

escena y cultura


Hannah Arendt en tiempos de oscuridad


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
. m


ar
zo


 20
21


. n
úm


. 1
12


. a
ño


 X
II


Teatro Galileo presenta, desde el 4 de marzo hasta el 4 de abril, este nuevo proyecto de Teatro Urgente 
firmado por Karina Garantivá y dirigido por Ernesto Caballero que, a través de un juego metateatral, ahonda 


en la vida y el pensamiento de una de las filósofas más influyentes del siglo XX.  


Petra Martínez _ Valeria Ros _ El Grito _ Raphaëlle _ Here comes your man


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







En marzo
os planteamos estas preguntas


Todas las preguntas de la temporada y
las entradas en


dramático.es


Centro Nacional


¿vivir?


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


 | 


¿verdad o atrevimiento?
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 españolesescrita por Fernando Delgado-Hierro


dirigida por Juan Ceacero
19 MAR - 18 ABR 2021
Teatro María Guerrero | Sala de la Princesa


¿qué nos queda del barrio?
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Femeninas y plurales
No hace falta que llegue marzo para declararse feminista ante el mundo, 
es un camino que hay que ir labrándose cada día, en cada momento, en 
cada acción, en cada pensamiento, en la intimidad de nuestro mundo 
cotidiano. Lo que pasa que en marzo hay que gritarlo con fuerza y al uní-
sono, no vaya a ser que todavía haya oídos que se resistan a escuchar 
la cadencia del latir reivindicativo global.
Marzo también es motivo de celebración porque es el mes en el que se 
conmemora el Día Mundial del Teatro y, claro, se nos llena el pecho de 
alegría de ver que en un mismo mes brindamos por el Feminismo y por el 
Teatro. Lo que para el equipo de Godot se convierte en un único motivo 
de celebración, ya que no entendemos el trabajo que hacemos para las 
Artes Escénicas si no es desde la igualdad.
Somos feministas y nos gusta poder mostrarlo desde nuestras páginas, 
prestándonos como vehículo para que todas las creadoras que lo de-
seen, encuentren aquí un espacio, un hogar, un púlpito desde el que 
hablarle al mundo. 
Somos felices contando con cuantas más voces femeninas, mejor. No 
hay más que mirar este número donde encontramos mujeres que nos 
hablan desde todos los apartados que pueda albergar el teatro; mujeres 
consagradas como Petra Martínez o Pilar de Yzaguirre, que son histo-
ria viva de una lucha; pasando por otras nuevas como Sandra Bravo, 
aquellas que nos invitan a la reflexión filosófica y política, como Karina 
Garantivá; también desde la crítica y el humor, tal y como sucede con 
Valeria Ros; por supuesto, las que reclaman inclusión y diversidad como 
Raphaëlle Pérez; aquellas que hacen de su profesión un estandarte con-
tra las injusticias y denuncian desde el escenario, como el equipo de 
El Grito; sin olvidar a nuestras compañeras, Marisa, Ka, Pilar, Marta... y 
sí, también las nuestras, las de quienes caminamos al lado, explorando 
una masculinidad acorde con los tiempos que corren. La de quienes 
escuchamos lo que el feminismo tiene que decir para desmontarnos, re-
pensarnos y construirnos como versiones mejoradas de quienes somos.
Y todo esto lo hacemos con gran orgullo y desde donde más nos gusta, 
desde las Artes Escénicas, que, además, son femeninas y plurales.
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Con cariño, crítica a la crítica
A riesgo de meterme en una camisa de once varas 
de la que jamás pueda salir, creo conveniente que, 
llegados a este punto pandémico, la gran revisión 
que tiene que realizar el sector de las artes escé-
nicas incluya también a aquellos que cumplen una 
función tan esencial como la de la crítica. La razón 
es muy sencilla: nadie debería estar excluido, ni por 
omisión ni por miedo, de tener una mirada externa 
sobre su trabajo. Entiendo que aquellos que se 
dedican precisamente a ser el ojo avanzado del 
espectador aceptarán, al menos con curiosidad, 
una opinión genérica sobre lo que transmiten como 
conjunto al resto de la profesión.
Quizá lo primero que me sorprende de la crítica con-
temporánea es que hay una cantidad no desdeñable 
de textos que reflejan cierto desconocimiento (unos 
más, otros menos) de los procesos creativos y de 
toma de decisiones dentro de la vida de un espec-
táculo. Cómo se realizan los procesos de selección 
para que un espectáculo pase a formar parte de una 
programación, la relación entre director y equipo 
artístico, el tiempo disponible para poner en pie un 
montaje... El público, por supuesto, no tiene por 
qué saber nada de esto, pero un crítico sí, para no 
adjudicar responsabilidades, bien sea para elogiar 
o para denostar, a tal o cual miembro de un equipo. 
Hay críticas que no diferencian entre dramaturgia 
y puesta en escena, o entre expectativas sobre el 
montaje y lo que el montaje es... 
Ese es otro apartado en sí mismo. La función del 
crítico, en mi humilde opinión, no es hablar de lo que 
pudo haber sido y no fue, sino de lo que es. El crítico 
ha de intentar entender el propósito de la obra, la 
razón por la cual está concebida, y asumir sus reglas 
del juego; solo desde ahí podrá ser constructivo en 
su crítica. Flaco favor le hacen al sector poblando 
las redes de textos sobre lo que no existe, abocan-
do a los profesionales a críticas que no les resultan 


