

escena y cultura


Lo que tú nos dejas


www.revistagodot.com


go
do


t. e
sc


en
a y


 cu
ltu


ra
. e


jem
pla


r g
ra


tui
to.


 m
ad


rid
. fe


br
er


o 2
02


1. 
nú


m.
 11


1. 
añ


o X
II


Inma Cuevas se sube al escenario del Teatro Galileo para dirigir y protagonizar el primer texto 
dramático de Alba R. Santos, presidenta de la asociación NUPA. Una historia sobre ausencias y 


segundas oportunidades desde un punto de vista vitalista y sanador.


Xavier Albertí _ Alfredo Sanzol _ Paloma negra _ Eduardo Vasco _ Eva Mir


Si me coges, no me sueltes, llévame contigo. Por el bien de todxs #CulturaSegura







En febrero
os planteamos estas preguntas


Todas las preguntas de la temporada y
las entradas en


dramático.es


Centro Nacional


¿podría yo soportar algo así?


la panadera
escrita y dirigida por Sandra Ferrús
27 ENE – 7 MAR 2021
Teatro María Guerrero | Sala de la Princesa


¿vivir?


héroes en diciembre
escrita y dirigida por Eva Mir
3 FEB – 14 MAR 2021
Teatro Valle-Inclán | Sala Francisco Nieva


¿seguro que está muerto?
atraco, paliza y muerte
en Agbanäspach
escrita y dirigida por Nao Albet y Marcel Borràs
5 FEB - 21 MAR 2021
Teatro María Guerrero 


¿da una vida para tener dos vidas?


escrita y dirigida por Alfredo Sanzol
12 FEB - 4 ABR 2021
Teatro Valle-Inclán 


el bar que se tragó
a todos los españoles
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A golpe de pala
Estrenamos el 2021 y parece que viene aún más sobreactuado que su 
predecesor. Pensábamos que un buen corte de manga tras las campa-
nadas arreglaría el asunto, pero no… según lo hemos acariciado, nos ha 
mordido la mano. La pandemia vuelve a ponerse en niveles de hace un 
año, nos cae la nevada del siglo, Madrid parece que se viene abajo, las 
restricciones se agravan; en el momento que escribo esto, los horarios 
de los teatros no paran de modificarse a causa de los constantes cam-
bios en el toque de queda, convirtiendo las funciones diarias casi en ma-
tinées. ¿Quién podrá ir a esas horas al teatro? ¿Qué salas lo soportarán?


No puedo evitar acordarme de los días que pasamos con Filomena, 
esos días, primero de excitación por lo anecdótico del momento, des-
pués de incredulidad al ver el acontecimiento ‘histórico’ y casi de cele-
bración, con ese desfile de esquiadores improvisados por las calles de 
la ciudad, y posteriormente la crispación y la sensación de desasosiego 
al ver como ningún responsable movía un dedo por el ciudadano si no 
sacaba rédito político. Un momento en el que el hartazgo ciudadano 
parecía que iba a encender la mecha, acabó siendo, sin embargo, una 
lección para las autoridades, ensimismadas en sus batallas tuiteras. La 
gente se lanzó a las calles, no a protestar, sino a solucionar el problema, 
demostrando estar por encima de nuestros gobernantes y, a golpe de 
pala y resbalón, lograr hacer la vida un poco mejor al vecino.


Ahora, en el ámbito de las artes escénicas está sucediendo algo similar, 
nuestra Filomena particular es la precariedad y la crisis del sector. Una 
precariedad que ya se ha llevado a unos cuantos y que toca sacarse de 
encima a golpe de pala y colaboración, sin esperar a que los políticos 
tuiteros levanten la vista de sus pantallas, porque puede que para en-
tonces todos estemos sepultados por la avalancha de trabas políticas, 
económicas y pandémicas. Es el momento del compromiso, y no limi-
tarse a limpiar únicamente nuestra parcela a golpe de “ombliguismo”, si 
no, tender manos entre compañías, espacios y medios, prestar palas, 
y ayudar al vecino a que no resbale y caiga. ¿Cómo? Comenzando por 
sacudirnos la individualidad y entender lo importante y vital que supone 
en este momento el compartir, recomendar y poner en valor lo que ha-
cen los demás para seguir a flote. 
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‘2021: season finale’
“Los marcianos están nerviosos porque les toca 
salir en marzo y este año hay mucho nivel”: 
desde que se inició la pandemia, la sensación 
de que la realidad no es más que una ficción 
ideada por un equipo de guionistas de su plata-
forma de streaming favorita está cada vez más 
extendida. Al cierre de estas líneas, al asalto 
al Capitolio con un señor vestido de bisonte 
mientras otro vestido de Batman le esperaba en 
la puerta ya se le han sumado la gran nevada 
causada por Filomena (muero por conocer al 
meteorólog@ que bautizó esta borrasca), la 
explosión del edificio de la calle Toledo, la gran 
bola de fuego causada por el meteorito y los 
terremotos de Granada. 


No es un fenómeno cognitivo que debamos 
tomarnos a broma. La comunicación de masas 
inmediata y mediatizada es el paradigma 
comunicativo dominante. Es decir: sabemos 
del acontecer de cualquier evento en cualquier 
parte del mundo prácticamente en el mismo 
momento en el que ocurre, pero sin ningún 
contacto directo, físico, real, con dicho evento. 
La presentación de estos eventos no difiere 
mucho de cómo consumimos ficción: de ma-
nera inmediata y mediatizada, a la carta y con 
una prevalencia de lo serial. Digamos que a 
nivel narrativo es muy parecido ver el siguiente 
capítulo de Euphoria que ver el telediario, a ver 
qué pasa con el coronavirus. 


Esta dinámica es radicalmente novedosa en la 
historia de la humanidad. Nunca antes la reali-
dad y la ficción se habían entrelazado de esta 
manera, omnipresente y cotidiana, para tantos 
ciudadanos a la vez. Claro que la confusión 
realidad-ficción es tan antigua como la existen-
cia de ambas, ¡cuántos teatros, a lo largo de la 
historia, han debido de expulsar a espectado-
res indignados, furiosos o desmayados porque 
creyeron a pies juntillas lo que les contaban! 
Pero era una situación puntual, contextuali-
zada, limitada a un tiempo y un espacio: el 
edificio teatral. La interrelación narrativa entre 
realidad ficción es prevalente en este s. XXI, 
está generalizada y carece de límites. 


Esto desemboca en varias posturas ante el 
relato sobre la realidad: la negación, ante la 
posibilidad de que ese relato sea ficticio y la 
necesidad del individuo de no sentirse embau-
cado por una mentira; el escepticismo ante la 
imposibilidad de distinguir qué es realidad y 
qué es ficción, lo que lleva al individualismo 
radical; y la credulidad, tanto desde posturas 
críticas como acríticas. Estas formas de com-
prender desembocan en la polarización actual,  
¿Dónde queda el teatro en este contexto?


performundo


Pilar G. Almansa
Periodista, dramaturga y directora de escena
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teatro vitalista


por José A. Alba


Inma, acabas de terminar la gira de Mrs. Da-
lloway y te has embarcado en Lo que tú nos 
dejas, un monólogo, ¿esta es tu primera vez en 
solitario?
No quiero decir que era un monólogo porque no 
estaba sola en escena, pero hice hace años La 
nieta del dictador, lo dirigió Roberto Cerdá, estaba 
Ramón Pons conmigo en escena, pero él no ha-
blaba, así que sí, era un monólogo, ¡me tiraba hora 
y media sin parar de hablar! (Ríe). Además, justo 
antes de que todo esto pasara, tuve la experiencia 
de trabajar Las cosas extraordinarias, un monólo-
go que quería hacer desde hace tiempo; la vida 
hizo que Pau Roca me llamara, sin saberlo, para 
hacerlo. Estrenaba el 14 de marzo en el Teatro 
Lara, pero vino la pandemia. Quisimos retomarlo 
durante el confinamiento, pero es un texto en el 
que la cercanía es primordial. También tengo Ci-
clos, que volverá, pero es un texto que tengo que 
readaptar, y ahora estoy con Lo que tú nos dejas, 
muy feliz por lo que significa y por dónde llega.


El texto lo firma Alba R. Santos, presidenta de 
NUPA -Asociación de ayuda a niños, adultos y 
familias con fallo intestinal, nutrición parente-


ral y trasplante múltiple- con quienes 
Kendosan Producciones colaboráis desde 
hace tiempo, ¿quiénes son y por qué este 
compromiso con ellos?
Los conocimos a través de un compañero de 
colegio de Jesús, su hijo tenía una enfermedad 
intestinal. No teníamos ni idea de que había 
personas que ni comían ni bebían y necesitan 
trasplantes múltiples; niños que directamente 
comen a través del corazón, conectados a una 
máquina. Algunos, afortunadamente, viven con 
una mochila con una batería con la que hacen 
más o menos vida normal, pero otros se tiran toda 
la vida conectados a una maquina y no salen de 
la sala de un hospital. Hay familias que dejan todo 
en otras ciudades para traer a sus hijos a Madrid, 
a los hospitales; dejan toda su vida, venden sus 
pertenencias porque les exige un gasto económi-
co enorme, incluso hay familias que han pasado 
meses durmiendo en los coches porque no tienen 
dónde ir. Son situaciones bastante complicadas. 
Son familias, en muchos casos, desestructuradas 
porque la madre se tira años en la cama con su 
hijo, el marido trabajando, matrimonios que se 
separan, niños que fallecen... Empezamos a inves-


“Vamos a intentar poner nuestro granito de 
arena desde el arte”


Hablar con esta actriz, ahora también directora, siempre es una bocanada de optimismo. 
Su filosofía de vida es conjugar el amor por el teatro y la conciencia social, algo que hace des-
de Kendosan Producciones, junto a su compañero de vida y aventuras, Jesús Sala. Una buena 


muestra de ello es Lo que tú nos dejas, de Alba R. Santos, que ahora estrena en el Teatro Galileo.


Inma Cuevas
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tigar, conocimos NUPA y dijimos: 
“Vamos a intentar poner nuestro 
granito de arena y apoyar desde 
donde nosotros podemos, que 
es desde el arte”.


¿Qué os encontrasteis cuando 
Alba os entregó el texto?
Nos encontramos con un texto 
súper esperanzador, vital, lleno 
de alegría, a pesar de que es la 
historia de una madre que siente 
el vacío de su hijo, siente ese sín-
drome de nido vacío, que intenta 
sobreponerse, que sabe que la 
única que manera para llenarlo 
es escribiéndole cartas. Es una 
madre que ve siempre el lado be-
llo de la vida, el vaso medio lleno, 
a pesar de lo que le sucede. La 
vida le está dando una segunda 
oportunidad, para sentarse, pa-
rarse a respirar y decir “gracias 
por lo que nos dejas”. También 
habla de cómo las relaciones 
van modificándose a medida que 
pasa el tiempo, cuando tienes 
hijos, cuando te sientes aban-
donada en tu casa, cuando tu 
relación con tu pareja no va bien 
¿Cómo superas esos baches 
que hay en la vida? ¿Cómo vas 
aprendiendo de lo que la vida te 
ofrece? Habla de esa sonrisa que 
hay que intentar sobrellevar en la 
vida. A mí hay algo del personaje 
de esta madre que me da mucha 
esperanza. Hay que encontrar el 
camino para seguir avanzando.


¿Cómo fue el primer encuentro con este tex-
to? ¿Qué os decidió a ponerlo en escena?
Empecé a leerlo muy rápido porque no quería 
que me afectara, me conozco, y hubo un 
momento que tuve que parar a respirar y no 
empaparme del todo en esa historia porque me 
agarró muy adentro. En la primera lectura me 
llevó a un lugar que no era de cabeza, me pare-
ció brutal y decidimos que había que contar esa 
historia. Esa misma noche respondimos que sí 


a Alba. Me costó volver a leerlo porque me afectó 
sobremanera, pero cuando comencé a compren-
der cómo estaba escrito el texto, me relajó mucho 
ver el punto positivo de este personaje. Nosotros 
apostamos por ver así la vida. La vida es mucho 
más bella si uno sonríe a diario a pesar de lo que 
le pase. Claro que hay momentos duros, duelo, 
luto, dolor, pero hay que dar gracias. Que sea tan 
vitalista me relajó. Alba es así, vive la vida con 
mucha positividad y eso engancha.


 FOTOS: David Ruiz.
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Lo que tú nos dejas


La actriz, y ahora también di-
rectora, Inma Cuevas se sube 
al escenario con este monólo-
go escrito por Alba R. Santos 
para dar voz a esas madres 
que intentan sobreponerse al 
síndrome del nido vacío. 
Un viaje onírico a la mente de 
una mujer que aprende a dar-
se una segunda oportunidad. 


Teatro Galileo. 
Del 18 de febrero al 
14 de marzo.


¿Cómo será Lo que tú nos dejas sobre el 
escenario?
Cada vez creo más en ese espacio vacío de Peter 
Brook. Creo mucho en eso que dice Fernando 
Piernas de que, si tú crees, el espectador cree y 
si tú ves, el espectador ve. Al final no se necesita 
mucho. Hemos creado un espacio onírico, no que-
ríamos algo concreto, queríamos evocar. Va a ser 
un espacio vacío, pero con un mundo de pequeños 
detalles. La iluminación y la escenografía son de 
Javier Ruíz de Alegría y está creando unos espa-
cios muy bonitos. La idea es crear un mundo que 
no está ubicado en un lugar concreto, sino en su 
cabeza, donde hay muchos recuerdos y un vacío 
que llenar. El texto es muy evocador y queremos 
dejar al espectador que imagine su mundo, desde 
un espacio que está en su cabeza, su necesidad 
de escribir y desde donde ella se encuentra para 
no sentirse sola. También tiene un colchón musical 
de Alarmantiks, con quien ya trabajé en Ciclos.


Además de actriz y productora, en los últimos 
tiempos estás explorando nuevas facetas: has 
sido ayudante de dirección en Las uñas rojas y, 
ahora, en Lo que tú nos dejas, también asumes 
la dirección, ¿cómo estás viviendo esta evolu-
ción como artista?
Estoy disfrutándolo mucho, me quiero dar permiso, 
dar la oportunidad de encontrarme a mí misma y 
creer en lo que tengo que contar. Desde que leí el 
texto supe por dónde lo quería llevar. Quiero creer 


en esta creación propia desde muchos ámbitos. 
Me he dado cuenta que cuanto más creas, cuanto 
más imaginas, más evolucionas. Cuando estás 
creando desde otro lugar, no solo como actriz, van 
surgiendo más posibilidades y te pones menos ba-
rreras. En mi cabeza tengo una idea de la plástica 
y me apetece indagar ahí para lo que voy a contar. 
Puede que me equivoque, puede que no, pero 
está muy bien errar. Me divierte mucho este paso 
que estoy dando. 


De un tiempo a esta parte Kendosan Produc-
ciones os habéis especializado en monólogos: 
El hombre y el lienzo, Las uñas rojas, Ciclos y 
ahora Lo que tú nos dejas. Es lo más asequible 
en este momento, ¿no?
Sí, desde luego nosotros no somos los producto-
res más ambiciosos en ese sentido (Ríe).


¡Pero sí de los más activos!
Siempre disfrutamos con lo que hacemos. Siempre 
decimos que nosotros no nos vamos de vaca-
ciones, producimos teatro. Dinero que tenemos, 
dinero que intentamos invertir en lo que nos gusta. 
En estos tiempos es verdad que ha venido esta 
etapa de monólogos, es lo que toca. Pero estamos 
deseando, ya tenemos ideas, hacer cosas con 
mucha gente en escena. ¡Ojalá haya posibilidades 
de poder ir a un teatro nacional y liarla parda!


Entrevista completa en www.revistagodot.com
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 FOTOS: David Ruiz. La autora, Alba R. Santos, junto a Inma Cuevas. 
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QUITAMIEDOS


Eduardo Vasco | Noviembre Compañía de Teatro


Iñaki Rikarte | KulunkaTeatro
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por José A. Alba


tragicomedia musical


Estamos ensayando en tiempos de 
pandemia. Durante los ensayos hemos 
vivido segunda ola, la borrasca Filomena 
y tercera ola. Ensayamos con mascarilla y 
con la sensación de que cada día puede 
ser el último. Ensayamos con el autor que 
dirige su propio texto, generador de este 
proyecto y de esta familia teatral, juntos 
ya hemos recorrido un camino humano 
y artístico. Ensayamos la obra en la que 
sostiene un diálogo creador de admiración 
y de libertad con ese texto chejoviano tan 
universal como es La Gaviota. Además, 
nuestro autor, la ha subtitulado Tragicome-
dia musical del desierto, por lo que nuestra 
interpretación expresa el fatum trágico, tan 
común a la condición humana, como la 
comedia que conlleva la ironía, lo grotesco 
y ese reírse de sí mismos. 
La poesía no necesita de adorno sino de 


verdad, liviandad, sencillez y mucha tierra. 
Y, a la vez, ser muy concretos y rigurosos 
con las intenciones, que el subtexto esté 
vivo en cada palabra, para que no sea la 
palabra dicha sino la palabra vivida, encar-
nada, hecha cuerpo y acción.  Y queremos 
abrazarlas, que salgan de lo más genuino 
de nosotras y nosotros ¡Qué difícil, qué 
reto, qué alegría, qué responsabilidad! 
Y perseguimos la verdad y la ausencia de 
artificio en un cuerpo expresivo y poéti-
co, a las puertas de un desierto, que no 
sabemos si son realidad, sueño, alucina-
ción o recuerdo. ¿Qué nos queda?  Ser lo 
que irremediablemente somos: intérpretes, 
volver a ensayar, intentarlo de nuevo y 
perseverar en la búsqueda de ese otro 
cuerpo, el del personaje, el personaje en 
mi cuerpo, y tener fe, siempre llega la ins-
piración, solo tengo que estar despierta.


CONSUELO TRUJILLO > > > La interpretación
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Un desierto, un piano y el (des)amor
Justo en el momento en el que el mundo se daba la vuelta y nos mostraba su rostro 


más cruel, Alberto Conejero se hallaba perdido en el desierto mejicano, compartiendo tragos 
de mezcal con Chéjov, encontrando en su gaviota ecos de ranchera y un lamento de 


pasodoble para hablar de los exiliados, de los que siempre se encontrarán en tierra extraña, 
quienes ya no suenan como los de aquí ni tampoco como los de allá. 


