lu-
gar esencial en este proceso. Las figurinis-
tas ya no trabajaban únicamente a partir de
diseños confeccionados en el taller, sino
que debían crear nuevos vestuarios a partir
de las prendas y accesorios aportados por
los espectadores durante la entrada del
público, es decir, apenas unos minutos an-
tes del comienzo de la función. Era nece-
sario transformar esos objetos cotidianos
en elementos coherentes con el universo
del espectáculo, garantizando al mismo
tiempo la comodidad y la movilidad de los
actores.
Del mismo modo, el escenógrafo, el dise-
ñador de iluminación y el regidor general
se enfrentaban a una inestabilidad perma-
nente: cada noche, el espacio escénico
debía replantearse en función de los obje-
tos disponibles. Algunos se convertían en
elementos del decorado; otros modifica-
ban los equilibrios lumínicos o condiciona-
ban los desplazamientos sobre el escena-
rio. Todo el equipo creativo debía demos-
trar una gran capacidad de reacción para
integrar estos cambios, garantizando al
mismo tiempo la seguridad y la fluidez
técnica del espectáculo.
Este planteamiento exigía asimismo una
colaboración muy estrecha entre los acto-
res y los tabliers. Los accesorios, los deco-
rados y los vestuarios nunca estaban com-
pletamente fijados;  circulaban, cambiaban  
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de función y adquirían en ocasiones un
valor simbólico inesperado. Los tabliers se
convertían así en auténticos colaborado-
res creativos, al mismo nivel que los intér-
pretes presentes sobre el escenario.
A.G.: El Festival Internacional de
Teatro Clásico de Almagro es uno de
los grandes referentes internaciona-
les del teatro áureo y, además, cuenta
con un público muy familiarizado con
su repertorio. ¿Qué expectativas te-
néis ante vuestro encuentro con el
público español y qué significa para
vuestra compañía participar en un
festival de esta relevancia?
C.P.: Estamos muy felices y honrados de
participar en el Festival Internacional de
Teatro Clásico de Almagro, que constituye
una referencia fundamental entre los
festivales de teatro a escala europea. Para
nuestra compañía, ser invitados a un
festival de tal relevancia representa un
verdadero reconocimiento artístico, pero
también una valiosa oportunidad para
llevar nuestro trabajo más allá del público
francés. De hecho, es la primera vez que
tenemos la oportunidad de representar
este espectáculo en Europa ante un públi-
co extranjero, y este encuentro nos entu-
siasma enormemente.
Tenemos especial interés en descubrir la
reacción del público español ante esta ver

-sión de El avaro. Aunque la obra de Moliè-
re pertenece a otra época, aborda cuestio-
nes muy universales y profundamente
vinculadas al ámbito familiar: las relaciones
entre padres e hijos, la libertad, el control, el
deseo de emancipación o la transmisión
entre generaciones. Son temas con los
que cualquier persona puede identificarse,
independientemente de su edad.
Como nuestra puesta en escena se basa
también en la participación del público y en
una gran cercanía con los espectadores,
sentimos mucha curiosidad por compro-
bar si las reacciones serán las mismas que
en Francia, si los objetos aportados conta-
rán otras historias y cómo se construirá
esta relación colectiva con un público dife-
rente. Precisamente ahí reside la vitalidad
de este espectáculo: cada representación
se convierte en un encuentro único.
Participar en un festival como el de Alma-
gro representa, por tanto, mucho más que
una simple invitación. Es una oportunidad
para confrontar nuestro trabajo con nuevas
miradas y comprobar hasta qué punto las
grandes obras siguen dialogando con
preocupaciones contemporáneas y univer-
sales. Esperamos también que esta partici-
pación pueda convertirse en un verdadero
trampolín para presentar el espectáculo en
otros países hispanohablantes y continuar
así haciéndolo viajar y encontrándose con
nuevos públicos.
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Redacción y traducción:  Alberto Gutiérrez Gil
Coordinación y maquetación:  

Irene G. Escudero 
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