pertinentes (dado que no hablan sobre su trabajo) y 
al público lo desorientan desde ese lugar sombrío y 
pesimista en el que nada vale... 
… aunque también está lo contrario. La crítica 
hiperbólica, ultraadjetivada, superelogiosa, en la que 
el entusiasmo parece primar sobre el análisis. Esas 
críticas, hemos de reconocer, a todos nos encan-
tan, porque van directas al ego y nos hacen sentir 
importantes. Pero para conseguir un sector saneado, 
a la larga son igual de poco útiles que las anteriores. 
Si en Madrid hay simultáneamente en cartel dos do-
cenas de obras maestras, lo más probable es que no 
haya ninguna. Al público se le inflan unas expectati-
vas que luego no va a ver cumplidas. 
La exhibición de conocimiento es el último de los 
grandes males. Leer en una crítica todo lo que el que 
la firma conoce de tal o cual tema, autor, figura his-
tórica o incluso del espacio en el que se representa 
la función, no deja de tener cierto interés, pero no 
debería convertirse en el epicentro de un texto analí-
tico. Básicamente, porque no es análisis. Una crítica 
debería pasar por todos los planos de significación 
de un espectáculo, comprobar que están acordes 
a la razón del mismo y entre sí, y dar cuenta de la 
factura de su materialización y, si me apuras, de la 
pertinencia del espectáculo en su momento histórico.  
No sé si debería estar escribiendo esto, porque a 
mí hay críticos que me han tratado muy bien. ¿Qué 
necesidad tengo de este tipo de exposición? Y quizá 
este sí que sea el mal que atraviesa la totalidad 
del sector: la ley del silencio. Tenemos miedo a las 
represalias. Pero hay algo mucho más importante 
que todo esto: la propia supervivencia de las artes 
escénicas. Eso es lo único que me mueve. 
Si nosotros, los que nos exponemos en el escenario, 
debemos estar sujetos a cierto tipo de escrutinio, no 
me parece menos importante que aquellos que pue-
den llegar a determinar el recorrido de un espectácu-
lo sean autoexigentes consigo mismos. Necesitamos 
críticos que nos ayuden a mejorar como profesiona-
les y que sean una guía para el público. Ustedes nos 
piden excelencia: es un trato justo. 


Artículo completo en www.revistagodot.com
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Pilar G. Almansa
Periodista, dramaturga y directora de escena
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teatroespanol.es


Marzo


¡Nápoles millonaria!
De Eduardo de Filippo
Traducción y Adaptación Juan Asperilla
Dirección Antonio Simón


La señorita Doña Margarita
De Roberto Athayde
Adaptación y Dirección Juan Margallo


3 ~ 28 marzo
Teatro Español. Sala Margarita Xirgu


24 febrero ~ 28 marzo
Teatro Español. Sala Principal
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El festival llega en un momento muy complicado para el sector 
cultural y más específicamente para las mujeres creadoras que 
siempre, y lamentablemente, en tiempos de crisis encuentran mu-
chas más dificultades a la hora de sacar sus proyectos adelante 
que los hombres. Por eso, la labor de Ellas Crean un año más 
es fundamental a la hora visibilizar su trabajo a través de una 
programación de calidad y gratuita. 
En 2021 se cumplen cien años de la muerte de Emilia Pardo Bazán 
y la organización ha decidido que esta edición esté dedicada a 
ella, ya que además de ser una de las grandes escritoras españo-
las del siglo XIX “fue pionera en el cuestionamiento de la condición 
de las mujeres y la reivindicación de sus derechos; mujer feminista, 
por tanto, en el más amplio sentido de la palabra”, en palabras de 
Concha Hernández, directora de Ellas Crean. Este homenaje se 
materializará con el debate A propósito de doña Emilia, en el que 
participarán Marián L. Cao, Julia Montejo, Laila Ripoll y Cristina 
Abelló, con la colaboración de la Asociación Clásicas y Modernas.
Casa de América, Tabacalera Promoción del Arte, los teatros 
Fernán Gómez y Galileo y la Universidad Alfonso X son los nuevos 
espacios que se suman a los habituales de otros años, como 
Biblioteca Nacional de España, Museo Nacional del Prado, Museo 
Arqueológico Nacional, Institut Français o la Casa Sefarad-Israel, 
para albergar el conjunto de actividades previstas que abarcan 
música, danza, literatura, cine, teatro y debates. 
Varios serán los estrenos que se podrán disfrutar dentro de la 
programación: Damas y Diosas en el museo, un concierto de Teresa 
Catalán (Premio Nacional de Composición Musical) para 5 escul-
turas del Museo Arqueológico Nacional; Bitácoras, con dos de los 
mejores músicos del actual jazz nacional, Trinidad Jiménez (1) y Er-
nesto Aurignac; Impulso (2), de la iconoclasta coreógrafa y bailaora 
Rocío Molina; y la representación teatral Hannah Arendt en tiempos 
de oscuridad (que abordamos en la pág. 8). Además, destacan 
otros eventos como el encuentro sobre el último libro (Las maravi-
llas) de la escritora Elena Medel (3); el preestreno de El horizonte 
(4), la última película dirigida por Delphine Lehericey o los debates 
y conferencias con participantes como Josune Muñoz, Laila Ripoll, 
Itziar Pascual, Lola Blasco o nuestra compañera Pilar G. Almansa.


mujeres creadoras
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ELLAS CREAN. Varios espacios. Del 9 al 28 de marzo. Toda la programación en www.ellascrean.com


Organizado por el Instituto de las Mujeres, en esta 17ª edición del festival no faltarán los 
estrenos de espectáculos de diferentes disciplinas, la creación joven o el espacio para la memoria.
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filosofía y actualidad


por José Antonio Alba


Karina, ¿cuál es la filosofía de Teatro 
Urgente? ¿Con qué intención nace?
¡Eso nos lo preguntamos cada día! (Risas) 
Teatro Urgente somos un equipo de personas 
que nos hemos reunido para investigar y desa-
rrollar un teatro que tiene un punto de partida 
no teatral, desde las ciencias que nos cuestio-
nan y nos interpelan en este momento, como 
la filosofía o la antropología. Nuestro objetivo 
es encarnar un teatro que sea conceptual, 
con ideas que bajen al terreno del juego, de la 
sensorialidad y de la creación.