Ahora, Paloma Negra, ha encontrado carne y alma en los miembros de Teatro del Acantilado y 
son ellos quienes desgranan la poética de esta nueva y muy personal apuesta. 


Paloma negra. Teatros del Canal. Del 2 al 21 de febrero. 







Paloma Negra habla de los fantasmas, de 
los que te obligan a huir y de los que no 
puedes dejar de amar. En sus personajes 
hay deseo por intentar, hay bandos y hay 
chotis para cubrir la soledad. Intentan 
medirse con la retórica y, cuando esta 
no basta, recurren a una botella. O a una 
pistola. Por encima de todos está el exilio, 
pero la respuesta de ellos ante el mismo 
es muy diferente. De Conejero sabemos 
que es un sabio que, en lugar de comida, 
cena libros de Anne Carson y de Alejandra 
Pizarnik pero, mientras ingiere esas letras, 
también ve The Walking Dead y mira vídeos 
de Lola Flores. En este caso, ha escrito un 
texto que tiene algo de drama chejovia-
no (sobrevuela La Gaviota), del realismo 
mágico sudamericano y de tragicomedia 
contemporánea: “No queremos a los 
otros. El deseo es siempre un espejismo. 
Queremos una posibilidad de nosotros que 
se abre en otro cuerpo. Porque nacemos 
y nuestro cuerpo ya es exilio. Y buscamos 
otro cuerpo como quien busca una patria, 
tierra en la que descansar. No tendremos 
tierra hasta que estemos muertos”.


La puesta en escena es totalmente simbólica, está 
esencialmente centrada en el trabajo del actor. Alre-
dedor de él: la nada, las fronteras, todo es desierto. 
La potencia de la palabra del intérprete para crear 
un mundo que roza los límites de lo real. La esce-
nografía de Alessio Meloni basada en un espacio 
vacío que se va descubriendo por capas, conforma-
do por unos pocos taburetes que bien podrían ser 
ramas del desierto mexicano, unos cactus a lo lejos 
que incluso vuelan por encima de nuestras cabe-
zas, siendo alegoría de este mundo distorsionado, 
quemado por el sol, cuando no se sabe si lo que se 
está viviendo es un espejismo o por el contrario, está 
teñido de la lucidez de palpitar con la vida en su 
sentido más extremo. 
Habitar ese espacio, la luz de David Picazo que juega 
con la noche, con los bordes, amaneceres o atarde-
ceres; la música de Mariano Marín, tocada al piano en 
directo por el actor José Bustos, es el reto por parte 
de los actores, huyendo de lirismos, el texto es teatral, 
afilado y poético, nuestro trabajo en esta puesta en 
escena es dar tierra y peso a estas palabras y jugar 
con el naufragio, con la incapacidad de contactar con 
el otro, con la dificultad de tomar buenas decisiones, 
seres perturbados, extraviados, en el intento continuo 
por la alegría, exiliados de nosotros mismos.


JUAN VINUESA 
> > > El texto


ZAIRA MONTES 
> > > La puesta en escena
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FOTO: Susana Martín. Delante Juan Vinuesa y Consuelo Trujillo. Detrás Jose Troncoso y Zaira Montes.
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Lázaro es músico, quiere renovar las for-
mas y crear algo nuevo. Toda la música de 
Paloma Negra es compuesta por el perso-
naje y suena en directo desde un piano en 
mitad del desierto. Mariano Marín, creador 
de toda la parte musical, ha sido capaz de 
meterse en la piel del personaje y habitar 
y generar las muy diferentes atmósferas 
que la función requiere. Pero todas con 
una base común, las tres primeras notas 
de La llorona, a partir de las que crea una 
serie dodecafónica de donde nacen las 
diferentes piezas de la función. En todas 
ellas se mezcla la música mexicana y la 
tradición occidental, del momento histórico 
en el que se desarrolla la obra, y juega 
con esa dualidad de mundos en los que 
viven los personajes.


No hay sequía, a pesar del desierto, 
si una mano amiga acaricia tu fra-
gilidad. Realidad y ficción se aúnan 
de alguna manera en lo que a mí 
respecta. Mi punto de partida: un 
grupo de amantes reunidos en un 
espacio y muchas relaciones a pun-
to de emerger. La dignificación, el 
compromiso y el amor son las pala-
bras que escogería para hablar del 
teatro, para trasladar a cualquier 
oyente lo que a mí me evoca. Pero 
a la vez, me descubro repasando 
los nombres de cada una de las 
piezas que compone el engranaje 
de este equipo, y sintetizando en 
ellos todo lo que de este oficio qui-
siera decir. Compañeros dispuestos 
a todo. Dispuestos y disponibles 
siempre.  Llevo unos años escu-
chando, casi a diario, que el miedo 
teme a la compañía. Y ahora tengo 
la oportunidad de corroborarlo en el 
abrazo de una nueva familia. El pro-
digio se hace carne en cada uno 
de sus cuerpos y yo salgo de mí, 
a modo de narrador omnisciente, 
para observar y contar una ínfima 
parte de la grandeza que supone 
hacer teatro juntos.


JOSÉ BUSTOS > > > La música


YAIZA MARCOS  
> > > La compañía


FOTO: Susana Martín. Jose Bustos y Yaiza Marcos


Siempre he pensado que lo más importante en 
la dirección es, que la sola mirada del director 
tenga la capacidad de transformar lo que ocurre 
en escena. La mirada de Alberto es amorosa, 
ingenua, rigurosa y exigente. Consciente de la 
fuerza de su propia palabra, invita a abordar el 
trabajo desde la tierra y la autenticidad. Conoce 
el mapa de su universo y sus caminos, pero se 
deja sorprender como un niño por lo inesperado, 
abrazándolo y ensalzándolo.


JOSÉ TRONCOSO > > > La dirección











dignidad o miseria


por David Hinarejos


Permíteme que empecemos con algo de Peda-
gogía Teatral. ¿Quién es Eduardo de Filippo y 
por qué está considerado uno de los grandes 
dramaturgos europeos?
Si le preguntaras a un italiano un mito, un referente 
cultural absoluto. Un hombre de teatro procedente 
de una familia de cómicos, del teatro popular más 
genuino. Fue un grandísimo actor que después se 
convirtió en un autor muy valorado con obras que se 
pueden considerar entre lo mejor del repertorio del 
siglo XX. Alguien que supo conectar con el espíritu 
del pueblo y al mismo tiempo crear historias de una 
profundidad humana impresionante.


¿A quién podría asemejarse dentro de la escena 
española?
Lo hemos comentado en multitud de ocasiones, 
Fernando Fernán Gómez. Hay muchas similitudes. 
También Berlanga, si no nos limitamos solo al teatro.


Considerado uno de los padres del neorrealismo 
italiano, él siempre fue en sus historias un paso 
más allá en su confianza en el ser humano. 
Es porque él es un humanista profundo. Tiene una 
fe ilimitada sobre el ser humano y sobre su capaci-
dad para dar lo mejor de sí mismo, de retractarse, 
de darse cuenta de sus errores… aunque siempre 
con una visión crítica y con mucho humor. 


“El autor es un humanista profundo. 
Tiene una fe ilimitada sobre el ser humano”


No sabíamos que la necesitábamos hasta que nos hemos percatado de que faltaba poco para 
su estreno. Bajo la producción del Teatro Español, este texto, una de las mejores creaciones de 
Eduardo de Filippo, es un referente de la dramaturgia europea del siglo XX y es capaz de arrojar 


luz donde sólo parece haber oscuridad. El director catalán, apasionado del autor, es el encargado 
de poner en escena este auténtico tratado sobre la condición humana y su capacidad de resiliencia. 


Yo diría que a veces peca de optimista…
También lo creo (risas), pero me encanta porque en 
mi caso necesito agarrarme a este tipo de personas 
con una visión positiva, ya estamos sobrados de 
cinismo en esta postmodernidad en la que vivimos. 
Es muy importante retomar a autores que reivindi-
can ciertos valores muy ligados además al sistema 
democrático y que dan auténticas lecciones, por 
decirlo de alguna manera, de ciudadanía. 


La última frase de la obra: “Tiene que pasar la 
noche”. Es el perfecto puente para unir dos épo-
cas: la descrita en la obra y la actual, donde a la 
sociedad le cuesta ver la luz al final del túnel.
Absolutamente. Cuando decidimos llevar a cabo 
este texto todavía faltaba un mes o mes y medio 
para que saltara la pandemia. Realmente las cir-
cunstancias actuales, la situación de inseguridad e 
incertidumbre en la que estamos viviendo da plena 
actualidad a la obra. Y esta frase, que en Italia prác-
ticamente todo el mundo conoce, hace referencia 
a ese concepto tan de moda últimamente que es 
la resiliencia y de seguir manteniendo la esperanza 
porque la noche pasará. Eduardo escribió la obra 
en un momento en el que la Segunda Guerra Mun-
dial todavía no ha acabado, sigue en el norte de 
Italia. Y está escrita para ofrecer a los ciudadanos 
de Nápoles un rayo de luz. 


Antonio Simón
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FOTO: Jesús Ugalde. Antonio Simón, sentado a la derecha, junto al equipo de la obra 


Hay que aguantar y seguir hacia adelante, pero 
no de cualquier manera, ¿no? El texto pone de 
relevancia la importancia de ciertos valores que 
como sociedad debemos cuidar. 
El planteamiento de la historia es qué nos pasa a 
nosotros cuando vivimos situaciones desespera-
das de hambre, miseria, enfermedades, bom-
bardeos, tristeza, duelo… Y ahí lo que muestra 
Eduardo es toda una paleta de diferentes maneras 
de enfrentarse a una situación en la que los valores 
más incuestionables pueden ser completamente 
destruidos. A través de su alter ego, el personaje 
de Genaro, nos dice que necesitamos relacio-
narnos desde la ternura y la solidaridad. Que es 
posible salir adelante conservando la dignidad. 


¿Quién es luz y quién oscuridad en esta familia 
italiana protagonista de la obra y en los perso-
najes con los que se relacionan? 
No hay personajes buenos ni malos. La luz y la os-
curidad está en las actitudes que tienen en un mo-
mento dado frente a la vida y la muerte. La luz es 
cuando aceptan con alegría que la vida puede ser 
durísima muchas veces y se torna oscuridad cuan-
do se dejan esclavizar por los objetos, el dinero, lo 
que Marx llamaba fetichismo de la mercancía. Esto 
les lleva a vivir absolutamente fuera de su lugar. 


Aunque cuenta realidades muy dramáticas, lo 
cierto es que luego el texto tiene mucho humor, 
más del que cabría esperar. 
Es muy habitual en el teatro de Eduardo. Estamos 
trabajando mucho en encontrar el tono justo. 
Digamos que el primer acto es más cercano a lo 
‘farsesco’, es más un teatro donde la acción física 
y coral prima mucho, y en el segundo y, sobre 
todo, en el tercero se impone más el dramatismo. 
Sin embargo, en ninguno se renuncia al humor y el 
autor consigue un equilibrio perfecto. Es compli-
cado que el humor no solape el drama.  


¿Qué Genaro nos vamos a encontrar en la piel 
de Roberto Enríquez, siendo éste un personaje 
muy especial, casi un alter ego del autor? 
Genaro es un pedazo de personaje con muchí-
simos matices, muy contradictorio, muy humano. 
Roberto lo primero que me dijo es que se quería 
alejar totalmente de la interpretación que hacía 
de él Eduardo de Filippo como actor. Me pareció 
estupendo porque es cierto que la personalidad 
de Eduardo se comía un poco al personaje. Así, 
hemos podido profundizar mucho más y darle yo 
creo mayor entidad. 


Entrevista completa en www.revistagodot.com


Nápoles 
Millonaria


Roberto Enríquez, Óscar De 
La Fuente, Dafnis Balduz, 
Rocío Calvo, Lourdes García, 
Elisabet Gelabert, entre otros, 
son los encargados de dar vida 
a una familia napolitana y a 
los distintos personajes con 
los que se relacionan durante 
la Segunda Guerra Mundial. 
Peones, como muchos otros, de 
batallas ajenas a los que diaria-
mente se les obliga a escoger 
entre dignidad o miseria.


Teatro Español
Del 24 de feb. al 28 de marzo
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beber, viajar, amar


por José A. Alba


Alfredo, se cumple un año de tu llegada a la 
dirección del CDN, ¿cómo lo has vivido?
Todo el año ha sido impredecible y muy intenso. 
Estoy contento con lo que hemos hecho: Tirar 
para adelante con la programación, recuperar 
las cosas que se habían quedado colgadas 
cuando hemos tenido confinamiento, seguir con 
programación a través de la web del CDN. A 
nivel de seguridad, que los teatros en ningún 
momento hayan sido foco de contagio es una 
gran noticia. He firmado un manifiesto para que 
se recupere la actividad de los teatros en Europa 
porque en muchos países los tienen cerrados.


El teatro español está demostrando que se 
puede continuar con la actividad.
Se está viendo que los focos de contagio están 
en otros lados. A nivel profesional, de los casi 
1800 artistas que han trabajado en todas las 
unidades del INAEM, ha habido una tasa de 
contagio inferior al 1%. Creo que es algo muy 
importante. La paciencia, dedicación y esfuerzo 
para que el público se sienta seguro es gracias 
al trabajo en equipo, desde dirección, técnicos, 
producción, personal de sala es gracias a 
ellos, si no, esto sería imposible.


“Vivir es un acto creativo, creo que es algo que 
debería estar más presente en el día a día”


El actual director artístico del CDN estrena El bar que se tragó a todos los españoles. Charla-
mos con él sobre esta particular ‘road trip’ teatral que recorre el mundo de bar en bar, recupe-


rando la memoria de quienes lucharon por construir su propia vida.  


Alfredo Sanzol


 FOTO: Barbara Sánchez Palomero.
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El bar que se tragó a todos los españoles es 
tu primera creación como director del CDN, 
¿cambia en algo la forma de trabajar a cuando 
lo haces como artista programado?
No, mi trabajo dentro de la sala de ensayos 
sigue siendo lo mismo y a la hora de escribir 
también. Sí cambia que, cuando sales de la sala 
de ensayo, aún queda el trabajo del CDN. Las 
jornadas son más largas e intensas, pero no en 
el trabajo artístico, porque en la sala de ensayo 
las jornadas siguen su curso.


¿Por qué elegiste este texto como primera 
creación como director? 
Quería empezar con un texto mío porque parte 
de mi proyecto es la apuesta por la nueva dra-
maturgia y la creación contemporánea. Perte-
nezco a una generación de autores que está re-
cogiendo el esfuerzo realizado por otros autores 
de después de la Guerra Civil, y he creído que 
el CDN, si yo estaba al frente siendo autor, tenía 
que hacer ese riesgo.


La función tiene algo de Salinger, de Kerouac, 
mezclado con aromas a Berlanga y Azcona, 
pero ¿de dónde has bebido realmente para 
escribirla? 
Hay algunos casos como hice con La ternura 
que puse el punto de mira en Shakespeare, pero 
no es algo que suela hacer. Las influencias son 


muy variadas y lo bueno es que quedan en un 
lugar inconsciente y, cuando te pones a escribir, 
va pidiendo una forma, que pueda ir usando re-
cursos, pero el objetivo es crear una historia que 
tenga su propia forma.


La función abarca un periodo histórico que 
afectó a muchas personas que, como el prota-
gonista, quisieron romper con lo preestablecido 
y luchar para reclamar el derecho a elegir.
Es verdad que es un personaje que tiene algo de 
generacional, representa a todos estos hombres 
que en los años 60 se salieron de curas y se lan-
zaron al vacío, porque eran gente mayor, no tenían 
otro oficio. Todo eso tenía algo de riesgo y de 
aventura y de voluntad de transformación, es lo que 
quería contar. Creo que esa generación se enfrentó 
a una dictadura que ocupaba todos los ámbitos de 
la vida, las normas eran muy rígidas y las posibilida-
des muy pocas, los que decidieron tomar su propio 
camino se enfrentaron a unas dificultades muy 
grandes, nosotros hemos tenido otras limitaciones 
que nos resuenan en todo eso, son personajes muy 
cercanos. El mundo es otro, pero la voluntad de 
cambio y de ruptura nos sigue tocando. 


¿Por qué el título?
El título fue lo primero, a veces pongo el título por 
delante y me va dando una referencia. Hay un 
protagonista dentro de la función que es un bar 


 FOTOS OBRA: Luz Soria.
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El bar que se 
tragó a todos 
los españoles


Alfredo Sanzol crea 
un viaje, entre el 
presente y el pasado, 
para recrear la odisea 
particular de Jorge 
Arizmendi, personaje 
inspirado en su pro-
pio padre, que decidió 
‘salirse’ de cura para 
crear su propia vida, 
una elegida por él. 
Esta decisión le 
llevará a embarcar-
se en una aventura 
que arrancará en los 
EEUU, pasará por la 
España franquista y 
acabará en el mismo 
Vaticano.


Teatro Valle-Inclán. 
Del 12 de febrero 
al 4 de abril.


que se va transformando. Al prin-
cipio pensaba que era un bar por 
el que iban pasando muchos tipos 
de españoles, como una especie 
de mosaico de pequeñas historias, 
pero me di cuenta que no, que este 
bar simbolizaba la herramienta con 
la que muchos españoles han vivido 
cuando han tenido que emigrar 
o exiliarse. De alguna manera es 
esta idea que tenemos de los bares 
como lugar de reunión y de refugio, 
como de segundo salón de casa, y 
se prolonga fuera de España. Jorge 
Arizmendi va haciendo este periplo 
por diferentes países, pero siempre 
de bar en bar. Va encontrando en 
ellos sus pequeñas boyas de salva-
ción, sus anclajes.


¿Cómo está siendo el trabajo con 
el elenco?
Es un súper reparto. Salvo Frances-
co Carril y Natalia Huarte, que hacen 
los dos protagonistas, los demás do-
blan al resto de personajes, cincuen-
ta en total. Cada uno de ellos hace 
personajes muy importantes que a 
lo mejor solo tienen una escena o 
dos, pero que tienen mucho peso en 
la acción. Es un trabajo muy coral 
y, al mismo tiempo, muy divertido 
y variado. Se va a usar mucha ca-
racterización para que veamos ese 
caleidoscopio de personajes y que 
sean una especie de constelación.


La función es un viaje, entre lo 
surrealista y lo costumbrista, con 
cameos sorpresa, ¿cómo se va a 
traducir todo esto en escena?
La puesta en escena arranca con 
un bar perfectamente construido, 
está hecho de piezas que se van 
desmontando, va moviéndose y se 
va transformando, creando nuevos 
bares y nuevos espacios. Es una 
puesta en escena muy dinámica, 
idea de Alejandro Andújar. Las pie-
zas que componen la escenografía 
tienen algo de actores, tienen su 
propia coreografía.


Parafraseando a uno de los per-
sonajes de la función: ¿Vivir es 
un acto creativo?
Muchas veces los personajes 
dicen cosas con las que el autor 
no está de acuerdo, pero en este 
caso ahí sí que estoy hablando 
yo. Vivir es un acto creativo y creo 
que es algo que debería estar más 
presente en el día a día, incluso 
que fuera un acto de conversación. 
Que no se aparte la creatividad 
a ciertos momentos o lugares, el 
moverse por la calle, el hablar con 
los demás, el construir una relación 
de amistad, es un acto creativo, si 
no, se entra en el automatismo, en 
el prejuicio, en la repetición, en el 
miedo, en lugares que hacen que 
la vida se seque.
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Titerescena
en colaboración con 
Centro Internacional del Títere de Tolosa (TOPIC)


ORFEO Y EURÍDICE
LA CANICA (Madrid)
Sala El Mirlo Blanco | 27 - 28 febrero 2021


NAUTILUS
LA NEGRA (Comunidad Valenciana)
Sala El Mirlo Blanco | 27 - 28 marzo 2021


UNIKO
TEATRO PARAÍSO (País Vasco)
Sala Francisco Nieva | 17 - 18 abril 2021


CRIS
EL ESPEJO NEGRO (Andalucía)
Sala Francisco Nieva | 29 – 30 mayo 2021


HILOS
LA ROUS (Andalucía)
Sala Francisco Nieva | 12 – 13 junio 2021


Todas las preguntas de la temporada y
las entradas en
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crítica y comedia


por José A. Alba


¿Cómo es que Noviembre Teatro, siendo 
“del clásico”, como decís en la función, os 
habéis salido del camino para hacer Carsi?
Carsi va un poco de esta tendencia de que, si 
haces textos clásicos, ya eres “del clásico”. Pa-
rece que pasar por ahí te marca, es una cosa 
de la que me río mucho, pero me parece bien.


Supongo que al final siempre acabamos 
etiquetando y compartimentando todo.
En este caso está bien porque eso habla de 
la buena salud de los clásicos ahora mismo, 
parece que da pedigrí.


Noviembre Teatro lleva sobre los escenarios 
cerca de 25 años, ¿cómo definirías la perso-
nalidad de la compañía?
Hacemos un teatro muy sencillo, muy de actor, 
vinculado a la música, a la dramaturgia y a 
la palabra. Hemos llevado un camino propio, 
esencial, con muy poco aparato alrededor y 
centrándonos en lo nuestro. Somos un equipo 
muy estable, algo que ya fomenté cuando 
estuve en la CNTC; trabajamos de una manera 
que lo que prima es la pandilla, el equipo, 
las personas. Todo ese trabajo de elenco, 
de compañía, de grupo, está ahora un poco 
demodé. Ha cambiado la filosofía de trabajo, 
la expectativa profesional, pero bueno, es un 
trabajo en el que nosotros creemos, nos ha 


“Somos una profesión muy desmemoriada”
La compañía Noviembre Teatro llega al Teatro de La Abadía con Carsi, excusa perfecta que 
hemos aprovechado para conversar con su director y que nos dé a conocer más sobre este 


personaje y aporte su mirada personal sobre cómo es la situación actual de la profesión. 


ido bien confiando en nuestras maneras y la 
cuestión del disfrute, que es fundamental, no 
tiene precio.


Dentro de esa gente que disfrutaba de su 
profesión estaba Miguel Ángel Alcántara, a 
quien dedicáis Carsi.
Sí, perder a Miguel Ángel fue para nosotros un 
acontecimiento bastante dramático. Además, 
en un momento en el que la compañía iba 
fenomenal, estábamos bastante estabilizados 
y perderle fue muy duro. La verdad es que 
nosotros hemos vivido todo de una manera muy 
lúdica desde el principio y él fomentaba mucho 
ese aspecto de vivir el mundo de compañía 
teatral de una manera muy disfrutona.


¿Por qué has querido utilizar el nombre de 
Carsi para esta propuesta?
Queríamos hacer un espectáculo sobre actores 
y anécdotas, empecé a mezclarlo con el pasa-
do y apareció un artículo sobre la despedida 
de Carsi de los escenarios; cuando se jubiló, 
se iba a diario a ver los ensayos de las compa-
ñías porque le resultaba imposible separarse 
del teatro. La función va un poco de eso, de lo 
complicado que es dejar algo como el teatro, y 
la figura del actor anciano que siempre me ha 
obsesionado mucho; tuve la suerte de empezar 
a dirigir con 23 años, coincidí con muchos ac-


Eduardo Vasco
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tores mayores y, tener la experiencia de trabajar 
con una generación que ya se estaba yendo, 
fue una manera muy determinante de ver el 
teatro. Carsi es un poco una amalgama de todo 
esto, es una ensalada de anécdotas curiosas.


La obra ofrece una mirada muy irreverente, 
rebelde, incluso ácida sobre el teatro, no se 
corta a la hora de dar palos a la profesión, ya 
sea a través de la palabra como de la música.
Sí, eso es lo gracioso. En el mundo interno del 
teatro, de las compañías, de los encuentros 
entre profesionales, le damos palos a todo el 
mundo, no tenía sentido ser blancos para re-
tratar este mundo. Las canciones son parte del 
tono de la función, tienen que ver con esa parte 
crítica, gamberra e irrespetuosa. Es un poco 
autoparódico con todas estas cosas de la auto-
ficción y del teatro con los micrófonos y de las 
músicas a toda leche y de la súper creación; 
ahora estamos en la temporada de los súper 
creadores y en algún momento habrá que decir 
lo ridículo que es todo eso. Todo el mundo 


tiene que estampar su firma y ser un creador 
descomunal. Creo que nos falta tiempo para 
leer y reposar y dejar de mirarnos el ombligo. 
Nosotros estamos un poco aquí para decir lo 
ridículos que somos nosotros y lo ridículos que 
es casi todo. ¿Realmente hay tantos genios en 
España? Yo creo que con que haya unos cuan-
tos, vamos bien. No es una cuestión solo de 
repartir golpes, sino que hay cosas que deben 
cambiar, perspectivas que deben cambiarse.


¿En qué sentido?
A veces la vanidad no te deja ver la fragilidad 
del teatro. Mira lo que nos ha pasado ahora, 
parecía que íbamos todos en una tabla de surf 
y de repente nos han dado una bofetada, y es 
que somos parte del mundo, no somos una cosa 
aparte. Eso está en Carsi, el cómo nos alejamos 
a veces de la realidad porque estamos en un 
oficio privilegiado.


¿Demasiado ansia por destacar o innovar?
Yo creo que tiene que ver más con destacar 
que con innovar. El problema es que hay muy 
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Carsi


La compañía Noviembre Teatro, recu-
pera la figura de Felipe Carsi, célebre 
actor de principios del siglo pasado, 
en un espectáculo con texto de Eduar-
do Vasco que, a través del metateatro y 
la autoparodia, llenará el escenario de 
sátira, anécdotas y música en vivo.


Teatro de La Abadía. 
Del 10 al 28 de febrero.


poca gente que innova, no 
hay tanta gente con cabezas 
tan extraordinarias; quizá 
en cada generación puede 
haber una o dos, el resto 
tenemos que asumir nuestro 
papel. Eso no quiere decir 
que no se puede hacer de 
todo, pero creo que hay 
muchos egos desboca-
dos. No está mal pararse y 
reflexionar. Carsi también 
trata sobre esto, de cómo se 
nos olvida nuestra relación 
con el mundo. Somos parte 
de una cadena de la que no 
recordamos los eslabones 
anteriores nunca. Somos una 
profesión muy desmemo-
riada.


A tus espaldas tienes un 
buen número de versiones 
y dramaturgias, pero este 
es tu primer texto origi-
nal, ¿qué te ha llevado a 
escribirlo?
He escrito mucho siempre 
sobre cosas muy diversas, 
dramaturgias, he colaborado 
con Yolanda Pallín, que es 
parte de la compañía. Pero, 
la verdad que no considero 
que sea un texto dramático, 
creo que es una especie de 
compilación de otras cosas, 
lo hemos hilado con una 
peripecia propia, había que 
darle una columna vertebral 
para poder trabajar, pero no 
me considero un autor, me 
considero un director que 
escribe. 


En la presentación del 
espectáculo dijiste que 
Carsi se puede situar entre 
la rumba de Peret y Samuel 
Beckett o entre Viaje a 
ninguna parte y La matanza 
de Texas.
Es que esa es la historia de 


un actor, pasas de hacer 
Samuel Beckett a hacer 
Muñoz Seca, y puedes 
hacerlo perfectamente. Vives 
sumergido cada año en tres 
o cuatro mundos tan diver-
sos como estos. ¡Eso es el 
teatro! Es lo maravilloso del 
mundo del teatro, a mí me 
encanta esa posibilidad de 
entrar y salir de universos tan 
completamente distintos.


Eduardo, ¿cómo ves el 
futuro del teatro?
Creo que levantar un telón 
en este contexto es una casi 
una fantasía. Espero, confío, 
que salgamos de esto de 
una manera renovada. 
Tengo la suerte de dar 
clases en la RESAD y veo 
tanta gente joven, con tantas 
ganas y tantas cosas que 
contar, que tengo una gran 
fe en el teatro porque veo 
que hay mucha materia, 
mucha gente muy ilusiona-
da, con mucha fuerza. Ellos 
son realmente el futuro. El 
teatro ya son ellos más que 
nosotros.
Entrevista completa en 
www.revistagodot.com











Sueño de un amor de zarzuela 


por José A. Alba


diversidad y zarzuela


La zarzuela siempre ha sido un retrato de la 
sociedad de la época, de sus costumbres, un 
reflejo de los acontecimientos, así que, si la idea 
es preservarla y ampliar su público, tal y como 
es el acertado empeño de Daniel Bianco desde 
que asumió la dirección del Teatro de la Zarzuela, 
una de las claves es acercarla a nuestros días y a 
nuestro público más joven.


Hace cuatro años Bianco creó Proyecto Zarza. 
Una iniciativa que nacía con la intención de 
acercar el género chico a los más jóvenes, ha-
blándoles de tú a tú desde la zarzuela y subiendo 
al escenario a artistas, tanto intérpretes como mú-
sicos, que tuvieran la misma edad que los propios 
espectadores que fueran a verla. La revoltosa, 
El dúo de La Africana, La verbena de La Paloma 


Un año más, y ya van cuatro, el Teatro de la Zarzuela presenta una nueva edición de Proyecto 
Zarza, con el que pretenden acercar el género chico a los más jóvenes, adaptándolo y 


reinterpretándolo a su propio lenguaje. En esta ocasión será a través de Amores en zarza.


24


www.revistagodot.com







Amores en zarza


El amor, en todas sus variantes, será el eje 
central de esta historia con libreto original 
de Nando López, con dirección escénica de 
Rita Consentino y musical de Miquel Ortega, 
que, a través de grandes temas del repertorio 
zarzuelero, nos presentarán un retrato de la 
juventud de nuestros días.


Teatro de la Zarzuela. Del 26 feb. al 5 marzo


y Agua, Azucarillos y Aguardiente han sido los títulos 
que hasta el momento han podido ver cerca de 26.000 
espectadores de entre 12 y 18 años.


Una zarzuela del siglo XXI
Ahora llega Amores en zarza, primera producción con 
libreto original firmada por Nando López, que repite por 
segundo año consecutivo, y que cuenta con la dirección 
escénica de Rita Cosentino y musical del maestro Miquel 
Ortega. “Lo bonito y el desafío era construir una zarzuela 
del S. XXI a partir de temas musicales de zarzuelas 
que ya existen -nos cuenta Nando-, el maestro nos dio 
un repertorio de temas que le parecían excepcionales, 
grandes temas de la historia de la zarzuela, y Rita y yo 
elegimos los que nos parecían más teatrales, los que 
nos divertían más, y a partir de ahí creé un libreto nuevo 
que hablara de amor”. 
La diversidad sexual, de origen, de religión y cultural, es-
tán recogidas en este mosaico que es Amores en zarza, 
un retrato de la juventud de nuestro tiempo a través de 
temas como La canción de la gitana de La alegría del 
batallón, Hágame usted el favor de El año pasado por 
agua o la habanera Manuel yo me sofoco de La boda de 
Luis Alonso. “Queríamos reivindicar esa nueva juventud. 
El género de la zarzuela es el género musical español y 
nosotros hemos querido reivindicar el nuevo español; de 
hecho, hay una canción que se llama así -dice Nando, 
autor absolutamente comprometido con el público más 
joven-, ¿Cómo es el nuevo ciudadano español?, pues 
feminista, pro LGTB, anti racista, solidario… ese es el 
modelo de país que queremos subir a escena”.
 
Magia, amor y vitalismo
Al más puro estilo shakesperiano del Sueño de una no-
che de verano, unos jóvenes pertenecientes a un barrio 
de la periferia, se disponen a disfrutar de la verbena de 
la Paloma, pero la magia hará que vivan una noche total-
mente inesperada en la que el amor se les revelará en su 
más amplio sentido. “Queríamos que fuera muy jubilosa 
-prosigue el dramaturgo-, el proyecto arrancó antes de la 
pandemia, teníamos claro que necesitábamos una obra 
que transmitiese vitalismo y, cuando pasó todo esto, ima-
gina cómo nos alegramos de haber tirado por esa direc-
ción porque ahora más que nunca, si necesitamos algo, 
es eso”. Pero, por encima de todo, Proyecto Zarza lo que 
pretende desde el corazón de la iniciativa es apelar a la 
juventud transmitiéndoles que la cultura les pertenece, 
“es una forma de decirle: ‘Este sitio es tuyo también, el 
teatro público es tuyo’ -concluye Nando López-. Creo 
que necesitan ese mensaje”.
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vida y muerte de un creyente


por David Hinarejos


¿Cuándo uno se enfrenta a un clásico debe 
cambiar el chip como creador escénico? 
Cuando uno se enfrenta un clásico se enfrenta 
a una teoría de especulación, de recepción, de 
transformación y valoración de un tiempo que no 
es el nuestro. Por tanto, es importante informarse 
de cómo fue la obra recibida en su momento. Un 
verdadero clásico, si lo es de verdad, seguirá 
iluminándonos en nuestro presente. En el teatro, a 
diferencia de otras artes, el museo es imposible, 
cualquier puesta en escena de hoy es contemporá-
nea, aunque el texto fuera escrito hace tiempo.


¿Cómo de importante es contar para un perso-
naje de las convicciones y fuerza de Fernando 
con un actor como Lluís Homar?
Sin él yo no hubiera hecho la obra. Es un actor 
enorme, uno de los grandes sino el más grande, 
con el que llevo 20 años trabajando y tengo el 
privilegio de poder decir que hemos vivido aven-
turas que nos han alimentado muchísimo. Si algo 
creo que tiene Lluís en este momento es ninguna 
necesidad de demostrar nada a nadie. Eso le per-
mite acercarse a una partitura de una complejidad 
técnica como El príncipe constante no desde la 
consciencia del virtuosismo sino desde la del viaje 
profundamente honesto hacia los elementos que la 
obra plantea, como es encontrar la felicidad dentro 


“Un clásico, si lo es de verdad, sigue 
iluminándonos en nuestro presente”


El director catalán dirige El príncipe constante, la nueva producción de la CNTC que reivindica 
la importancia de este clásico de Calderón de la Barca y la impronta atemporal de las 


reflexiones que encierra la lucha de su protagonista por ser dueño de su destino.


de la renuncia a casi todo. Estamos ante una 
historia de un príncipe, un militar, un conquistador 
que se convierte en un esclavo para acabar siendo 
un mártir o un santo. El viaje actoral que implica in-
terpretar a Fernando solo es posible si uno siente la 
profunda necesidad de contaminarse de la verdad 
de Calderón y creo que él lo está haciendo.


Es una obra muy valorada por los expertos y en 
muchos países extranjeros. Sin embargo, pare-
ce que le ha costado popularizarse en España. 
La obra fue estrenada por Goethe en Alemania en 
1810 como un clamor contra las invasiones napo-
leónicas; la hizo Meyerhold en la Rusia soviética 
para hablar de la tensión entre individuo y razón 
de Estado y en el mismo sentido la hizo Grotowski 
en la Polonia de la Guerra Fría utilizándola también 
como elemento de creación de los paradigmas 
técnicos de lo que para él era el actor sagrado. Sin 
embargo, en España es una obra poco conocida y 
es una pena porque para mí es una de las grandes 
obras maestras de Calderón de la Barca. Se puede 
leer desde sitios confusos, aparentemente puede 
hablar de guerras y religiones (Islam y cristianismo), 
también de la expansión europea sobre África, de 
esclavismo, de colonialismo... todas esas lectu-
ras son posibles pero no son las únicas. Para mí, 
plantea la tensión entre cristianismo primitivo y ca-


Xavier Albertí
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FOTOS DE ENSAYO: Sergio Parra


tolicismo. Calderón la escribe después del concilio 
de Trento y la contrarreforma y con esta obra él se 
presenta como un reformista, como alguien que 
está al lado de una iglesia primitiva, mucho más 
anarquista, más cercano al recorrido místico del 
individuo sobre sí mismo. 


Tantos temas, tantas interpretaciones de los 
mismos, la utilización de distintos géneros… 
es una obra muy difícil de etiquetar.
Formalmente la obra es un poco Frankenstein. 
Nadie sabe muy bien si es trágica, una comedia 
de santos, histórica… tiene un poco de todo y de 
nada. Su libertad y complejidad formal verdade-
ramente es algo único dentro en el corpus calde-
roniano. Casi nadie ha conseguido unanimidad 
en la definición de un género.