Teatro Urgente se presentó hace un año, 
cuando aún no pensábamos que la pandemia 
nos iba a afectar como nos ha afectado, ¿en 
qué ha cambiado el proyecto que presentas-
teis a lo que finalmente ha terminado siendo?
La idea principal no ha cambiado, siempre 
ha sido igual, pero nosotros hemos cambiado 
todos. Aquí nos despedimos todos de una ma-
nera y nada ha sido igual, han pasado muchas 
cosas por nuestras vidas y eso lo ha cambiado 
todo. Creo que gracias a la pandemia, Teatro 
Urgente goza de un gran entusiasmo, ahora es 
un proyecto necesario, vital. La pandemia nos 


ha dado una oportunidad de revisar la relación 
que teníamos con los espectadores, porque 
ahora, convocarlos es un acto distinto, porque 
tienen que salir de casa y asumir un riesgo, así 
que, ¿qué le vamos a contar? Si lo que hacemos 
no tiene una carga de compromiso, ¿para qué 
hacer venir a la gente? ¿para qué perder el 
tiempo? Quizá nos hemos vuelto un poco radi-
cales en ese sentido, pero ahora lo más seguro 
es estar en casa y, si convocamos a alguien, 
es porque realmente vamos a poner en juego 
cosas que nos están interpelando
.
Decís que Teatro Urgente nace para contar 
las cosas que no pueden soportar otro apla-
zamiento, ¿qué sientes que, en este momen-
to, no puede ser aplazado?
Yo creo que lo urgente ahora mismo está 
sepultado con todos los temores que tenemos, 
esa necesidad de recuperar la oportunidad 
de apropiarnos de nuestra vida. La pandemia 
genera una sensación de aislamiento que nos 
lleva a una introspección, pero no en el buen 
sentido, sino de aislamiento, es una catástrofe. 
Cada uno se ve obligado a salvar sus muebles 
y no hay que olvidar que somos una comuni-


“Si lo que hacemos no tiene una carga de 
compromiso, ¿para qué hacer venir a la gente?”


La nueva propuesta de Teatro Urgente nos adentra en el mundo de una de las filósofas 
más influyentes del siglo XX: Hannah Arendt. Su autora, que además participa como 


actriz en el montaje, nos abre las puertas a este mundo de pensamiento, 
política y metateatro desbordante de actualidad.


Karina Garantivá
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dad, tenemos que superar la cuestión 
como grupo humano, eso es urgente, 
como lo es el recuperar el idealismo. 
Creo que recuperar la política para los 
ciudadanos también es urgente. La 
política no puede ser echar una pa-
peleta cada cierto tiempo y rezar para 
haber acertado. Y, en cuanto al teatro, 
lo urgente es olvidar las máximas y las 
dinámicas, reconocer los problemas 
de los abandonados del teatro, los 
más jóvenes, los parados, no olvidar 
que somos una comunidad.


¿Por qué la elección de Hannah 
Arendt para este nuevo proyecto de 
Teatro Urgente?
La idea de elegirla no fue mía, surgió 
de todo el equipo. Mi decisión de 
escribir la obra fue posterior, una vez 
que estuve con sus libros, empezó a 
interpelarme mucho, fue una mezcla 
de fascinación y de fortaleza, todo en 
ella me parecía admirable y digno de 
recorrer y de meterme ahí.


A través de esa investigación, ¿qué 
es lo que has descubierto que 
quieres mostrar de Arendt? ¿Qué la 
hace tan actual?
Me gustaría que la gente viera a 
Arendt cercana. Es una figura que 
nos interpela, no estamos lejos de 
lo que ella habla. Arendt, es una 
visionaria y ve cómo las sociedades 
de masas y la idea de democracia, 
cuando está desactivada, es el ger-
men para los totalitarismos y creo que 
ahora, en ese sentido, estamos en un 
momento muy parecido. Donde hay 
confusión, calamidad y catástrofe, 
surgen estas voces que nos hacen creer que 
pueden salvarnos. Ahora se están viendo ese 
tipo de propuestas en la política. Arendt, hace 
que te pares y pienses por ti mismo. Eso nos 
puede volver menos ingenuos ante esta propa-
ganda política.


Metateatro, filosofía, historia, política y 
poesía en una propuesta que roza lo pirande-


lliano, ¿cuál es el principal desafío al que os 
enfrentáis con este espectáculo? 
Hay uno muy grande y es que Hannah Arendt 
no es una figura que tú puedas poner en el 
centro del escenario a decir grandes palabras. 
Fue una persona que observó mucho, estuvo 
en la retaguardia analizando, contemplando, 
fue una teórica, una personalidad tímida, pero 
no es una persona teatral; hemos hecho que 
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FOTO: Dondy Kriga. 







su pensamiento y la epifanía de la que surge ese 
pensamiento, sea el acontecimiento que la com-
pañía represente a través de los motores que ella 
se encontró. A través del elemento crítico. Yo creo 
que ella se identificaría con ese distanciamiento 
de actores que salen y entran porque siempre, en 
su pensamiento, todo se basa en comprender, no 
en hacer comprender. Analiza y descubre a la vez 
que es analizada y descubierta por otros.


¿Podría decirse que Hannah Arendt, más que 
en escena, se sitúa en el lado del espectador?
Totalmente. Sin hacer spoiler, es como acaba. El 
público es Arendt. Para mí es la visión que más me 
ayudó, no presentarla haciendo grandes monólo-
gos, porque no tiene nada que ver con el personaje.


La propuesta es exigente, ¿cómo crees que va 
a recibirla el público?
Creo que el trabajo que ha hecho Ernesto (Caballe-
ro) consigue que sea todo lo sensorial que el texto 
permite. Creo que el espectador se va a enfrentar a 
una personalidad muy retadora, no se le puede ne-
gar, es como coger una rosa y quitarle las espinas, 
pero es que Arendt es eso. Si eres de las personas 
que te gusta que te reten, te va a fascinar porque 
sus ideas son estimulantes. Puedes conectar mu-
cho con el recorrido de la compañía o con algunos 
momentos que hablan de la familia, la infancia y los 
padres. No va a ser un viaje intelectual, hemos tra-
bajado para que sea un viaje que empiece y acabe 


en uno mismo. Que lo comiences solo y lo acabes 
siendo muy consciente del entorno en el que estás.


El poder de la imaginación y de la poesía tienen 
una gran presencia en el texto, ¿esto como lo 
habéis traducido a la hora de llevarlo a escena?
Vamos a encontrar a un Ernesto muy despojado 
de aparato escénico, en su vertiente más esen-
cialista y un trabajo de compañía donde el juego, 
la escucha y el cuerpo es lo que va a ir constru-
yendo la escena. Es un montaje muy cercano, 
sencillo, íntimo. Hay un momento en el que artistas 
y espectadores estaremos en el mismo plano.


¿Cuáles son los siguientes pasos de Teatro 
Urgente tras Hannah Arendt en tiempos de 
oscuridad?
Nos queda el espectáculo con Juan Mayorga y 
Teresa Arzuaga, que será un díptico. Luego nos 
queda una versión sobre Doris Lessing, para 
tratar su visión sobre el pensamiento binario. Esto 
cerraría esta primera colección de Teatro Urgente. 
Los siguientes pasos sería hacer grande a 
Teatro Urgente, queremos impulsar proyectos de 
residencia dentro del colectivo de actores que co-
laboran con nosotros, que puedan construir otras 
propuestas. El futuro sería crecer en recursos, en 
medios, en ayudas, hacerse fuerte para poder 
irrigar a esa comunidad.


Entrevista completa en www.revistagodot.com
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Hannah Arendt en 
tiempos de oscuridad


El nuevo espectáculo de Teatro 
Urgente, dirigido por Ernesto 
Caballero y escrito por Karina 
Garantivá, recrea algunos pasajes 
de la vida de la filósofa Hannah 
Arendt, desde una mirada filosófi-
ca y metateatral, para invitarnos a 
reflexionar sobre el momento en el 
que nos hallamos y decidir de qué 
manera queremos participar en él.


Teatro Galileo 
Del 4 de marzo al 4 de abril 


FOTO: Dondy Kriga. El equipo artístico al completo del montaje. 







TEMPORADA 20 - 21


Programación sujeta a cambios


AUTOR


MAURICE MAETERLINCK
VERSIÓN Y DIRECCIÓN


ALEX ROJO
CON


ADRIÁN RICO
MACARENA ROBLEDO
IRENE ÁLVAREZ
ANDREA VÁZQUEZ
ÁNGEL MAURI
DANIEL BROTONS
LUCAS ARES


SALA JARDIEL PONCELA


3 - 21 MAR


EL PÁJARO AZUL


DRAMATURGIA


ITZIAR PASCUAL Y AMARANTA OSORIO
DIRECCIÓN ARTÍSTICA


ADRIANA ROFFI
REPARTO


ANA FERNÁNDEZ / ELSA CHAVES, NURIA GARCÍA, 
ÓSCAR CODESIDO, LUCÍA BARRADO, ALBERTO 
IGLESIAS, JOSÉ LUIS ALCOBENDAS / PABLO 
TURÉGANO, CARLOTA FERRER
COPRODUCCIÓN


YSARCA - PILAR DE YZAGUIRRE Y TEATRO 
FERNÁN GÓMEZ CENTRO CULTURAL DE LA VILLA


SALA GUIRAU


26 FEB - 4 ABR


EL GRITO
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¿Cuándo comienzas a escribir Mature?
Me pongo a escribirlo en el momento en el que 
me doy cuenta de que estoy embarazada. El mo-
nólogo es una reflexión del antes y después. Ha-
blo de meteduras de pata, de cosas que pienso 
que me han cambiado la forma de pensar, pero 
también tiene mucho que ver con la inmadurez. 
Aunque se llame Mature, el hecho de ser madre 
tampoco te hace madura.


Dices que el monólogo cuenta un antes y un 
después, ¿ha cambiado en algo la Valeria de 
antes con respecto a la de ahora?
Realmente es la misma, siempre sacando humor 
de todas las adversidades. Yo siempre he 
querido ser madre, pero que de repente te venga 
de golpe con una pandemia a la vez, pues no 
sé diferenciar lo que es pandemia y lo que es la 
noticia del embarazo. Es un poco esa mezcla de 
sensaciones de ver que el mundo se desmorona 
y que yo estoy creando una vida.
 
Es un monólogo cómico pero en el momento 
en que vivías el encierro y te enterabas que es-
tabas embarazada, ¿lo viviste como un drama?
Como un drama no, más bien como algo comple-
tamente inesperado, de hecho, el drama para mí 
fue la pandemia como para todos, sólo que a mí 
se me sumaba también la incertidumbre de estar 
embarazada.