¿Qué lugar ocupa dentro de la dramaturgia de 
Calderón?
En la obra laten muchas de las grandes pulsio-
nes que un Calderón de 28 años desarrollará 
después hasta su muerte a los 81 años. Es una 
obra de juventud, pero al mismo tiempo una obra 
de profunda madurez.


¿Qué ha pesado más en tu versión del texto? 
Lo que más me importaba era acercarme a un 


público joven para hacerles sentir el camino de la 
búsqueda de su honestidad, de la implicación en 
su mundo, que comprendan que es algo que está 
en sus manos. Calderón nos enseña un camino de 
compromiso radical, que estoy convencido de que 
resonará en todos los espectadores, pero necesito 
sentir también que lo hará entre los más jóvenes.


También te encargas de la composición musi-
cal. ¿Por qué asumir este reto?
Me gusta acercarme a mis espectáculos también 
en mi condición de músico. En este caso no he 
creado una música que subraye dramáticamente 
ningún momento ni el trabajo que tiene que hacer el 
actor desde el texto. He intentado hacer una músi-
ca con una función claramente arquitectónica, que 
nos permita separar espacios y construir silencios, 
dinámicas y el sonido de lo indecible, del alma.


¿Qué papel van a jugar la escenografía y ves-
tuario realizados por Lluc Castells?
Ambas parten de la búsqueda del no historicis-
mo, no es una obra que esté centrada en ningún 
momento. Hemos buscado un lenguaje escénico 
atemporal en que el único viaje sea el de la pala-
bra al espectador en su contemporaneidad. 


Entrevista completa en www.revistagodot.com


El príncipe constante


Xavier Albertí dirige a la CNTC  
en este clásico de Calderón de 
la Barca que narra la historia del 
Príncipe Fernando de Portugal, 
interpretado por Lluís Homar, y de 
su encarcelamiento a manos del 
Rey musulmán de Fez en pleno 
siglo XV. Fernando sufrirá todo 
tipo de vejaciones y humillaciones 
pero no cederá ante la insistencia 
de su captor de intercambiarle por 
la ciudad de Ceuta, a pesar de que 
su padre el Rey de Portugal acepta 
con tal de recuperar a su hijo. 
 
Teatro de la Comedia
Del 17 de febrero al 11 de abril







grito de vida y esperanza


por Sergio Díaz


¿Quiénes son los Héroes en diciembre?
Son los que se atreven a poner sobre la mesa lo 
que está bajo la alfombra el día de Nochebuena en 
la cena familiar. Los que por ser marginados nunca 
son reconocidos como héroes. Los que por intentar 
quitarse la vida nunca podrían denominarse así y se 
les reserva la etiqueta de fracasados o cobardes. 
Son los que, como decía Lorca “no tienen nada y 
hasta la tranquilidad de la nada se les niega”.


¿Cómo te surge la necesidad de escribir el texto?
Suena redundante, pero la necesidad ha sido 
la de escribir en sí. Y aunque esto suele ser la 
norma, en mi caso es la primera vez que me he 
sentido con una libertad tan grande durante el 
proceso creativo. Además de la escritura, también 
surge de la motivación por abordar todo aquello 
que está en la sombra, más allá de la concreción 
del suicidio, preguntas pendientes a nivel personal 
que se han convertido en universales. 


Cada año se suicidan en España 3500 perso-
nas. ¿Por qué el suicidio sigue siendo un tema 
tabú en los medios de comunicación?
El suicidio es una realidad que no estamos 
sabiendo abordar como sociedad. A día de hoy, 
siguen existiendo protocolos en los medios de 
comunicación sobre cómo tratar (o mejor dicho, 
cómo no tratar) las noticias sobre suicidios por el 
temido Efecto Werther (imitación de conductas 
suicidas). En cambio, todavía no contamos con un 
plan nacional de prevención que aúne el sistema 
educativo, sanitario y social, por lo que solo pode-
mos seguir perpetuando el tabú, los falsos mitos y 
la marginación.


¿Cualquiera de nosotros puede verse abocado 
a tener estos pensamientos? 
El tratamiento que se hace del suicidio en Héroes 
en diciembre es precisamente desde la idea de 
que podríamos ser tú o yo quienes nos viéramos 


“El suicidio es una realidad 
que no estamos sabiendo 
abordar como sociedad”


Es la autora de este texto por el cual obtuvo el Premio 
de Teatro para Autores Noveles ‘Calderón de la Barca’ 


2019. Ahora llega al Teatro Valle-Inclán para dirigir 
su propia propuesta, un intenso diálogo con personas 
que han intentado quitarse la vida. Mónica Lamberti, 


Helena Lanza, Marta Matute y Rodrigo Sáenz de 
Heredia son los intérpretes del montaje.


Eva Mir
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ahí, desmontando la idea 
de que el suicidio solo está 
relacionado con los trastornos 
mentales. Existe un alto por-
centaje de personas que se 
suicidan o intentan suicidarse 
por un motivo mucho más 
temporal, súbito o irracional. 
Como dice el personaje de 
Agnes en la función, “verme te 
recuerda que el cerebro pue-
de poner tu destino literalmen-
te en tus manos. Y eso es casi 
imposible de soportar”. Por 
eso mismo creamos barreras 
que nos permitan mirar con 
distancia y no identificarnos.


¿Has hablado con personas 
que se hayan visto en este 
trance? ¿Cómo han sido 
esas conversaciones?
La obra no ha partido desde 
una fase de documenta-
ción como tal sino desde la 
experiencia más personal. 
Después sí que he ido enri-
queciendo la función a través 
de testimonios de personas 
cercanas y de materiales 
preexistentes. Las conversa-
ciones han sido muy libera-
doras. Ha sido una fuente de 
inspiración comprobar que 
tras pasar por una experien-
cia así, la mayoría habla sin 
reparo, despojada de los eu-
femismos. Hubo anécdotas 
muy duras de escuchar, sí, 
pero también comprendí esa 
necesidad de reírte e incluso 
de hacer chistes internos 
sobre tu propia vivencia.


Pero la obra no sólo aborda 
el suicidio, es mucho más. 
¿Qué pretendes mostrar al 
público con ella? ¿Es un 
grito de esperanza, de vida, 
de auxilio?


Como bien refleja la progra-
mación del CDN, la función 
está dentro del bloque 
denominado ‘¿Vivir?’. La obra 
trata otros temas como la 
despoblación rural frente a 
superpoblación urbana, la 
autoexigencia de una gene-
ración que parece creada 
para cumplir una expectativa 
que ya está frustrada de 
antemano… Creo que la obra 
es un grito de auxilio porque 
los personajes reclaman ser 
escuchados, reclaman vivir 
por encima de sobrevivir. Y 
sí, la esperanza también está 
presente personificada en la 
creación artística, que es lo 
único que tanto a mí como a 
los personajes de la obra les 
pudo salvar. 


Con este texto recibiste el 
Premio de Teatro para Auto-
res Noveles ‘Calderón de la 
Barca’ 2019. Imagino que 
sería un gran espaldarazo 
para ti, para tu trabajo…
Todo lo que se ha ido su-
cediendo en mi trayectoria 
teatral ha venido vinculado al 
Calderón. Me costó mucho 
asumir que había pasado 
y dejar de vivirlo como 
espectadora. Parece que 
hasta que no sucede algo así 
no te ves con la potestad de 
denominarte a ti misma dra-
maturga. Que todo esto haya 
desembocado en estrenar en 
el Centro Dramático Nacional 
un texto tan personal y tan 
al inicio de mi trayectoria 
supone un reto enorme y un 
aprendizaje todavía mayor.


Entrevista completa en
www.revistagodot.com
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Héroes en diciembre


Eva Mir es la autora de esta obra que 
no es un montaje sobre el suicidio 
únicamente, es un intento de entablar 
diálogo con los suicidas, sin encubrir y 
sin imponer eufemismos a quienes han 
experimentado ese salto hacia el otro 
lado. Mónica Lamberti, Helena Lanza, 
Marta Matute y Rodrigo Sáenz de He-
redia son quienes dan vida a cada una 
de las historias que aquí se comparten.


Del 3 de febrero al 14 de marzo. 
Teatro Valle-Inclán.







Un merecido regreso a los escenarios


por David Hinarejos


mujeres borradas


Rafael Calatayud versiona en formato de teatro musical el texto de Begoña Tena inspirado 
en la vida personal y profesional de Tórtola Valencia, una de las artistas españolas más enigmáticas 


y magnéticas del primer cuarto del siglo XX y, sin embargo, durante décadas condenada al olvido.
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Una más, pero ¿cuántas quedarán en las arrincona-
das en las sombras de la historia? Una vez más el 
teatro, o mejor dicho una autora teatral, recuperando 
y reivindicando a una mujer, artista en este caso, 
cuyos renglones bien merecidos en el gran libro 
de la memoria colectiva fueron borrados. Carmen 
Tórtola Valencia (Triana, 1882- Barcelona, 1955) fue 
una artista, principalmente bailarina, que dejó una 
profunda huella en su época compartiendo durante 
gran parte de su vida su obsesión por el arte y la 
belleza, al tiempo que supo mantener su vida perso-
nal en un completo misterio, incluso después de su 
repentino retiro de los escenarios en 1930. 
 
Regreso a los escenarios
Tras una ardua investigación, Begoña Tena, drama-
turga, directora, cantante y actriz, pone de nuevo 
bajo los focos a un personaje fascinante que en sus 
propias palabras “fue principalmente una intelec-
tual, hablaba cinco idiomas, era una incansable 
viajera, amante de la antropología y coleccionista 
de arte. Todo ello le sirvió para convertirse en una 
pionera de la danza moderna creando un estilo 
propio con muchas influencias”. Se relacionó con 
reconocidos escritores, poetas o pintores de la talla 
de Rubén Darío, Baroja, Valle-Inclán, Dalí o Zuluaga, 
convirtiéndose en musa de muchos de ellos, y con 
personalidades de poder y militares. Ríos de tinta 
corrieron en su momento sobre ella en los medios. 
Para la autora valenciana su obsesión por Tórtola 
nació mucho antes de realizar el texto con el que 
participó en el Laboratorio de Dramaturgia Insula 
Dramataria Josep Lluís Sirera del Institut Valencià de 
Cultura del que resultó el montaje que ahora llega 
a Madrid. “Es un personaje que lo tenía guardado 
en cajones desde hace más de 20 años. Yo hice 
la carrera de historia del arte y Tórtola aparecía 
constantemente: en cuadros, ilustraciones, como 
modelo marca Maja... Durante muchos años tuve 
una fotografía de ella de la danza de la serpiente 
que me tenía fascinada”. 


Una auténtica Quijote
El problema surgió cuando se sentó a escribir, tras 
profundizar y recopilar mucha más información so-
bre ella. Tenía mucho material pero a nivel personal 
sólo la conocía de manera superficial por medio de 
entrevistas fantasiosas: “Llegó un momento en que 
la documentación pesaba tanto que tuve que parar 


y hacer un debate interno sobre lo que quería trasla-
dar en el texto. No quería hacer un biopic o una obra 
historicista, así que final decidí tomarla como una 
inspiración para poner sobre el escenario algunos 
temas que me interesaba plasmar. Construí una Tór-
tola como una Quijote que lucha por una ‘República 
de la Belleza’ y un mundo mejor. También quería 
reivindicar a aquellas personas que se salen de la 
norma y realizar un homenaje a todas las mujeres 
que la historia ha ocultado. Para ello, aunque se utili-
zan elementos de su vida que sí son reales, como su 
amistad con Pilar Millán Astray, y las escenas están 
situadas cronológicamente en sitios donde estuvo 
realmente, casi todo lo que se narra a nivel personal 
del personaje es ficticio y sirve para un fin”. 
 
La versión en formato de teatro musical
El encargado de llevar a escena el texto es el direc-
tor valenciano Rafael Calatayud que “ha realizado 
una puesta en escena muy personal de la historia”, 
comenta Tena. La propuesta resultante adquiere 
un formato de teatro musical donde la música, 
mostrada en pequeñas cápsulas, acompaña a las 
escenas. “Rafael ha realizado una selección muy 
personal de temas de los años 30 o 40 que, aunque 
están bastante alejadas de las piezas de Chopin, 
Buccalossi o Grieg que Tórtola escuchaba y utili-
zaba para sus bailes, sirven para reforzar algunos 
momentos sentimentales del personaje”.
El montaje cuenta con un reparto de seis actrices 
entre las que destaca María José Peris, para la que 
Tena sólo tienes alabanzas por su labor a la hora de 
encarnar a Tórtola: “Durante el proceso de ensayos, 
aunque no estuve presente, hablé mucho con ella 
porque quería ahondar lo máximo posible. Me 
parece que ha creado una Tórtola sensacional, con 
unos matices fantásticos, es un verdadero lujo. En 
realidad, todo el reparto va a encandilar al público”. 
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Tórtola


La obra narra desde la ficción algunos de los 
episodios más importantes de la vida de Tórtola 
Valencia, desde su relación con Ángeles, la que 
fue su compañera de vida, hasta ciertas actua-
ciones memorables o amistades con personajes 
como Pilar Millán Astray. 


Naves del Español. Del 18 de feb. al 7 de marzo. 


Versión completa del artículo en www.revistagodot.com







Hablar de los grandes temas que nos preocu-
pan como seres humanos, esos temas que nos 
angustian y que nos crean inquietud y poder ha-
cerlo sin perder la sonrisa es magia. Una magia 
blanca sólo al alcance de muy pocos chamanes 
que, con sus palabras y gestos, nos permiten 
adentrarnos en lo desconocido sin tanto miedo. 
Garbiñe Insausti y José Dault, los fundadores 
de Kulunka Teatro, son dos de esos chamanes 
que dominan la poesía del lenguaje -verbal y 
no verbal-, mujeres y hombres sabios que nos 
cogen de la mano y nos transmiten su paz. Así 
lo han hecho en dos de sus anteriores y exito-
sos montajes: André y Dorine y Solitudes, en los 
que hablaban de la soledad, la enfermedad y 
la vejez, pero lo hacían de una forma tan bella 
que eran capaces de calmar a los espíritus más 
desasosegados. 
QuitamiedoS es su cuarta producción como 
compañía, un espectáculo dirigido por Iñaki 
Rikarte (el chamán en esta ocasión) y protago-
nizado por Jesús Barranco y Luis Moreno en el 


que no eximen su responsabilidad como seres 
de luz y nos explican el amor a través de la 
muerte. ¿O es al revés?
Partiendo de algo sencillo, una circunstancia trá-
gica, pero cotidiana, van elaborando la propuesta 
tirando del hilo de varios temas trascencentales. 
Hilos de la vida de cualquiera de nosotras que 
se van entretejiendo para conformar el abrigo de 
emociones con el que envolvemos nuestra exis-
tencia para que seamos capaces de comprender 
el amor, el fin último de nuestras vidas. Y todo 
ello sin quitarle importancia, pero sin demasiada 
solemnidad tampoco. Sin eufemismos, pero sin 
grandilocuencias. Un recorrido poético por la 
existencia humana que nos deja una especie de 
sonrisa torcida, la sonrisa que provoca siempre la 
vida al fin y al cabo. Sergio Díaz


Las contradicciones del amor


QUITAMIEDOS
Teatro de la Abadía
Del 24 de febrero al 14 de marzo
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estrenos
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Nacido en el Bronx, Don DeLillo (1936) es uno de 
los novelistas vivos más importantes de Esta-
dos Unidos gracias a su profundo análisis de la 
psicología del individuo y la observación de su 
condición moral, la crítica mirada hacia la so-
ciedad contemporánea y el uso de un particular 
sentido del humor, que unas veces afloja y otras 
comprime. Salva Bolta versiona y dirige para 
el Teatro Español una adaptación teatral de su 
novela Sangre de amor engañado en la que se 
pone sobre la mesa el tema de la muerte en la so-
ciedad contemporánea y el debate moral sobre la 
muerte asistida y el momento en que la vida deja 
de tener sentido. Todo ello a través de la historia 
de Alex Macklin, un artista de éxito que a los 70 
años se encuentra cercano a la muerte en estado 
vegetal permanente. Tres personajes tendrán que 
decidir su destino.


Llega a Madrid esta coproducción de 2019 del Tea-
tre Romea y el Festival de Teatro Clásico de Mérida 
avalada por tres grandes nombres de la escena: 
Mario Gas en la dirección, Ernesto Caballero como 
autor y Josep María Pou como protagonista. La 
combinación y suma de estos tres talentos da forma 
a un drama que nos invitará a reflexionar sobre la 
moral, la justicia y la convivencia gracias al político y 
filósofo romano Marco Tulio Cicerón. Célebre es su 
defensa de los valores de la República romana y su 
valiente oposición a Julio César, a quién veía como 
un tirano. Esto último le terminaría costando la vida. 
En escena, acompañado de su secretario Tirón y su 
amada hija Tulia, Cicerón se expresa con un lengua-
je propio de nuestra época porque, en palabras de 
Caballero, la intención de la obra se limita a “susci-
tar el debate cívico de nuestro momento histórico, 
muy parecido al que vivió él”.


SIEMPREVIVA
Teatro Español
Del 4 al 28 de febrero


VIEJO AMIGO CICERÓN
Teatro La Latina
Desde el 4 de febrero


El sinsentido de la vida


El valor de la oratoria







Decía Sergi Belbel de Nao Albet y Marcel Borràs 
que si eran capaces de facturar montajes como 
este a sus ‘veintipocos’ años no podía imaginar 
qué serían capaces de hacer cuando tuvieran 
40. Lo dijo en la presentación de esta obra den-
tro de la programación del Teatre Nacional de 
Catalunya. Era 2013. Han pasado 8 años y estos 
‘gamberros’, como también se les denomina 
siempre, siguen haciendo lo mismo, montajes de 
la ostia. Y esperemos que sigan igual a los 40, 
50 ó 60 porque el teatro los necesita. Necesita 
de su frescura, su creatividad, su humor, su 
talento... y tienen derecho a cambiar y a evo-
lucionar y marcarse un ‘Jardín de los cerezos’ 
canónico que nos haga decir a la salida: “Muy 
bien captada la esencia de Chéjov en esta 
adaptación. Muy lograda”, así con voz engolada 
y culta. Pero lo que de verdad queremos hacer 
es seguir viendo estas propuestas que son puro 
‘power metal’ escénico y queremos salir de su 
teatro jadeantes, con la adrenalina disparada, 
dispuestos a quemar contenedores o irnos a 
Valencia de fiesta, quemando contenedores a 
nuestro paso igualmente. Lo que nos echen. 


Como hemos dicho antes, esta obra surge en 
2013 al abrigo de una beca (cama y comida, 
como ellos mismos apostillan) para pasar un par 
de meses en Nueva York, en el barrio polaco 
situado al norte de Brooklyn. Allí, Nao Albet y 
Marcel Borràs, fueron testigos directos del atraco 
a una sucursal bancaria. Y en esos días en los 
que andaban en búsqueda de su propio lengua-
je escénico o simplemente estaban pasándoselo 
de muerte allí, vaya usted a saber, este hecho 
lleno de policías, disparos, rehenes y que es 
el sueño de cualquier ciudadano de bien, les 
sirvió para crear este montaje que es muy difícil 
de explicar -pero que es imprescindible de ver- 
donde se reflexiona sobre el mismo hecho de la 
creación teatral. Una obra en la que realidad y 
ficción se dan la mano, se miran a los ojos y se 
dicen la una a la otra: “les vamos a dejar locos”. 
Acto seguido se comen la boca. Sergio Díaz


Cuestionando los límites del teatro 
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ATRACO, PALIZA Y MUERTE EN 
AGBANÄSPACH


Teatro María Guerrero. Del 5 de febrero al 21 de marzo


FOTO: Kiku Piñol.
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Dejándose arrastrar por 
la pasión sin límites 
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LA PETITE MORT
Teatro Lara
Del 3 de febrero al 31 de mazo


Quiero comenzar esta página poniendo el foco 
en Nathalie Pinot, una actriz ma-ra-vi-llo-sa que 
da verosimilitud a cada papel que interpreta. 
Es un auténtico lujo ver trabajar a esta mujer. 
La verdad es que en este caso tengo fácil per-
sonalizar en ella, y no le hago el feo a nadie, ya 
que es la única protagonista en escena de esta 
obra que se estrena en el Teatro Lara.  
Pinot ha aceptado el reto de meterse en la 
piel de Jeanne, una mujer que se acerca a la 
temida crisis de los 50. Ella es profesionalmen-
te exitosa, se muestra abiertamente feminista, 
está divorciada y tiene un hijo en la adolescen-
cia tardía. Sin embargo, en su intimidad vive 
una relación extremadamente pasional con un 
amante que anula por completo su raciocinio, 
dejando en segundo plano todo lo que hasta 
ahora era importante para ella. La petite mort 
es una obra con dramaturgia de Eduardo 
Recabarren, quien se ha inspirado en textos de 
Annie Ernaux para conformar este monólogo en 
el que la actriz compartirá con los espectado-
res la parte más íntima de su ser. Se desnudará 
emocionalmente para nosotros haciéndonos 
partícipes de lo que a ella le supone esta 
suerte de sensaciones cada vez que comparte, 
imagina, insinúa, idealiza o verbaliza momentos 
con su amante. Ella es una mujer educada 
para otras cosas, para otros pensamientos, 
y sucumbir al placer, hacerlo de esa manera 
como lo hace en este momento de su vida le 
provocará constantes contradicciones que 
tiene que afrontar en su vida diaria, además de 
sentirse totalmente sometida y vulnerable. 
Lidiar con la sexualidad, esa invocación con-
tinua que nos acompaña -y de qué manera- a 
lo largo de nuestra vida, no es fácil. Requiere 
mucho trabajo tener una vida sexual plena, sin 
tabúes y en libertad. Sobre todo en libertad y 
sobre todo a según qué edades. Es maravi-
lloso poder librarse de las ataduras morales 
y entregarse al placer absoluto, dejando que 
todo tu cuerpo sucumba a ‘la petite mort’ (‘la 
pequeña muerte’, la forma en que lo franceses 
denominan al orgasmo). Pero siempre hay que 
hacerlo de forma sana, sin dejar que ese placer 
nos arrastre al abismo. No sabemos si Jeanne 
será capaz de conseguirlo. S. Díaz







Ramiro (Pablo Carbonell), un militar divorciado, 
decide utilizar una aplicación para recoger con su 
coche a otros pasajeros que lo acompañen en su 
viaje a Cádiz, donde va a pasar unos días con sus 
hijas. Se apuntarán al plan tres personajes excén-
tricos: Nat (Ania Hernández), una joven psicóloga 
en paro que quiere darle una sorpresa a su pareja; 
Max (Víctor Ullate Roche), un actor que va grabar 
una película de bajo presupuesto y que se pasa 
el viaje ensayando el papel; y Magina (Soledad 
Mallol), una mujer que va, emocionada, a conocer a 
su primer nieto. Por si fuera poco, entrará en escena 
un misterioso asesino en serie. La obra es una road 
movie cómica con toques de thriller escrita por 
Eduardo Galán y dirigida por Ramón Paso. 


La pandemia se le ha complicado más de la cuenta 
a Valeria Ros. El segundo día de confinamiento se 
enteró de que estaba embarazada de su ex y ahí 
es cuando germinó la semilla de Mature, su nuevo 
espectáculo de comedia. Asistiremos a una diver-
tida reflexión sobre los aspectos que han marcado 
de por vida a la artista: el no saber decir que no; 
las continuas meteduras de pata con los hombres; 
sus huidas por el mundo para encontrarse a ella 
misma y el enganche a todo lo que sea tóxico. 
Disfrutarás de sus locas aventuras y descubrirás lo 
que implica ser mujer, cómica y milf (denominada 
así por ella misma) en la actualidad y en pleno 
auge del movimiento feminista.


Jordi Sánchez y Pep Anton Gómez firman esta 
comedia, dirigida por el segundo, y protagonizada 
por actores muy populares de la talla de Carlos 
Sobera, Neus Asensi, Elisa Matilla y Ángel Pardo. 
Como si de Extraños en un tren se tratara, dos 
parejas: Pepe y Diana y Manolo y Loli se vienen 
arriba durante una cena y planean acabar con el 
jefe de Manolo por un lado y con el nuevo novio 
ruso de 25 años de la madre de Pepe por el otro. Y 
así, como quien no quiere la cosa, aparecen todas 
las rabias, todos los miedos y todas las miserias 
de los cuatro. Ponen en marcha un mecanismo in-
fernal despertando a la bestia que todos llevamos 
dentro, y, una vez despierta, a ver quién la para.


ASESINOS TODOS
Teatro Reina Victoria
Desde el 5 de febrero


MATURE
Teatro Alfil
Desde el 12 de febrero


BLABLACOCHE
Teatros del Canal
Del 10 al 14 de febrero
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Regresa a los escenarios este espectáculo de 
la compañía Teatro En Vilo que, al igual que 
sucede con los grandes artistas, nunca dan 
por terminada una buena gira. Y bien que se lo 
merecen. Noemí Rodríguez y Andrea Jiménez, 
las fundadoras de esta compañía que no para de 
crecer, vuelven a ofrecernos todo el talento que 
atesoran, el ingrediente primordial de sus traba-
jos. Y si a eso sumamos amor por lo que hacen, 
humor, de gesto y texto, y descaro y profundo 
conocimiento del arte escénico, nos sale una 
receta que les ha transportado desde aquella cé-
lebre Interrupted, obra mil veces batallada en el 
off, hasta la conquista de los grandes escenarios 
como la que ahora nos vuelven a presentar. 
Hoy puede ser mi gran noche es una fiesta 
teatral, como no podía ser de otra forma, esta vez 
en formato de monólogo comico-musical. Es un 
ejercicio de autoficción, protagonizado por la 
camaleónica Noemí Rodríguez, que cuenta la 
fascinante historia de un cantante de orquesta 
en la Galicia de los años 90 del pasado siglo, 
y de su hija, cuya máxima aspiración es ser 


como su padre. El título sabe a Raphael y la 
imagen promocional supura Freddy Mercury. No 
en vano, la actriz, acompañada de una músico 
en escena, se despliega en múltiples voces para 
hacer ese viaje al pasado con el fin de entender 
esa extraña amalgama que resulta de lo que 
un día quisimos ser y lo que somos. Divertida, 
valiente, profunda, la obra es una celebración de 
lo que ya no está, de lo que pudo ser y no fue, un 
canto a los perdedores, un homenaje a los que 
nunca dejan de esperar su momento. Cómico y 
musical, sí, pero también con su punto de desga-
rro. Teatro En Vilo despliega toda la elocuencia 
de su poética teatral, la irreverencia y la ternura 
jugando cara a cara, y nos acerca a la batalla de 
una mujer que se pelea entre lo extraordinario y 
lo ordinario, la hazaña y la derrota, el deber ser y 
la felicidad verdadera. Ahí es nada.


¿Qué pasará? ¿Qué misterio habrá?


HOY PUEDE SER MI GRAN NOCHE
Teatro Fernán Gómez
Del 17 al 28 de febrero
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La obra de Sabina Berman llega avalada por 
su recorrido de éxito en Argentina que le llevó 
a conseguir el Premio ACE a Mejor Actor para 
Miguel Ángel Solá. Paula Cancio será la encar-
gada de darle la réplica en el escenario. El relato 
parte cuando el director de un importante medio 
de comunicación debe dejar su puesto en manos 
de uno de sus dos subdirectores. Una es mujer; 
varón el otro. ¿Qué influirá en esa decisión? ¿Será 
la capacidad, el sexo, la experiencia, la audacia, 
el engaño, la trampa? Un texto de impacto emo-
cional, en la que nada es lo que parece ser, y en 
el que la traición y el amor son giros continuos de 
esa falsa rosca llamada poder. La dirección la fir-
ma el recientemente fallecido Quique Quintanilla.


¿Qué sucede cuando las mujeres del siglo XVII 
toman la palabra, trabajan por la igualdad y muestran 
su lado más fuerte y orgulloso? Esta es una de las 
preguntas que nos plantea esta comedia, ácida y 
reflexiva, escrita por Nando López y dirigida por Ain-
hoa Amestoy a partir de la obra de María de Zayas. 
Un homenaje a la autora (y a todas las escritoras del 
Barroco) que traslada su audaz y moderna mirada 
a la contemporaneidad. Inspirada por las tramas de 
sus novelas cortas, la historia nos presenta a cuatro 
protagonistas llenas de secretos que, víctimas de un 
encierro por causas ajenas a su voluntad, decidirán 
-gracias al afán ‘boccacciano’ de una de ellas- ame-
nizar la velada contando historias sobre los desenga-
ños sufridos por las mujeres a causa de los hombres.


El día 23 de julio de 2019 fue asesinada en San Pe-
tersburgo Yelena Grigórieva, la conocida activista 
por los derechos del colectivo LGTBI ruso. Había 
denunciado que llevaba un tiempo recibiendo 
amenazas de grupos homófobos y ultranacionalis-
tas. La policía halló su cuerpo, cosido a puñaladas, 
en plena calle, escondido tras unos matorrales. 
Adolfo Fernández dirige y protagoniza junto a 
Sonia Almarcha y Marc Parejo esta historia que 
versiona libremente los días previos a la detención 
e interrogatorio de la activista en 2014 acusada de 
generar ‘propaganda homosexual’ en la red social 
Vkontakte. El texto traza una semblanza sobre los 
fanatismos y la traición con Virginia Woolf y la músi-
ca de Jeff Buckley como fuentes de inspiración.


SIVERIA
Teatro Español
Del 11 al 28 de febrero


DESENGAÑOS AMOROSOS
Teatros del Canal
Del 24 al 28 de febrero 


DOBLE O NADA
Teatros Luchana 
Hasta el 28 de febrero
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en familia


Espacio Abierto Quinta de los Molinos 
calienta motores para un febrero lleno de 
actividades y propuestas para toda la familia. 
En lo que nos atañe, llegarán tres produccio-
nes muy recomendables a lo largo del mes. 
El 13 y 14 de febrero la compañía Ponten Pie 
(Cataluña) dirigida por Sergi Ots propondrá 
teatro para la primera infancia con Loo (1). La 
palabra hace referencia, además de al viento 
asiático, cálido y seco que actúa por las 
tardes de verano, al nombre de la protago-
nista de esta pieza (interpretada por Emma 
Bassas). Esta humanización de este elemento 
natural sirve para explicar de una forma poé-
tica cómo y porqué el viento desertiza. 
Por su parte, El lagarto baila (País Vasco / Ma-
drid) aterrizará en Madrid el 20 y 21 de febrero 
con danza, objetos y marionetas para bebés 
dentro de su espectáculo IzAdi (que significa 
naturaleza en Euskera) (2). Una oda al mundo 
de los sentidos interpretada por Alberto 
Almazán y Leire Amonarriz que se presenta a 
través de un recorrido coreográfico en el que 
se podrán vislumbrar paisajes en movimiento 
de sonidos brillantes, apagados, secos, perfu-
mados, ondulantes, sugerentes... 
Por último, el plato fuerte del mes llegará 
con Conservando memoria (3) el 27 y 28 de 
febrero. El Patio Teatro (La Rioja) o lo que es 
lo mismo Izaskun Fernández y Julián Sáenz-
López, tras deleitarnos con A mano, vuelven 
a utilizar el teatro de objetos para contarnos 
en esta ocasión las razones por las que vidas 
aparentemente anodinas y sencillas pueden 
esconder los ingredientes precisos para ser 
extraordinarias. Un montaje de una gran 
belleza que reflexiona sobre la memoria y los 
recuerdos de aquellos que estuvieron antes 
que nosotros. Para niños a partir de 9 años. 


LOO / IZADI / CONSERVANDO MEMORIA. Espacio Abierto Quinta de los Molinos. Varias fechas.


Pequeñas grandes historias
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en familia


La compañía madrileña La Canica versiona el mito grie-
go para toda la familia en una puesta en escena de Pa-
blo Vergne que combina el relato poético en las voces 
de las dos actrices (Daniela Saludes y Esther Blanca / 
Eva Soriano), el juego teatral de los diversos protago-
nistas de la historia, la expresividad de los objetos y el 
poder evocativo de la música. Orfeo es un joven griego 
cuya música es capaz de aplacar tormentas, mover las 
piedras y amansar las bestias salvajes. Eurídice es una 
joven ninfa protectora de los bosques y la naturaleza. 
Un día ambos se enamoran. Pero su felicidad no dura 
mucho tiempo. Una mordedura de serpiente mata a 
Eurídice. Desolado, Orfeo decide bajar a los infiernos 
en busca de su amada.


Primera propuesta para público familiar del colectivo 
catalán El Conde de Torrefiel dirigido por Tanya Beyeler 
y Pablo Gisbert. En esta ocasión han creado un recorrido 
itinerante dentro de un espacio teatral, una instalación for-
mada por paisajes enigmáticos donde los espectadores, 
como exploradores de una expedición en tierras remotas, 
penetran para situarse en el interior del cuerpo de una 
historia abandonada con personajes inacabados que 
invita a construir su devenir caminando entre sus ruinas. 


Espectáculo que nos invita a reflexionar sobre la del-
gada línea que existe entre la desafección y el amor in-
condicional. Un canto al encuentro entre diferentes, una 
llamada a liberarnos de los prejuicios. Sobre el escena-
rio unos niños juegan en el país donde todo empieza. Se 
afanan en descubrir el mundo, imitan a los mayores, con 
audacia y desenfado. Se atreven a amar sin saber su 
verdadero significado y no dudan en enemistarse antes, 
incluso, de encontrar la palabra odio en sus bolsillos.


ORFEO Y EURÍDICE (TITERESCENA)
Teatro Valle-Inclán. 27 y 28 de febrero.


LOS PROTAGONISTAS
Conde Duque. Del 11 al 14 de febrero.


AMOUR
Teatro Español. 20 y 21 de febrero.
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por Miguel Pérez Valiente


lírica 


Un tremendo desafío escénico
En el momento de escribir estas líneas no hay 
certeza de hasta qué punto las nuevas restric-
ciones de movilidad vigentes en Madrid como 
consecuencia de la pandemia del coronavirus 
afectarán a la tercera entrega (segunda jorna-
da) de la Tetralogía del anillo del nibelungo, la 
ópera Siegfried. 
El Teatro Real de Madrid ha sido uno de los 
pocos coliseos europeos que, pese a todos los 
obstáculos, ha seguido programando con norma-
lidad su temporada musical. Combinando medi-
das de seguridad y control con calidad musical y 
variedad artística ha sido más que nunca uno de 
los emblemas culturales del país en mitad de una 
Europa de teatros cerrados a cal y canto.
Sin embargo, las nuevas restricciones de mo-
vilidad nocturna y la extensión del famoso título 
wagneriano (aproximadamente cinco horas de 
duración) representarán un tremendo desafío 
para la dirección del teatro si las susodichas 
restricciones se extienden a lo largo de todo el 
mes de febrero.
La producción de la Tetralogía que se presenta 
en Madrid en cuatro temporadas sucesivas fue 
creada en el año 2000 por el prestigioso di-
rector de escena Robert Carsen para la Ópera 
de Colonia. La dirección musical de los cuatro 
montajes está a cargo de Pablo Heras-Casado 
y es precisamente su trabajo lo más interesante 
de esta propuesta. 
En Siegfried Carsen retomará tenuemente el 
tema de la amenaza ecológica que estuvo tan 
presente en El oro del Rin. Ecos de aquellas 
preocupaciones medioambientales como los ár-
boles talados del bosque en que se críó Sigfrido, 
estercoleros y otros elementos como la chatarra 
evocarán, si quiera sutilmente, el impacto nega-
tivo que el hombre ejerce sobre la naturaleza, 


pero en esta ocasión Carsen no pasará más allá 
de la pura mención sin afanarse en forzar en una 
lectura ecológica del libreto. 
La escenografía es obra de Patrick Kinmonth, 
autor también del vestuario y la iluminación la 
firma Manfred Voss. 
En el papel protagonista el ‘heldentenor’ aus-
triaco Andreas Schager, que no solo ha can-
tado todos los papeles principales de Wagner 
para su cuerda, sino que es posiblemente el 
mejor Siegfried de nuestra época. 