Ante esa situación inesperada, ¿te planteaste 
abortar?
La verdad es que no. Al final creo que fui respon-
sable con la situación que viví. A lo hecho pecho 
y para adelante. Siempre había querido ser 
madre, esa es la verdad.


Como mujer, ¿te ha sido fácil tener visibilidad 
en este mundo del stand-up comedy?
Muy fácil la verdad. En mi caso no he visto ningu-
na diferencia en relación al género. 


¿Ha sido suerte o crees que a las mujeres no 
les cuesta hacer carrera en este sector?
Creo que si no ha habido más mujeres en el 
stand-up ha sido por una cuestión de que ellas 
hayan querido subirse al escenario. No creo que 
haya sexismo en esta profesión, por lo menos yo 
no la he sentido. Es verdad que por estadística 
ha habido menos mujeres, entonces el talento 
con mayor visibilidad era el masculino. Creo que 
esto ha cambiado bastante, y ahora hay muchas 
mujeres que suben al escenario.


¿Hay algo que te gustaría hacer todavía?
Yo siempre quiero dar pasos hacia delante. En 
ese sentido soy super ambiciosa, por ejemplo, 
me gustaría ser presentadora en la televisión, no 
sólo colaboradora, aunque todavía creo que me 
faltan tablas.


“No soy abanderada de nada, tengo muchos 
defectos, pero soy una mujer muy luchadora”


Imagina enterarte de que estás embarazada de tu ex el segundo día del confinamiento 
justo al comienzo de una pandemia mundial. A Valeria Ros no le cuesta nada hacer 


este ejercicio porque lo ha vivido en primera persona y en su último espectáculo, Mature, 
un monólogo en clave de humor, comparte con nosotros esta y otras vivencias.


12


www.revistagodot.com


cómicas


Valeria Ros


por Ka penichet







En este caso, ¿no sientes que las mujeres 
trabajan más de colaboradoras que de
presentadoras?
Pero porque creo que los presentadores llevan 
años haciendo comedia y que no ha habido 
mujeres casi con ese recorrido y, las que ha ha-
bido, han tenido la oportunidad de hacer un Late 
Night. Creo que ahora mismo no hay mujeres 
presentando Late Night pero pronto habrá. En 
este país no somos un ejemplo de innovación. A 
los productores arriesgar les da miedo y supon-
go que les da pánico poner a una mujer ahí si no 
ha hecho algo antes. Pero creo que esto seguirá 
cambiando a medida que sigamos teniendo 
oportunidades nosotras y podamos tener las 
tablas suficientes para vernos al mando. 


¿Eres consciente de que para muchas mu-
jeres te has convertido en un referente del 
feminismo?
Creo que hay una mezcla de mujeres que me 
ven como alguien que sube al escenario con 
absoluta libertad, a la que no se le impone el 


género masculino, y que me importa una mierda 
el patriarcado; y luego hay otras mujeres que me 
exigen un lenguaje más inclusivo y un adoctri-
namiento. Eso yo lo no llevo. De hecho, en mis 
monólogos cuando hablo de feminismo, hablo 
de que yo soy muy machista inconscientemente. 
Ese discurso feminista no lo tengo. El feminismo 
que yo practico es el de una mujer libre que se 
sube al escenario y hace y dice lo que quiere. 


Cuando trabajas en televisión con guiones 
que no son escritos por ti, ¿puedes modificar-
los si hay algo que no te encaja?
Sí, lo que pasa es que Zapeando es un progra-
ma en directo y al final tienes diez minutos para 
leer el guión y empieza el directo. Al final si ves 
que un chiste no te funciona, lo puedes mejorar 
en el momento, también hay momentos de impro-
visación. Y, justo eso, es lo que me ha permitido 
poder quedarme en la mesa de ese programa. 
En un horario infantil mi humor se ha adaptado. 
No es lo mismo que en el escenario, que tengo la 
libertad absoluta de decir lo que me da la gana 
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Mature


Reflexión sobre los as-
pectos 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, el enganche a 
todo lo que sea tóxico y 
algo que le ha cambiado 
radicalmente la vida: la 
maternidad.


Teatro Alfil 
Viernes de marzo


o en radio que también tengo esa 
libertad de hacer una sección de lo 
que yo quiera.


¿Cómo se lleva hablar con tanta 
libertad y lidiar con el mundo 
hater? 
Pues la verdad es que cada vez me 
importa menos. Es verdad que hay 
algunos días en los que me siento 
más vulnerable que otros. Cuando 
comencé en este mundo y veía co-
mentarios negativos me venía abajo. 
Es tan complicado este mundo, que 
no hay normas, entonces, no sabes 
si lo haces bien, lo haces mal… 
al final, lo único que tienes para 
agarrarte es a que te sigan llamando. 
Esa es la única pista que tienes para 
saber si estás en el camino correcto. 


¿Qué cosas no gustan de la ma-
ternidad a una persona que tiene 
ganas de ser madre?
La maternidad cada una la vivirá de 
una manera muy personal. Lo cierto 
es que se habla poco de lo compli-
cado que es. Personalmente, me ha 
parecido muy complicada, sobre 
todo porque ya el embarazo me 
parece una barbaridad todo lo que 
dura y el verte enorme y no poder 
moverte bien es agotador. Luego 
está ese miedo al parto, sin saber 
apenas lo que es y sin haberme 
preparado casi nada. Era todo como 
la obra final. Me parecía todo como 
muy oscuro y ya cuando tienes el 
bebé tienes que estar pendiente de 
que nada vaya mal. Son mil historias, 
estás con las hormonas hasta arriba, 
mi parto fue por cesárea y cuando 
sales de una operación de repente 
te ves con una responsabilidad 
brutal y lidiar con ello es muy, muy 
complicado. Ahora la niña tiene tres 
meses, se está haciendo mayor y 
ya no la veo de mantequilla, que es 
que parecía que se iba a derretir en 
cualquier momento. La maternidad 


está súper sobrevalorada, eso lo 
tengo clarísimo. 
 