Siegfried


Bajo la dirección musical de Pablo Heras-Ca-
sado nos llega la memorable ópera de Richard 
Wagner con una producción ideada por el 
director de escena canadiense Robert Carsen 
para la Oper Köln de Colonia.
 
Teatro Real. Del 13 de febrero al 14 de marzo
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Un día inexacto de los años veinte, caminando estaban 
por la madrileña Puerta del Sol Lorca, Dalí, Margarita 
Manso y Maruja Mallo, cuando decidieron quitarse el som-
brero porque “congestionaba las ideas”, sin imaginar la 
reacción agresiva de los viandantes, que consideraron el 
inocente gesto una ofensiva transgresión social. La anéc-
dota sirvió más tarde para dar nombre a Las Sinsombrero, 
el grupo femenino de relevantes artistas de la Generación 
del 27. Investigar sus obras y reivindicar esos nombres fue 
el propósito inicial de Mucha Muchacha, que derivó rápi-
damente hacia un colectivo femenino de danza española 
que hoy trabaja por el empoderamiento, determinación, 
voz, libertad y cooperación entre mujeres artistas. El grupo 
liderado por Belén Martí Lluch, Marina de Remedios, Ana 
Botía y Marta Mármol, tras Desmemoria o las performan-
ces Les Tournesols o Voces. Volumen 1, estrena ahora 
Mucha Muchacha, que surge entre la estilización de la 
danza española y las exigencias menos sofisticadas de 
la danza contemporánea. Como es ya norma, su nueva 
creación se erige como una declaración de intenciones 
alrededor de temas que preocupan a sus integrantes: la 
feminidad, el movimiento, la comunidad y el rito. 


Rocío Molina estará en febrero por partida doble 
en Teatros del Canal. Primero con Inicio (Uno) 
(días 25 y 26), un montaje de un lirismo acendra-
do en el que la bailaora, solo acompañada por 
Rafael Riqueni, ofrece con su baile un homenaje 
a la maestría de una guitarra virtuosa cuyo recital 
no solo sacia la escena, sino que auspicia en la 
artista un movimiento original, poético y tierno. A 
continuación subirá al escenario Al fondo riela (Lo 
otro del Uno) (días 27 y 28), donde dialoga con las 
guitarras de Eduardo Trassierra y Yerai Cortés. El 
leitmotiv de la pieza será la dualidad, expresada a 
nivel escenográfico por un suelo espejo que hace 
que el espectáculo se acompañe así mismo.


danza 


MUCHA MUCHACHA. Conde Duque. 17 y 18 de febrero.


INICIO (UNO) / AL FONDO RIELA (LO OTRO DEL UNO). 
Teatros del Canal. Del 25 al 28 de febrero.
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por Jorge Gª Palomo / @jorgegpalomo


cómicas


¿Cómo se definiría Paula Púa a estas alturas 
del sarao?
Es difícil. A veces soy como un ‘golden retriever’ 
y a veces como un hámster moribundo.


¿Dónde podemos verte y reír contigo?
Todos los martes en Tarde lo que tarde de RNE, 
todos los meses en El Mundo Today y ahora en 
un show de stand-up comedy con Ana Bravo y 
Helena Pozuelo, ‘Las Superpenas’ (en nuestras 
redes pondremos los próximos pases). También 
estoy de guionista en La Noche D en TVE y en 
bares de Madrid probando texto. 


¿Cómo estás llevando esta época tremenda?
Medicada. En general, bien para haber vivido 
tantos momentos históricos de mierda. Tengo la 
suerte de que todos mis conocidos están bien y, 
además, tengo una gata, que quieras que no da 
calorcete.


El humor para ti es…
Algo que está en todos los aspectos de mi vida, 
en el terreno del curro y en el personal. Es im-
presionante cómo le puedes quitar la fuerza a un 
momento malo utilizando el humor.


El teatro y la cultura son…
Todo lo que somos. Hay que protegerla, sobre 
todo ahora. 


Las redes sociales son al humor…
Algo que tiene más ventajas que inconvenien-
tes. Puedes ‘probar texto’ antes de probarlo 
en el escenario, usarlas como un escaparate, 
conectar con gente que hace lo mismo que tú… 
Tiene su lado oscuro, pero prefiero quedarme 
con la parte buena. 


¿Cómo te inspiras? ¿Cómo es tu día a día?
Ahora mismo, mi día a día es pasarme horas 


“La cultura es todo lo que somos 
y hay que protegerla”


Paula Púa


Nuestra invitada de excepción es cómica de stand-up y guionista a quien las musas visitan, confiesa, con un 
látigo. Trabajadora multitarea, la encontramos en salas y bares por doquier, pero también en diferentes me-
dios. Y siempre impregnando de humor esta realidad que ha superado definitivamente a la ficción. Su debut 


como monologuista en la Riot Comedy fue el Rubicón para dedicarse a esto. Y alguien que adora el Flying 
Circus de Monty Python, es fiel del bar Picnic, ha pasado por Netflix, colabora en RNE, baila como un padre en 


una boda y forma parte de Las Superpenas... No podía faltar en Godot. ¡Gracias y bienvenida!


Periodista en diferentes medios, propone un test ameno para cómicos de aquí 
y allá, gente lúcida que reivindica la risa como arma de construcción masiva.
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escribiendo, ya sea para La noche D 
o para mis propios proyectos. Igual 
por falta de tiempo, pero no me es-
pero a que me venga la inspiración: 
me pongo a currar directamente. Las 
musas no me visitan, me dan con un 
látigo mientras gritan: “¡¡Trabaja!!”.


¿Qué y quiénes te hacen reír?
El humor surrealista, muy visual 
y, estos días, los vídeos de patos 
resbalándose en el hielo, la verdad. 
Algunos de mis cómicos de stand-
up favoritos son Danny Boy Rivera, 
Iggy Rubín, Patricia Espejo, Miguel 
Noguera, Eva Soriano... Extranjeros: 
Katherine Ryan, Louis CK, John 
Mulaney, Michelle Wolf...


Lo subrayo en La Sala de RNE 
desde hace años y lo recalco por 
doquier, Paula... ¿Vivimos una 
edad de oro del humor?
Es una pregunta muy amplia. En el 
aspecto nacional, cada vez hay más 
cómicos emergentes, espectáculos 
de comedia y open mics. Cada vez 
hay más, por lo que se requiere 
más originalidad y más trabajo para 
distinguirse de la generación anterior, 
por lo que, creo, la calidad y la di-
versidad también están aumentando. 
Pandemia aparte, claro. 


¿Cómo fue tu primera vez… en 
escena?
En la Riot Comedy. Estuve muy 
cómoda, aunque los 5 minutos se 
me hicieron eternos. Obviamente, no 
sabía ni qué estaba haciendo, pero 
fue la experiencia que me hizo darme cuenta 
de que quería dedicarme a esto. 


Un momento inolvidable o una anécdota fuera 
de los escenarios…
El primer viaje para actuar fuera de Madrid. Fue 
como la confirmación de que esta movida iba 
en serio. 


Un teatro o lugar para reír a carcajadas. De 
Madrid o el mundo entero.
Muchos. Por cariño y porque voy desde el 
primer día que me mudé a Madrid te diré el bar 
Picnic.


Una película o varias para sentirnos bien en 
épocas difíciles.
Peco de clásica, pero Mejor solo que mal 
acompañado y todo el Flying Circus de los 
Monty Python.


Un mensaje a los lectores de Godot y 
teatreros del mundo, amantes de la cultura, 
el sexo salvaje incluso con payasos y los 
espectáculos más osados…
¡¡Reíros moviendo los hombros!! ¡Con la mas-
carilla no vemos si sonreís! Y somos todos muy 
inseguros.


por Jorge Gª Palomo / @jorgegpalomo


Puedes leer la entrevista completa en www.revistagodot.com
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Esta es la cuestión
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María San Miguel es la creadora y directora de esta pieza de teatro documental en la que 
aborda el proceso de la muerte de su padre. Ella misma la interpreta junto a su madre, María 


José Santos. La obra podrá verse en la Sala Mirador del 12 de febrero al 7 de marzo.


Nostalgia 2175 _ Imán Velasco _ Teatro Pradillo _ SOS Emergentes Nave 73


I’m a survivor


Si me coges, no me sueltes, llévame contigo. Por el bien de todxs #CulturaSegura











por Sergio Díaz


voz en off
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Despertando emociones


sumario 


voz en off.03
maría san miguel.04
nostalgia 2175.08 
imán velasco.12  
teatro pradillo.16
teatro del barrio.18
sos emergentes nave 73.19
el arte de la nada 
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descampao.21 
amiga.22  
mapa de heridas.23


foto portada: Alba Muñoz. 
I’m a survivor, en Sala 
Mirador. Pág 04.


Con esas dosis de pragmatismo y egoísmo que la vida me ha dado, 
intento asumir las situaciones negativas que se me presentan con 
cierta naturalidad. Las lejanas, con equidistancia y despreocupación 
(algo que se ha acrecentado con el paso del tiempo y me odio por 
ello). Las cercanas, me duelen más, por supuesto, y pongo de mi 
parte para ayudar en todo lo que pueda, pero cuando regreso a mi 
mundo particular hago todo lo posible por desconectar (y no hay nada 
mejor que entregarse a la naturaleza para ello). Y digo esto desde mi 
privilegiada atalaya de persona con todas las necesidades cubiertas 
y sin grandes dramas, claro, que así es todo más fácil.
Esta época está siendo muy complicada para todo el mundo, lo sé. 
Son muchos meses y noto cómo la gente a mi alrededor empieza 
a sufrir mucho con la incertidumbre de la enfermedad. Afortunada-
mente, nadie de mi entorno ha sufrido demasiado físicamente, pero 
a nivel psicológico esta maldita pandemia empieza a pasar factura. 
Yo estoy bien. Sorprendentemente bien, de hecho. Soy ¿feliz? Pues 
no, está claro que no completamente, que preferiría que todo esto se 
acabase. Son muchos meses sin ver a mi familia, a mis amigos, sin 
hacer planes, sin relacionarme de forma normal... Porque una cosa es 
que sea equidistante y otra cosa es que no sea responsable. Pero no 
estoy infeliz he de decir, estoy bien en mi burbuja. Estoy sano, estoy 
protegido. Conozco las cifras, claro, pero no puedo evitar mirar hacia 
otro lado buscando una salida para mi cabeza y he llegado a pensar 
que ya nada me dolía. Inerte.
El otro día fui al teatro, una de tantas veces (con mascarilla, con dis-
tancia, con geles, con protocolos, como debe ser gracias al magnífico 
trabajo que hacen los espacios escénicos). Y de repente un nudo 
en mi garganta. Sentimientos adormecidos que salen a la luz en un 
oscuro patio de butacas. Emociones que empiezan a bullir en mi in-
terior y rompen la presión haciendo brotar lágrimas de mis ojos. Y no 
puedo parar de llorar. Y todo por un trágico suceso de hace 44 años. 
Y tras tanto tiempo intentando no decaer, no desesperarme, esa mira-
da al pasado hace que todo se revuelva. Y por gente que no conocía 
de nada. Lo mismo que sucede ahora, pero por otros motivos. Quizá 
haya esperanza. Quizás, una vez más, el teatro sea la respuesta a 
muchas de las preguntas. Sobre todo a esa pregunta tan complicada 
de contestar de: ¿Para qué sirven las Artes Escénicas? Para saber 
que no estoy muerto por dentro. Al menos en mi caso.


p.20







a las mujeres cuidadoras


por Ka Penichet


Desde que presentaste el proyecto hasta que 
se estrenó en noviembre de 2020 se produjeron 
muchos cambios en tu vida, ¿el texto también 
sufrió modificaciones?
Totalmente. El texto que tú has leído, yo lo escribí 
en noviembre y lo terminé el lunes de la misma se-
mana en la que estrenaba. De hecho, empezamos 
a ensayar sin que hubiera nada de texto.


Entonces, lo que enviaste a la convocatoria del 
Festival de Otoño, ¿fue una idea?
Yo envié una idea que era contar la historia de 
supervivencia de mi padre a raíz de que, estando 
ingresado en el hospital dio positivo en coronavi-
rus. Cuando pasamos todo ese shock que supuso, 
porque mi padre estaba bien, es cuando presento 
el proyecto. La idea inicial era una pieza de teatro 
documental en la que 
una parte, el protago-
nista era mi padre con 
su historia de supervi-
vencia de los tres cán-
ceres y una depresión 
sobrevenida por un 
acoso laboral y, por 
otra parte, quería crear 
un personaje femenino 
que había elegido que 
fuera una cocinera del 


hospital y que representara a todas esas mujeres 
cuidadoras invisibilizadas, que con la pandemia 
se ha hecho patente la precariedad y lo esencial 
de su trabajo, no solo en los hospitales, a todos los 
niveles. Mi padre siempre tuvo un humor excelente 
con muchísima fuerza y muchísima alegría, es 
decir, nos ha enseñado a enfrentar las enfermeda-
des de esa manera. Mi padre sale del hospital y al 
mes y medio de la recuperación en casa muere de 
repente, porque le dio una trombosis que pudo ser 
consecuencia del Covid-19. La noche en la que 
mi padre estaba marchándose mi madre me dijo 
que tenía que hacer el proyecto con mayor motivo, 
aunque él ya no estuviera. 


Después de leer el texto y de escucharte, 
creo que, a pesar de la pérdida de tu padre, 


la esencia del texto 
no ha desaparecido 
y aunque él ya no 
esté, sigue siendo un 
superviviente…
Y de repente las 
supervivientes somos 
un poco nosotras…Y 
para mí creo que ya es 
un hecho de supervi-
vencia muy fuerte el 
que mi madre y yo nos 


“Siempre he admirado la supervivencia de mi padre, 
pero él también salió adelante gracias a mi madre”


Es la creadora y directora de I’m a Survivor, una pieza de teatro documental en la que aborda 
el proceso de la muerte de su padre la pasada primavera y que ella misma interpreta junto a 
su madre. La obra se estrenó en el pasado Festival de Otoño y ahora llega a la Sala Mirador.


María San Miguel
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hayamos subido a un escenario sin haber pasado 
6 meses de su muerte. Creo que su legado es un 
poco ese, su alegría y su fortaleza, que la vida 
sigue para adelante y que también es el legado 
que a mi me enseñó mi madre de estos años en 
los que ella estuvo cuidando de él. Siempre he-
mos admirado la supervivencia de mi padre, pero 
es verdad que mi padre también salió adelante 
porque tenía al lado a mi madre.


Y cuando algo te traspasa tanto, ¿cómo logras 
mantener cierta equidistancia?
Yo es que no soy equidistante por naturaleza. Soy 
muy pasional, entonces lo vivo todo con mucha 
intensidad, tanto lo bueno como lo malo.


Sin embargo, en los montajes anteriores yo no 
he visto que te hayas posicionado de un lado…
Bueno, yo me posiciono en contra de la violencia, 
eso es seguro, pero lo que pasa es que creo que 
hay que dar voz. Aquí la equidistancia tiene más 
que ver con que no dé pudor mostrar que durante 
el duelo hay momentos en los que mi madre y yo 
nos lo hemos pasado bien. Nos reímos mucho y al 


minuto estábamos llorando. Entonces, eso tenía 
que estar también. Que no diera miedo el juicio 
desde fuera. Yo asumo que en mi familia somos 
así y que es igual de lícito la manera de vivir el 
duelo que tenemos nosotras a otra gente que a lo 
mejor no sale de su casa, no habla de la muerte 
o va de negro. Para mí era importante posicio-
narme desde una parte de la realidad, pero, 
además, hay muchas otras. 


¿Había participado tu madre antes en otros 
procesos creativos?
Mi madre, María José Santos, ha hecho teatro 
amateur desde que era muy joven hasta que me 
tuvo a mí. De hecho, en el pueblo donde crecí 
empecé a hacer teatro con ella con doce años 
porque ella dirigía la compañía de mujeres que 
había en el pueblo, pero a nivel profesional nunca 
había hecho nada. Yo admiro mucho el proceso 
que ha hecho mi madre porque en tres semanas 
le hemos exigido un trabajo de un nivel profe-
sional que creo que muchos profesionales no lo 
hubieran soportado. Estoy muy orgullosa de todo 
el arrojo que ha tenido y que tiene.


 FOTO: Alba Muñoz.
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I’m a survivor


Pieza de teatro docu-
mental sobre lo que 
nos ha ocurrido en este 
tiempo de confinamiento 
(enfermedades, miedo, 
resiliencia, muerte y 
duelo). La dramaturga 
y directora María San 
Miguel es la creadora de 
este montaje que aborda 
parte de su propia vida 
personal, documen-
tando el proceso de la 
pérdida de su propio 
padre. Su madre, María 
José Santos, como mujer 
cuidadora, invisible y re-
sistente, la acompaña en 
el escenario y juntas van 
narrándonos su historia, 
una historia construida 
desde el pasado pero que 
mira hacia el presente 
y, sobre todo, hacia el 
futuro. 


Del 12 de febrero 
al 7 de marzo.
Sala Mirador.


Abordas el montaje desde una 
perspectiva de humor negro…
Hay mucho humor. En el estreno 
funcionó muy bien porque la gente 
se rió más de lo que esperábamos. 
No estamos acostumbradas a reír-
nos sobre el dolor, sobre la muerte 
y sobre esta situación tan extraña 
que es el duelo. Como artista para 
mí era importante intentar buscar el 
humor negro desde lo documental. 
Me parecía un reto artístico. La vida 
está llena de contradicciones. El 
humor nos salva. Ya hemos perdido 
a mi padre, no perdamos el humor y 
la capacidad de estar alegres a pe-
sar de todo. Me gusta mucho sentir 
al público un poco desconcertado 
porque no quiere faltar al respeto.