¿Te consideras abanderada de 
algo?
La verdad es que no, al revés. Me 
considero una persona muy trabaja-
dora y tengo la suerte de poder vivir 
de lo que quiero. Tener un trabajo 
que te guste es increíble. Creo que 
soy la metepatas de manual, tengo 
muchos defectos y las cosas bien 
no las hago ni las he hecho nunca, 
así que de abanderada de nada de 
nada. Lo que sí soy es una mujer 
luchadora. 


Entrevista completa en 
www.revistagodot.com
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teatroespanol.es


Marzo


Curva España
De Chévere
Dramaturgia y Dirección Xron
3 ~ 14 marzo
..
Naves del Español
Sala Max Aub


Prostitución
De Andrés Lima y Albert Boronat 
Dirección Andrés Lima
13 marzo ~ 11 abril
.. 
Naves del Español 
Sala Fernando Arrabal


Raphaëlle
De Raphaëlle Pérez, Carles F. Giua y 
Eugenio Szwarcer
Dirección  Carles F. Giua
17 ~ 21 marzo
.. 
Naves del Español
Sala Max Aub


Antígona
Texto y Dirección David Gaitán 
25 marzo ~ 18 abril
.. 
Naves del Español 
Sala Max Aub
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realidad trans


por José Antonio Alba


¿Cómo nace la necesidad de subir a un 
escenario la historia de tu periplo personal?
La idea surgió de la compañía La conquesta del 
Pol Sud, y su trilogía sobre mujer, historia e iden-
tidad. Para la tercera buscaban la historia de una 
mujer trans. Yo iba a una asociación en Barcelona 
que se llama I-vaginarium creada por mi amiga 
Tina Recio; Carles Fernández Giua, el director de 
la compañía, acudió a la asociación, entrevistó 
a varias chicas y me lo propusieron, estaba en-
cantada y muy asustada porque nunca me había 
expuesto ante tanta gente. El reto me excitaba 
mucho, pero a la vez me daba miedo porque en 
aquel periodo todavía me sentía perdida con el 
tránsito de género, tenía muchos miedos internos 
a la hora de compartirlo con el público, pero la 
experiencia fue muy positiva.


Raphaëlle es una mirada en primera persona 
sobre la vida de una mujer trans, para mostrar 
por dónde se transita y cómo lo vives tú y la 
gente que te rodea. 
Exacto, partimos de mi experiencia personal 
para ir a lo colectivo. A través de mi historia, lo 
importante es contar la historia de todas las muje-
res trans que han pasado por lo mismo. La obra 
intenta mostrar que dentro del colectivo también 
hay mucha diversidad.


¿En qué habéis cambiado tú y el espectáculo 
desde que se estrenó en el GREC de 2018?
Al ser teatro documental basado en mis propias 
experiencias, mi punto de vista ha cambiado, 
y yo, como mujer y como persona, también he 
cambiado. Me ha ayudado a escucharme. Al prin-
cipio estaba muy insegura, tenía muchos miedos 
internos, sobre todo con el tema de si operarme o 
no. Hay como una voz en el fondo que dice que 
si no estás operada no eres mujer, pero el sexo 
y el género son cosas diferentes y eso es algo 
real, hace falta hacer esa diferencia. A la gente 
le gusta mucho opinar sobre tu vida y tu cuerpo 
y no hace falta escuchar tanto lo que opina la so-
ciedad. Este cuerpo es mío, me pertenece y soy 
yo quien tiene que saber lo que quiere hacer. Hay 
que dejar de lado esas voces que quieren escri-
bir nuestro camino antes que nosotras mismas.


Te escucho y pienso en los enfrentamientos 
que está habiendo estos días con motivo de la 
Ley Trans. ¿Cómo lo estás viviendo tú?
Es complicado y muy delicado porque a menudo 
la gente opina sobre algo que no sabe, no han 
pasado por la experiencia, pero se sienten libres 
de opinar y dificultan el camino para mejorar las 
condiciones de vida de otras personas. Cuando 
escuchas a personas que quieren hablar por ti, 


“Hay que dejar de lado esas voces que quieren 
escribir nuestro camino antes que nosotras”
Hace falta ser muy valiente y generosa para prestarle al público tu vida, por un instante, 


con la única intención de lograr hacer del mundo un lugar más inclusivo. A cambio solo se 
nos pide escuchar y comprender.


Raphaëlle
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es algo que realmente te frustra. ¿Sabes lo que 
pasa? Que la gente se siente libre de opinar, pero 
tanta opinión al final te pierde, te pierdes en térmi-
nos, en los bulos, y no ayuda a que una persona 
forme sus propios criterios.


¿Por qué crees que algunos movimientos femi-
nistas rechazan a las mujeres trans?
Yo creo que es por el miedo que tienen algu-
nas personas a perder espacio. Al final es triste 
porque deberíamos mirar todas en la misma di-
rección en vez crear conflictos internos. Se están 
creando divisiones en vez de juntarnos para pedir 
igualdad. Parece que entre nosotras estamos se-
ñalándonos para crear guerras internas, estamos 
restándonos fuerzas inútilmente.


Fomentar el acercamiento es la esencia del 
espectáculo, ¿no?
Totalmente, queremos que la gente tenga algo 
más de conocimiento. Mucha gente que viene a 


ver el espectáculo ha escuchado poco o nada so-
bre el tema trans. Es verdad que hemos evolucio-
nado y se conoce algo más gracias, por ejemplo, 
a la serie La Veneno. Es muy fuerte que a mí me 
asocien a La Veneno por ser trans, cuando no 
tenemos nada que ver. Lo bueno es que la gente 
poco a poco va conociendo más, vamos teniendo 
más visibilidad y que, en el futuro, podamos ser 
más aceptadas por la sociedad, que las cosas 
sean más fáciles para nosotras.


¡Qué importantes son los referentes! 
Yo crecí sintiéndome una mujer sin muchos 
referentes trans y cuando una no tiene ningún 
referente, es muy difícil. En tu propio entorno no 
conoces a nadie como tú y ves que te cuesta 
encajar. Es muy complicado, pero cuanto más lo 
hables y lo muestres, mejor será y más ayudará. 
Espero que en el futuro haya más referentes y 
que la juventud trans tenga un camino más fácil.


Entrevista completa en www.revistagodot.com


Raphaëlle


La Conquesta del Pol Sud 
cierra su trilogía dedicada 
a la mujer con esta historia, 
contada en primera persona 
por Raphaëlle Pérez, quien 
se sube al escenario para 
contarnos cómo viven ella, y 
su entorno, la peripecia vital 
de ser una joven trans. 


Naves del Español
Del 17 al 21 de marzo


FOTO: Alfred Mauve.







represión y censura


por David Hinarejos


Con esta, son tres las ocasiones en que habéis 
montado este texto del autor brasileño Roberto 
Athayde. ¿Ejemplifica bien el tipo de montajes 
que durante más de 30 años llevasteis a cabo 
Juan Margallo y tú desde vuestra compañía 
Uroc Teatro?
Si te digo la verdad, si lo hace no ha sido cons-
cientemente. Es verdad que en los 70 con los gru-
pos Tábano, El Búho y el Gallo Vallecano hicimos 
un teatro muy politizado, combativo, y por nuestra 
forma de ser siempre mantendremos el gusto por 
un teatro crítico y comprometido, pero desde que 
montamos Uroc Teatro lo único que hemos hecho 
es escribir y adaptar textos que en un momento 
determinado nos apetecía hacer y nos divertía, 
sin más pretensiones. Hemos montado tres veces 
este texto: yo con 30 y tantos, luego con 50 y 
tantos y ahora con 77 años, y fundamentalmente 
ahora lo hemos escogido porque creemos que 
en la actualidad tiene más vigencia que incluso 
cuando lo estrenamos por primera vez en los 90 
y por la curiosidad de cómo lo abordaríamos a 
nuestra edad. Esto también nos pasó con otras 
obras como Una mujer en la ventana. Nuestras 
elecciones en Uroc siempre han sido mucho más 
casuales de lo que puede parecer. 


Athayde escribió La señorita Doña Margarita 
para criticar la dictadura militar brasileña (1964-
1985). Has nombrado tu participación en el gru-
po teatral Tábano, que desarrolló gran parte de 
su trayectoria durante la dictadura de Franco. 
¿Cómo era hacer teatro bajo tal control? 
Pues lo recuerdo como un momento tan divertido 
como terrible. En 1970 se formó el grupo Tábano a 
modo de cooperativa, era una forma de hacer teatro 
independiente y dar salida a esas ansias de libertad 
que teníamos todos. A pesar de nuestra ilusión y 
trabajo, resultaba muy duro. Imagínate, después de 
haber invertido lo que teníamos en montar una obra 
y haber pasado la censura del texto, te cancelaban 
o prohibían una obra o incluso te metían en la cárcel 
o te ponían una bomba, como nos pasó en una oca-
sión. Era muy complicado. Hacíamos de todo, había 
gente que donaba sangre para comer o nuestras 
familias nos daban arroz, tomate y huevos: el arroz 
a la cubana era un clásico para el grupo. Realmen-
te nos salvó la posibilidad de poder irnos fuera a 
trabajar en Holanda, Suiza o Alemania y aunque 
casi no ganábamos nada era maravilloso descubrir 
otros países, otra gente, sobre todo emigrantes. 
Éramos un grupo de gente con tantas ganas, tantas 
ilusiones y expectativas de futuro... 


“En la actualidad este texto está más vigente 
que cuando lo estrenamos en los 90”


Junto a Juan Margallo forma una de las parejas, tanto personal como profesionalmente, más 
respetadas de la profesión. Referentes absolutos de la historia del teatro independiente español 


gracias a sus más de 50 años de trayectoria, ahora traen al Teatro Español, bajo producción de La 
Estampida, La señorita Doña Margarita. Esta es la tercera ocasión que abordan este texto, tras haberlo 


montado anteriormente en diferentes épocas con su compañía, actualmente disuelta, Uroc Teatro. 


Petra Martínez
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Tuvisteis cancelaciones muy sonadas, como la 
de Castañuela 70. 
¿Sabes lo más gracioso? Que si tu lees Castañuela 
70 es como para niños pequeños. No es que fuera 
infantil, pero al tener que meter tantas cosas para 
camuflar lo que querías contar y encima teniendo 
en cuenta que no éramos muy buenos actores, 
pues el resultado era casi ridículo. Lo que pasa 
es que nos prohibían todo y todavía hoy no he 
conseguido entenderlo completamente. Era tan ab-
surdo ver los libretos una vez que te los devolvían 
de la censura. Un ejemplo: nos prohibieron que 
apareciera un cartel durante una obra y entonces le 
pusimos una X encima, que se veía igualmente, y 
eso sí nos lo permitieron. 
Lo que sí creo es que, aún con todo eso, tuvimos 
la suerte de irrumpir en los escenarios cuando 
la democracia ya estaba en ciernes, notábamos 
que el poder de la dictadura se iba debilitando y 
que contábamos con el apoyo de algunas figuras 
relevantes de la sociedad.  