Antes de que pasara esto en algu-
nas ocasiones habías compartido 
conmigo cómo era tu padre, ¿hay 
alguna anécdota que te apetezca 
compartir de él?
Hay una cosa que me gusta mucho. 
Cuando yo confesé a mis padres 
que quería hacer teatro siempre 
me apoyaron mucho, siempre han 
viajado para verme y han estado 
muy orgullosos. Pero hay algo 
que recuerdo de manera especial 
y es que cada vez que venían a 
verme a cualquier lugar, cuando 
yo entraba en escena siempre le 
daba un codazo al que tuviera al 


lado para decir: ¡Es mi hija! Yo le 
reñía diciendo que no podía hacer 
eso porque puedes desconcentrar, 
molestar… En el fondo, aunque 
yo le echara la bronca, me hacía 
mucha ilusión porque era como una 
muestra de orgullo y de que estaba 
ahí. La pena que me da es que no 
pueda ver esta obra. Mi padre se 
me ha ido muy joven, tenía 65 años, 
yo tengo 35 y me quedan muchas 
cosas por hacer que él no va a 
poder disfrutar. Es una putada.


Con toda la vorágine del proceso 
creativo, ¿sientes que has podido 
hacer duelo?
Es muy extraño porque al principio 
no te lo crees. Me cuesta mucho 
creer que no voy a volver a ver a 
mi padre. Creo que el montaje nos 
ha ayudado más que desviado. 
Creo que nos ha dado energía para 
seguir adelante, para no quedarnos 
estancadas. Después de estrenar 
y con las navidades, fin de año, mi 
cumpleaños… ha sido horrible pero 
sí que hemos pasado nuestro duelo 
particular. En los ensayos nos 
hemos pegado nuestras buenas 
panzadas de llorar. Se pasa muy 
mal estando mal y esta tristeza que 
yo no conocía.


Entrevista completa en 
www.revistagodot.com
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 FOTOS: Alba Muñoz.











el amor siempre se abrirá paso


por Sergio Díaz


Un buen momento para regresar con vuestra 
obra que habla sobre el colapso del mundo...
Sí, lamentablemente, el mundo está ahora más 
cerca que nunca de ese colapso, así que el 
público tendrá que hacer un esfuerzo menor para 
situarse en la distopía casi post-apocalíptica que 
plantea la obra. Lo que antes era ciencia ficción 
hoy es más realidad. Esto puede ser terrorífico, 
pero el texto deja abierto un camino de esperanza; 
cada espectador tendrá que tomar el suyo.


¿Cómo dais con este texto de Anja Hilling? 
Durante el verano de 2018 leímos cientos de 
obras con la idea de encontrar un texto sobre el 


que desarrollar nuestro primer montaje profesio-
nal. Gran parte de los que leímos los obtuvimos 
del archivo de dramaturgos alemanes que tiene 
traducidos al castellano el Goethe Institut. Un día 
dimos con Nostalgia 2175.


¿Y fue un amor a primera vista? ¿Fue leerla y 
sentir que teníais que llevarla a cabo?
Completamente, hubo varios textos que nos 
llamaron la atención, pero con este fue inmediato, 
lo supimos con la primera lectura. Es curioso, 
porque la complejidad de la dramaturgia, de la 
historia y del mundo que plantea Anja Hilling hizo 
que ninguno entendiese mucho con esa primera 


“La sociedad se extrema 
hacia un individualismo 


que desertifica los 
lugares de afecto”


Chema Risko, Clara Oliver y Felipe Muñoz son 
los tres integrantes de esta compañía que ha 


llamado la atención con su primer espectáculo: 
Nostalgia 2175. Con una sola voz nos hablan de 


este texto original de la dramaturga alemana 
Anja Hilling, una obra sobre un futuro distópico 
en el que los seres humanos no pueden tocarse 


y que puede verse en OFF Latina.


Asociación Endaiak
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lectura. Fue más adelante, con un análisis profun-
do, cuando fuimos entendiéndolo todo, aunque 
aún a día de hoy seguimos comprendiendo cosas 
con cada pase. 


Hay algo que no se suele explicar nunca y es 
cómo conseguir los derechos para montar una 
obra. ¿Cómo fue ese proceso? 
Era la primera vez que nos enfrentábamos a este 
proceso. Nos dirigimos a la sede del Goethe 
Institut en Madrid y ellos nos pusieron en contac-
to con la editorial. Tras una gymkana de mails, 
conseguimos establecer un contrato con ellos 
y el Goethe Institut, interesado en la difusión de 
la cultura alemana en otros países, nos ayudó 
económicamente con el pago de los derechos. 
Actualmente nos sigue apoyando con el coste 
que suponen los derechos por cada vez que 
hacemos la función.


La adaptación de la pieza es de vosotros tres. 
¿Anja intervino algo en el proceso? ¿Ha visto 
el resultado final?
Lo cierto es que ni siquiera la editorial nos ha 
podido facilitar su contacto. Nos hubiera encan-
tado hablar con ella, no solo por invitarla a venir a 
ver la pieza, si no porque el texto tiene misterios y 
recovecos que, en su mayoría, hemos ido llenando 
de sentido, pero aún hoy nos quedan algunos sin 
resolver. De modo que, Anja, si estás leyendo esto, 
ponte en contacto con nosotros, por favor. (Risas).


Y con respecto a la obra original, ¿Cómo de 
fieles habéis sido?
Tan fieles que hemos mantenido algunas frases 
a pesar de, en un principio, no entender qué 
querían decir exactamente. Para muchas hemos 
encontrado un sentido a lo largo del proceso, 
pero alguna sigue siendo un enigma, como 
hemos dicho, es un texto complicado...
Más allá de la adaptación de la traducción (de 
la mexicana Claudia Cabrera) al castellano de 
España y la reordenación de algunas escenas, 
hemos mantenido el carácter narrativo del texto 
de Anja. A pesar de esto, las características de 
su dramaturgia (ausencia total de signos de pun-
tuación y acotaciones, saltos temporales, convi-
vencia constante de diálogo y narración) hacen 
que al completar el texto con las herramientas 
de la escena haya una enorme libertad para la 
dirección; se podría montar piezas radicalmente 
diferentes siendo absolutamente fiel a la palabras 
de la obra. Por eso, dentro de esas libertades 
que teníamos para poner en pie el texto de mil 
maneras diferentes, creemos que el resultado es 
una pieza personalísima. 


¿Cómo es la puesta en escena? ¿Cómo 
habéis elaborado la dramaturgia?
Es una pieza muy narrativa, muy textual, el 
principal vehículo es la palabra; pero con fuertes 
apoyos en un lenguaje escénico multidisciplinar 
(artes plásticas, audiovisual, teatro físico… ). La 
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Nostalgia 2175


Siglo XXII. El colapso 
que durante tanto tiem-
po amenazó nuestro pla-
neta ya ha ocurrido. Pero 
hemos sobrevivido, nos 
hemos adaptado. En un 
escenario tapado, como 
una olla a presión, por 
un cielo de oscuridad 
que obstaculiza el lugar 
para el cariño, el amor 
y el sexo, sublimando la 
lejanía que vivimos ya 
hoy entre nosotros, ¿En 
qué circunstancias puede 
sobrevivir el amor?


Viernes de febrero
OFF Latina


escenografía y el vestuario son minimalistas y 
monocromáticos, aquí la intención es reflejar ese 
mundo de 2175 en que ha desaparecido la fuente 
de color primigenia: la naturaleza. El mar, las 
plantas, los animales, y hasta nuestra fuente de 
luz original, el sol, han desaparecido. 


A grandes rasgos, ¿Podéis explicar la trama 
principal de la obra?
Situándonos en este escenario post-apocalíptico, 
donde la ciencia y la tecnología nos permiten 
sobrevivir, pero la belleza perdida del mundo solo 
se recupera con la nostalgia, el texto presenta a 
sus tres protagonistas: Posch es un empresario 
que cree que esta nostalgia puede salvarnos; 
Taschko, el artista principal de su plantilla, está 
encargado de pintar esas paredes con imágenes 
del pasado, imágenes que no volverán a existir 
en la Tierra; y Pagona, que trabaja en el café al 
que Taschko llega para hacer su primer trabajo y 
ambos se enamoran, pero hay un problema, jamás 
podrán tocarse. En estas circunstancias sucede 
algo imprevisto, un milagro, teniendo en cuenta 
que la concepción natural en este ‘nuevo mundo’ 
es prácticamente imposible. Un embarazo. Una 
nueva vida. Un futuro bebé que trae consigo tantas 


esperanzas como preguntas. Y, de nuevo... el 
amor, en todas sus representaciones posibles. 


¿La obra es un alegato contra el cambio 
climático? Porque caben muchas lecturas 
dentro del texto…
De alguna forma el mensaje de alarma por el 
colapso climático que va a venir y que muchos 
científicos aseguran inevitable está en la obra, 
pero no creemos que sea el tema principal. 
Más bien es el contexto en el que se produce 
la pregunta sobre el amor, si el amor seguirá 
existiendo sin límites detrás de ese deadline; 
si el amor lo puede todo.


¿Y estamos viviendo en un planeta apto para 
el amor?
La sociedad se extrema cada vez más hacia 
un individualismo que desertifica los lugares 
del afecto, pero aún con eso, el amor sigue 
encontrando sus espacios. El mundo tendría 
que irse mucho más a la mierda para que el 
amor lo tuviese difícil. Quizá tanto como en 
Nostalgia 2175, quién sabe.


Entrevista completa en www.revistagodot.com
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poderosa energía


por Sergio Díaz


¿Cómo empezó todo? ¿Cuándo descubriste 
tu vocación artística?
Yo empecé tarde, yo descubrí mi vocación ar-
tística con 38 años. Yo he trabajo en multinacio-
nales, he sido autónoma con mi propia empresa 
y no me hacía feliz. Yo siempre he tenido una 
vena artística que canalizaba un poco a través 
del baile, pero nunca me planteé hacer nada 
a nivel actoral. Pero el no expresarme, porque 
soy una mujer con mucha energía, me hizo en-
fermar. Y buscando mi sanación emocional fui 
entrando en el teatro. Fue una vocación tardía, 
pero en cuanto entré supe que era algo que no 
iba a dejar nunca. No sabía a dónde me iba a 
llevar, pero sabía que esa iba a ser mi vida. Y 
me lo tomé muy en serio, y busqué profesores 
muy profesionales para aprender. 


¿Recuerdas ese día en el que te subes a un 
escenario por primera vez?
La primera vez que pisé un escenario fuera de 
la escuela fue en Karpas Teatro y me cogieron 
para hacer el papel de Angustias, en La casa 
de Bernarda Alba y me hizo mucha ilusión la 
verdad. Y a partir de ahí no paré.


Y de todos los trabajos que has hecho, ¿Cuál 
te ha marcado más?
He tenido papeles protagonistas de mucho 
peso. He sido Amanda en El zoo de cristal, 
he sido la profesora Ruth Steiner en Relatos 
escogidos, una diva increíble en Sexualmente 
hablando, en la obra Y si Dios fuera mujer de 
Karlos De Matteis me atreví a cantar, que para 
mí era un reto muy grande. Hacer de Petra 
en Las amargas lágrimas de Petra von Kant 
fue algo muy especial porque yo adoraba esa 
película y pensar que yo podría llegar a hacerla 
fue algo muy bonito. Y luego estoy muy contenta 
con mi trabajo en Hay que deshacer la casa. 
Hacer esa obra fue un antojo mío porque el 
tema me toca a nivel personal y fue una obra 
muy complicada con un duelo de dos actrices 
en el escenario tremendo. Cada papel que he 
hecho ha tenido algo especial.


Ahora estás con Abierto al público en La 
Encina Teatro, una de las obras más corales 
en las que has trabajado. ¿Cómo te llega este 
proyecto?
La obra me llegó después de todo el terrible 


“El teatro me ayudó a encontrar una sanación 
emocional. Ahora soy muy feliz interpretando”.
Ella es una actriz -y directora- que dejó su vida ‘convencional’ para dedicarse a su gran sueño: 
interpretar. Se ha curtido en los escenarios independientes de esta ciudad y dignifica su pro-
fesión cada día, haciendo su trabajo con la mayor ilusión y entrega posible. Ahora podemos 


verla en la obra Abierto al público que se representa en La Encina Teatro.


Imán Velasco
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momento que vivimos en la pasada 
primavera -y que desgraciada-
mente parece que no acaba-. Yo 
lo pasé bastante mal, perdí a mi 
madre en junio y la verdad es que 
estaba bastante baja de moral. De 
hecho pensé que no iba a volver 
a hacer teatro, no veía la luz, 
estaba muy perdida. Y en agosto 
me llegó un mail de Sergi Manel 
Alonso, a quien yo no conocía, que 
es el autor y director de Abierto al 
público. Él buscaba una actriz y 
por compañeros que me conocían 
salió mi nombre, vio mis trabajos 
en vídeo y pensó que yo podía dar 
el perfil que buscaban para dar 
vida a Greta. Me pasó el texto y 
me cautivó, así que le dije que sí. 
Y me hizo mucha ilusión, fue como 
volver a la luz.


Greta vino a salvarte un poco…
Pues sí, en cierta forma así ha sido, 
ha sido un gran regalo. Y pocas 
veces me han llegado cosas así, 
porque normalmente soy yo la que 
se busca las obras y los papeles. 
Y la verdad es que la obra es 
muy original, muy fresca, es otro 
registro más actual, que también 
tenía yo ganas de hacer algo más 
contemporáneo. El proceso de 
trabajo ha sido complicado como 
te puedes imaginar, pero hemos 
conseguido poder llevarlo a buen 
término y es que hay una energía 
muy bonita en este grupo de traba-
jo, hay muchas ganas, mucha ilusión. Ilusiones 
renovadas por mi parte.


¿Cómo es esa Greta de la que hablamos?
Greta es una actriz que tuvo mucho éxito en su 
momento y que ha caído en el olvido y ha sido 
rescatada y este es su reencuentro con el públi-
co, su oportunidad de volver a ser esa diva que 
lleva dentro y a querer que todos los focos la 
iluminen a ella. Es una mujer fría que sólo lucha 
por su objetivo, pero también en la obra descu-
bres sus razones para ese comportamiento. Y 


ella está en una compañía de teatro, que es lo 
que le ha tocado en estos momentos para poder 
trabajar, pero ella tiene la fuerza suficiente como 
para sacar todo adelante y volver a brillar. 


¿La obra es una ventana abierta para que el 
público vea lo que se esconde en una pro-
ducción teatral?
Sí, bastante. Más allá de lo que se ve desde fue-
ra, cuando rascas un poquito en esta profesión 
somos personas con muchas inseguridades, con 
muchos altibajos, exponemos nuestras emocio-
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Abierto al público


Texto escrito y dirigido por Sergi 
Manel Alonso e interpretado por 
Álex Jiménez, Maria Asensio, 
Imán Velasco, Daniel Retuerta 
y Ángela Puertas que habla 
de las miserias de todo aquel 
que alguna vez se ha sentido 
frustrado por ver machacado 
o subestimado su ego. ¿Qué 
estamos dispuestos a hacer para 
conseguir nuestras metas? 


Viernes de febrero.
La Encina Teatro.


nes y eso no siempre es 
fácil de gestionar y en esta 
obra se ve un poco de esas 
cosas que vivimos y nos 
pasan en este trabajo que 
tenemos, tan maravilloso, 
dicho sea de paso también.


¿Hay que tener la piel muy 
dura para sobrellevar esa 
constante exposición?
Hay que trabajar mucho en 
esos aspectos, claro. Yo 
tuve un padre que me decía 
que no había que dejar que 
nada se me subiese a la 
cabeza y lo llevo a rajatabla 
eso, quizás demasiado a 
veces porque me cuesta 
creerme las cosas. También 
te digo esto porque a mí 
no es que haya sonreído el 
éxito profesional, a un gran 
nivel me refiero. Satisfac-
ción personal toda la del 
mundo y estoy feliz con 
cómo me van las cosas, 
pero no me he visto en la te-
situra de otras compañeras 
de profesión que sí que han 
triunfado, así que si eso me 
pasara no sé cómo lo viviría, 
ya te contaré… (Risas).


La obra habla también del 
ego. ¿El ego es un aliado 
o un enemigo?
Cuando tú te subes a un 
escenario no puedes salir 
‘humilde’ como me decía 
mi padre. En un escenario 
te tienes que creer a tu 
personaje y lo que estás 
haciendo. Tienes que ser 
consciente de que te van a 
observar y de que eres el 
centro de atención… por 
eso somos intérpretes tam-
bién porque tenemos cierto 
punto de exhibicionismo 


emocional, de necesidad 
de expresar… Ahí arriba 
eres la más porque has 
trabajado para ello. En-
tonces ese ego es muy 
importante. Pero cuando 
te bajas del escenario, 
cuando estás apren-
diendo, cuando te están 
dirigiendo, cuando estás 
trabajando en equipo ahí 
tienes que ser humilde, 
escuchar y abrirte, si no 
lo haces así entonces ya 
ese ego sí pasa a ser un 
enemigo. 


¿Cuáles son tus 
sueños?
Yo soñaba con tener un 
teatrito, pero nunca pudo 
ser y ahora estaría su-
friendo mucho, como los 
y las valientes que man-
tienen sus salas abiertas, 
que se lo merecen todo. 
Ahora el sueño es seguir 
haciendo teatro, que me 
hace muy feliz, es suficiente 
con la que está cayendo. 


¿Y qué estarías dispues-
tas a hacer por alcanzar 
esas metas?
Intentaría no vender mi alma, 
la verdad. Ahora mismo me 
siento libre y feliz y quiero 
seguir por este camino. 
Quiero seguir avanzando, 
paso a paso y con los pies 
en el suelo. A estas alturas 
ya sólo quiero algo sencillo 
como ya te he dicho, quiero 
seguir haciendo teatro, un 
teatro vivo, trasladando 
mensajes de humanidad y 
provocando emociones.


Entrevista completa en
www.revistagodot.com
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por Sergio Díaz


la creación más pura y libre 


Ser libre no es fácil. El sistema no tolera bien a 
los versos sueltos, porque no riman en la con-
sonancia que la métrica impuesta requiere. Ser 
libre requiere criterio, trabajo, capacidad crítica y 
músculo económico para combatir los envites del 
destino. O despojarse de todo en la versión más 
extraordinaria de la libertad. Ser libre es dedi-
carte a las Artes Escénicas sin importarte lo que 
opinen los demás o las modas imperantes. Ser 
libre es crear por ti mismo y dar al mismo tiempo 
cobijo, calor y pan a los creadores para que se 
expresen como quieran. Ser libre es Teatro Pradi-
llo en esta ciudad. 


Creación y pensamiento
La icónica sala madrileña ha presentado su pro-
gramación para esta temporada de invierno 2021. 
Una programación en la que, como siempre, 
prima la creación contemporánea, la investigación 
escénica y la comunicación a través de las nuevas 
formas de relacionarnos. Creación e innovación 
que abre el pensamiento, nuevos mundos ante 
nuestros ojos que nos ayudan a expandir el cono-
cimiento y que trascienden las formas tradiciona-
les de expresión sobre un escenario.
Cuatro serán las propuestas que nos ofrecen para 
este mes de febrero. La primera es un programa 
doble que está dentro del marco de Colaboración 
que Teatro Pradillo ha establecido con el Certamen 
Coreográfico de Madrid, y las obras que podremos 
ver son Caer Caer Caer (foto 1) y Aliasing (4, 5 
y 6 de febrero). La primera es una creación del 
coreógrafo y bailarín tinerfeño Richard Mascherin 
en la que trata de desentrañar las consecuencias 
físicas y emocionales de esas caídas que todos 
tenemos en el día a día. En la segunda, la com-
pañía TR3STR3INTA propone a Sau-Ching Wong, 
Alfonso Riera y Adina L. Velázquez el desarrollo de 


una pieza cuyo punto de partida gira en torno a la 
dilatación del tiempo y las infinitas posibilidades 
que este concepto ofrece.
Los días 11, 12 y 13 de febrero serán para Ikue 
Nakagama, bailarina de danza moderna que 
llegará a nuestra ciudad con Nakami (foto 3), un 
trabajo en el que busca destruir lo que las repre-
sentaciones culturales y de género le han ordena-
do ser: su cuerpo como una bailarina educada, su 
cuerpo como una hija, una mujer, una madre, una 
mujer japonesa, un emigrante japonés... Así, baila-
rá en el escenario lo que su cuerpo nunca quiso.
La tercera propuesta será Anatomía del senti-
miento (18, 19 y 20 de febrero. Foto 2), de Poliana 
Lima y Lucía Marote, que nos ofrecerán un acto 
poético de entrega absoluta, sin reservas, sin 
miedo (o a pesar de él), en el que dos mujeres se 
buscan, se comparten, se apoyan, se funden, se 
disuelven, desvelando la historia escondida entre 
los pliegues de la piel, en forma de poesía escrita 
sobre los cuerpos. La belleza de dos cuerpos que 
se muestran con crudeza y honestidad. 
Y cerrará el mes Myris, Alejandría año 340 DC 
(26 y 27 de febrero. Foto 4), de Marianela León y 
George Kokkinaris, dos artistas que han hecho de 
la poesía la base de su relación artística y que en 
este nuevo trabajo juntas se adentran en los es-
critos de Constantinos Kavafis, de modo especial, 
en Myris, Alejandría año 340 DC, el poema más 
extenso del corpus kavafiano.
El camino de un caballo salvaje que se aleja del 
rebaño es complicado. Está lleno de obstáculos, 
incompresión, negación y frío. Los caballos salva-
jes generan temor y miedo. Y su futuro probable 
es el rechazo y la soledad. Por eso es tan impor-
tante que existan espacios como Teatro Pradillo, 
un lugar al que acudir cuando un espíritu indoma-
ble necesita romper las cadenas que le atan.
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¿Nos hemos acostumbrado?
Hiperconectadas, hiperinformadas, acabamos en un 
silencio ensordecedor resultado de un abrumador 
ruido producto de notificaciones, memes, tertulias y 
noticias que -abordando lo mismo- ofrecen perspecti-
vas radicalmente diferentes. ¿Cómo conocer nuestro 
tiempo entre tanto grito? ¿Cómo interpretarlo?


En noviembre de 2020, en el Teatro del Barrio nos 
parecía imprescindible recuperar nuestra producción 
Ruz-Bárcenas, (estrenada en 2015). En ese momento, 
la esposa de Luis Bárcenas entra en prisión y el ex te-
sorero del PP ofrece su colaboración a la Fiscalía An-
ticorrupción para los casos Gürtel y caja B del Partido 
Popular. Un mes antes, salían a la luz grabaciones de 
J.M. Villarejo en sus conversaciones con Sergio Díaz, 
chófer de Bárcenas: “Pon 2000, no 200, mamón” (alu-
diendo a un posible recibí de un pago mensual por 
los servicios prestados espiando al ex tesorero). 


Alberto San Juan y Jordi Casanovas no se resisten a 
ampliar la obra original y estrenamos, a mediados de 
enero, Ruz-Bárcenas, el careo que puso en jaque a 
todo un gobierno, seguido por Kitchen, la operación 
que muestra de qué están hechas las cloacas del es-
tado. Ambas piezas construidas íntegramente a partir 
de las transcripciones del juicio y de las grabaciones 
y declaraciones realizadas por las personas implica-
das ante la magistratura. 


¿Por qué hacer este ejercicio desde la escena si los 
medios de comunicación están -desde mediados 
de enero que se retoma el juicio contra Bárcenas- 
ofreciendo noticias diariamente? ¿Qué sentido tiene 
el teatro documento si la información sobre lo que 
sucede está a nuestro alcance?


En 2003, Susan Sontag se preguntaba en Ante el 
dolor de los demás, si el espectáculo del sufrimien-
to nos había dejado de afectar, si nos habíamos 
acostumbrado a la crueldad. Hablaba de la especta-
cularización de la información. Hoy parece pertinente 
extender ese interrogante a la corrupción aparente-
mente sistémica de las instituciones del Estado en 
España. ¿Nos hemos acostumbrado?


Una de las consecuencias de la sobreinformación 
que vivimos es la anestesia, la niebla, la confu-
sión, la impotencia. Eso pensaba Sontag. Como 
lo hicieran otras antes de nosotras, en el Teatro 
del Barrio pensamos que el teatro, las artes en 
general, pueden ser el lenguaje más elocuente 
para entender las tensiones y contradicciones de 
nuestro tiempo. Kitchen. Ruz-Bárcenas es nuestra 
última aportación. 


KITCHEN. RUZ-BÁRCENAS, de Jordi Casanovas, 
con Manolo Solo y Pedro Casablanc, y dirigida por 
Alberto San Juan. Sábados y domingos de febrero 
en el Teatro del Barrio. Las nuevas fechas durante 
la temporada se irán publicando en: 
www.teatrodelbarrio.com
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Para tiempos complicados, soluciones rápidas, origi-
nales e innovadoras. Así funcionan ahora mismo los 
espacios escénicos, capeando el temporal como pue-
den, modificando programaciones sobre la marcha y 
buscando la mejor forma de seguir a flote. Pero se lo 
ponen todo tan difícil que resulta increíble que sigan 
adelante sin caer en el desánimo. Héroes y heroínas 
de esta ciudad que están luchando lo indecible para 
que la Cultura no caiga. Porque si la Cultura cae no 
habrá esperanza.
Este mes de febrero que comienza con más restriccio-
nes las salas madrileñas lo han tenido muy complicado 
poder conformar una programación teatral. 
En Nave 73 -al igual que el resto de espacios- han 
tenido que hacer malabarismos para poder articular su 
cartelera. Y han optado por dar voz al futuro, para que 
sean los jóvenes creadores los que respondan a esta 
llamada de resistencia activa frente a la incertidumbre. 
Dentro del proyecto SOS Emergentes, cuyo objetivo es 
aunar fuerzas en la proyección y sostenibilidad de las 
compañías noveles, Nave 73 ha armado una progra-
mación en torno a varias de estas nuevas figuras de la 
escena madrileña que están llamadas a protagonizar 
el espectro teatral del futuro más próximo. En febrero 
comienzan con dos de estas compañías. El primer 
espectáculo será Anafha (3 y 10 de febrero), de Teatro 
de los Invisibles, obra de teatro documental creada a 
partir del diario de una niña afgana nacida en Pakistán. 
Una historia real contada desde los ojos infantiles de su 
escritora, la propia Anafha, que lucha junto a su familia 
por ser reconocida como refugiada para poder viajar a 
otro país en el que, en palabras de ella misma, “existan 
derechos de la mujer”. 
El segundo espectáculo será Después del ruido (17 
y 24 de febrero), de Colectivo Trance, una obra sobre 
las despedidas. Y es que decir adiós nunca es fácil... 
y es la consecuencia a una ruptura espacio temporal. 
No atreverse a pronunciar esa palabra deja abierta 
una grieta que quizás no cicatrice nunca. Después del 
ruido es justo ese momento que se hace presente entre 
el adiós y esa primera bocanada de aire.


la voz del futuro


sos emergentes en nave 73


ANAFHA 
Nave 73. 3 y 10 de febrero


DESPUÉS DEL RUIDO 
Nave 73. 17 y 24 de febrero
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Después de este 2020 totalmente inesperado y lleno 
de incertidumbres un grupo de artistas deciden 
hacer lo que mejor saben: crear. Comenzaron con 
Selfie (la primera parte de esta trilogía que ya pu-
dimos ver en Sala Tarambana) una obra divertida y 
desinhibida en la que hablaban de las apariencias.
Ahora llega esta segunda parte en la que tratan 
de reflexionar sobre lo que es el Arte y lo que nos 
aporta, justo en estos momentos donde nos dicen 
que no somos de primera necesidad. Los intérpretes 
de esta pieza, dirigida por Cristian Morales, a través 
de su propia exposición nos ofrecerán un recorrido 
por este espectáculo performático, donde intentarán 
demostrar que para ellos su actividad debería ser 
considerada como un bien necesario y útil. Esta obra 
es un grito de rabia y autoafirmación para defender 
que la creación es un pilar básico sobre el que debe 
asentarse una sociedad libre e igualitaria.


Estrella, en sus últimas horas de embarazo, dialoga 
con su feto sobre el mundo en el que va a nacer. 
La protagonista se despide de su hija justificando 
porque va a hacer lo que tiene pensado, desvelan-
do así las relaciones paterno-filiales, de pareja, y 
otras angustias existenciales que la atormentan. 
Ale Lacour es la actriz y dramaturga de este mo-
mento íntimo lleno de ironía, sarcasmo, angustia, 
soledad y metáfora. De la mano de Candela Solé, 
que dirige la pieza, han encontrado la mezcla 
perfecta entre la carcajada más histriónica y la 
pena más profunda. ¿Es moralmente correcto 
que una madre le hable a su feto, sin maquillar la 
realidad, sobre la cultura de la violación a través 
de un cuento infantil? La joven protagonista lo 
hace, sin tapujos ni eufemismos, y le habla a su 
feto de sexo, ansiedad, injusticia, de la huida… Es 
el relato de cómo la transmisión de la herencia de 
la culpa lo arrastra todo.


EL ARTE DE LA NADA MISMA
Sala Tarambana
6, 13 y 20 de febrero


NACER CON CULPA Y SIN NOMBRE
Nueve Norte
Viernes de febrero


Grito de autoafirmación


La culpa que nos devora
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Dentro del Programa de Residencias en DT 
Espacio Escénico podremos ver esta pieza de La 
Intemerata. Rakel Camacho, Rebeca Matellán y 
Laura Ordás son las creadoras de una explora-
ción escénica en torno a la idea del nómada, el 
que acampa, el que descampa. Aquel que no 
echa raíces en ninguna tierra ni queda sujeto a 
ninguna creencia. El andariego, el vagabundo, el 
peregrino, el permanente extranjero, el desa-
rraigado. La separación es lo propio del viajero, 
pero cuando se aleja de algo ¿Hacia qué otra 
cosa se acerca? ¿Qué crea? ¿Qué transforma? 
¿Qué genera la idea de permanencia en el ser 
humano? ¿Qué provoca? ¿Necesitamos tal vez 
no permanecer, estar a la intemperie o caminar 
hacia lo desconocido, para así despojarnos de 
aquello que no completa nuestro ser?


DESCAMPAO
DT Espacio Escénico
25, 26 y 27 de febrero


Antes todo esto era campo
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En un viaje por la naturaleza humana, esta obra de 
Dostoievski nos revela que la esencia humana es 
fácilmente contaminable por el pecado y que todas 
las ideas que nos eximen a nosotros mismos de la 
responsabilidad por la podredumbre en el mundo 
son hipócritas y condenables, siendo la autocompa-
sión victimista la forma más cobarde de vivir, pues 
tiene la pretensión de renunciar a la irrenunciable 
verdad: el mundo sigue siendo un Edén, pero todos, 
sin excepción, contribuimos a su degradación coti-
dianamente, ocupando modernamente el lugar de 
la serpiente. Paco Ventura es el adaptador, director 
e intérprete de esta obra en la que el autor ruso nos 
deja claro que el nivel de profundidad con el que 
percibimos el mundo no depende sólo del entendi-
miento de las palabras de una lengua, sino también 
de una especie de conciencia ‘meta lingüística’ o 
sensorial que poseemos del mundo.


Producción del Teatro Tribueñe creada y dirigida 
por Irina Kouberskaya, la impulsora de este espacio 
escénico del barrio de Ventas. La pieza es un texto 
que nace a partir de un fragmento de la vida de 
Marina Tsvetaeva, una poetisa rusa con dotes de 
genialidad. Rocío Osuna dará vida a Marina, y Cata-
rina de Azcárate se mete en la piel de Sofía Parnok, 
otra poeta, periodista, y traductora rusa. Ambas se 
conocieron y se amaron en una época complicada 
para hacerlo. Ambas disfrutaron de sus cuerpos y 
de sus mentes y la pasión que las unía (a la una por 
la otra y a ambas por la poesía) elevó sus creacio-
nes al nivel de sublimes, lo que ha dejado un lega-
do imborrable en la poesía rusa de comienzos del 
s. XX. Ambas abrieron camino a la hora de reflejar 
en sus trabajos el amor homosexual. Y ambas son 
ahora homenajeadas en esta íntima coreografía de 
sus vidas, con el cuidado con el que siempre hace 
todo Irina Kouberskaya. Sergio Díaz


EL SUEÑO DE UN HOMBRE 
RIDÍCULO


Teatro Lagrada
Del 12 al 21 de febrero


AMIGA
Teatro Tribueñe
26 y 27 de febrero


La conciencia de la verdad


Expresión poética del amor
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“Señoras y señores: No voy a abrir el telón para 
alegrar al público con un juego de palabras, ni con 
un panorama donde se vea una casa en la que 
nada ocurre y a donde dirige el teatro sus luces 
para entretener y haceros creer que la vida es eso”. 
El Autor, el personaje principal de Comedia sin 
Título, obra de Federico García Lorca, comienza 
su interpretación con estas palabras esperando 
réplica, pero no, no hay compañía en escena que 
hoy le acompañe. Junto a él recorreremos los 
textos propios del poeta granadino como Yerma, El 
Público, La casa de Bernarda Alba, Poeta en Nueva 
York… mientras El Autor, nuestro personaje sumido 
en la ausencia intenta encontrar la manera de revivir 
este teatro cada vez más vacío. Andrea Saiz dirige 
esta pieza protagonizada por Ignacio Ondaro.


Todos conocemos a las princesas Disney. Siem-
pre bellas, alegres, bondadosas. Siempre repre-
sentan los cánones femeninos que el patriarcado 
ha querido perpetuar. Y, por supuesto… todas 
saben cantar. Pero, ¿conocemos realmente la vida 
de esas princesas? ¿Sabemos lo que supuso para 
ellas su propio cuento de hadas? ¿Qué fue de sus 
vidas cuando se cerró la última página?
Esta obra nos muestra cómo cuatro princesas 
(a las que dan vida Isabel Morán, Olivia Lara, 
Colette Casas, Ana Iglesias.) se rebelan y exigen 
contar la otra cara del cuento, el reverso del “y 
vivieron felices y comieron perdices”. Eso que no 
se cuenta porque, al fin y al cabo, no es tan bonito 
como dicen...


Sergio Martínez Vila ha creado un drama áspero e 
intimista sobre la violencia sexual. Una obra para dos 
intérpretes (Cristina de Anta y Óscar Oliver) cons-
truida como un puzzle donde el espacio y el tiempo 
son posibilidades y las piezas se resisten a encajar 
de una sola forma. Ana se cita con cuatro hombres 
diferentes, todos mayores que ella. Ellos no saben 
quién es ella, pero Ana sabe muy bien lo que ellos 
le hicieron a su madre treinta años atrás. La violaron 
por turnos. La dejaron embarazada. Y Ana, que fue 
el fruto involuntario de ese ataque, siente que hay 
algo que debe hacer con todos ellos. Pero no sabe 
el qué. Sólo sabe seguir un impulso que tal vez la 
ponga en peligro. O tal vez el mayor peligro de todos 
sea el de encontrarse cara a cara consigo misma.


MAPA DE HERIDAS
Cuarta Pared
Del 18 al 28 de febrero


NO ME TOQUES EL CUENTO
Sala AZarte
Domingos de febrero


SOLILOQUIO SIN TÍTULO
La Escalera de Jacob
Del 18 de febrero al 25 de marzo
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		01 portada inma

		02 publi cdn

		03 sumario editorial J S

		04 performundo D S J

		05 publi max

		06 08 entrevista inma cuevas

		09 publi abadia

		10 12 repor paloma

		13 publi luchana

		14 15 entrevista antonio napoles

		16 18 entrevista sanzol

		19 publi cdn titerescena

		20 22 entrevista carsi

		23 publi godot nueva

		24 25 repor zarza

		26 27 entrevista xavier Principe

		28 29 entrevista eva

		30 31 repor tortola

		32 estrenos quitamiedos

		33 estrenos 2

		34 estrenos atraco

		35 publi exce

		36 estrenos la petite mort

		37 estrenos 3

		38 estreno mi gran noche

		39 estrenos 3

		40 en familia espacio abierto

		41 en familia 3

		42 lirica valiente sigfried

		43 danza2

		44 45 comicos Paula

		off 01 portada survivor

		off 02 publi dt

		off 03 sumario voz en off

		off 04 06 entrevista im survivor

		off 07 publi pradillo

		off 08 10 entrevista nostalgia

		off 11 publi umbral

		off 12 14 entrevista iman

		off 15 publi mirador

		off 16 17 pradillo

		off 18 barrio

		off 19 sos emergentes

		off 20 estrenos 2

		off 21 estreno 1 y media

		off 22 estrenos

		off 23 estrenos 3