Y ya en democracia, vendría vuestra participa-
ción en El Búho y El Gallo Vallecano.
El Búho, aunque duró muy poco, nos permitió hacer 
obras que nos gustaron mucho. La iniciativa El Gallo 


Vallecano duró más. Montamos una especie de 
Centro Cultural en Vallecas al que pusimos ese nom-
bre, fíjate lo que sería Vallecas por aquel entonces, 
en el año 78 que empezamos y hasta el 84 en el que 
se acabó. Mucha gente nunca había ido al teatro 
en su vida. Fue una pena porque desde ninguna 
administración hubo interés en ayudarnos. Desde el 
principio nos vimos superados por el gran éxito que 
tuvo, se convirtió en un lugar referencia para grupos 
de teatro de toda España. Creamos un festival de 
autonomías y no te creerías lo que fue aquello. 
Conseguimos reunir a muchísimos de los artistas 
emergentes que había en la época, una locura.


Entrando de lleno en la obra. ¿Cuáles son los en-
granajes que sustentan todo sistema autoritario 
y que vamos a poder ver en la función? 
Abuso de poder, miedo, inseguridad, represión, 
también sexual… Esta profesora es muy dura con 
los alumnos porque con ellos sí puede, aunque lue-
go sabes que es una cobarde de las que se acon-
gojan ante cualquier superior. Vive bajo una dictadu-
ra que se impone ella, otra que le imponen de fuera 
y, por último, la que ejerce ella con sus alumnos. 
Esto sucede en un colegio, pero es completamente 
extrapolable a cualquier estamento o nivel de la 


FOTOS: Susana Martín.
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La señorita Doña Margarita


Juan Margallo dirige a Petra Martínez 
en este monólogo del autor brasi-
leño Roberto Athayde que escribió 
como crítica hacia la dictadura militar 
brasileña (1964-1985). Conociendo a 
una profesora muy particular se van 
mostrando en la obra los pilares que 
sustentan cualquier sistema autoritario.    
 
Del 3 al 28 de marzo. 
Teatro Español. 


sociedad. Se pone sobre la mesa lo importante que 
es moldear y modificar las mentes de las personas 
cuando aún son jóvenes para que luego no tengan 
opiniones propias. Todo esto está camuflado en el 
texto, sobre todo a través del humor. 


¿Cómo es afrontar el reto de dar vida a un 
personaje de este calibre?
A mí me gusta mucho, lo primero porque es un 
personaje tan complejo que a lo mejor tengo que 
hacerlo una cuarta vez para hacerlo perfecto. 
Es una mujer trastornada, pero que al público le 
va a hacer mucha gracia en muchos momentos, 
pasa en un abrir y cerrar los ojos de dar lástima 
a ser una persona muy violenta. Es una persona 
reprimida que se considera la más lista, la mejor 
y que siente verdadero regocijo al dominar y 
ejercer el poder. Para una actriz es muy diverti-
do, me recuerda a cuando vi la película Joker y 
pensé lo bien que se lo habría pasado el actor 
haciendo ese papel. 


La adaptación del texto es de Juan, ¿ha tenido 
que actualizarlo de alguna forma?
Básicamente hemos utilizado la que hizo hace al-
gunos años. Ya entonces introdujo algunas partes 
y cambió otras respecto al original, sería más pre-
ciso casi hablar de versión que de adaptación. 


Mires la entrevista que mires, a lo largo de 
muchos años se repite una constante en 
las contestaciones: vuestra gran sintonía al 
trabajar juntos. ¿Cuál es el secreto para que 
parezca tan sencillo compartir vida personal y 
profesional? 


Hablábamos el otro día justamente con Aída de la 
Rocha (ayudante de dirección) sobre machismo 
y feminismo y le comentábamos que obviamente 
en los 70 todos, mujeres y hombres, teníamos 
muchísimos comportamientos machistas, pero que 
entre Juan y yo, tanto personal como laboralmente, 
eso había desaparecido de una forma natural, sin 
darnos cuenta. Y es que en nuestro caso se impo-
ne cómo nos queremos y respetamos y todo lo que 
compartimos y nos divertimos juntos todos los días, 
tendrías que ver lo infantiles que somos a veces. 
Ojo, claro que hay discusiones, pero cuando 
acaban pues ahí se quedan. Los dos sabemos lo 
afortunados que somos al haber encontrado a una 
persona con la que encajas a la perfección y de 
poder disfrutar cada día de una relación tan bonita. 


Por vuestra edad, estáis dentro de uno de 
los grupos con un riesgo más alto ante la 
Covid-19 y aún así no paráis de hacer cosas. 
¿Cómo está siendo este año para vosotros? 
Hemos estado bastante confinados y, aunque 
pueda parecerlo, no salimos mucho. Tenemos 
mucho cuidado, no sube gente a casa y cuando 
nos reunimos con alguien de la familia, lo hacemos 
al aire libre, en la calle. Como todo el mundo ya 
estamos hartos y algo ansiosos por que lleguen las 
vacunas, pero es lo que toca. Con este proyecto 
en el Español lo que pasa es que nos comprometi-
mos en su momento y hemos tirado para adelante, 
a lo mejor si me lo preguntaran ahora diría que no. 
Pero bueno, la verdad es que nos están tratando 
muy bien y cuidando muchísimo. 


Entrevista completa en www.revistagodot.com
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La era en la que destruimos el planeta 


por Sergio Díaz


emergencia climática


Este montaje fue uno de tantos que tuvieron 
que parar de forma abrupta hace justamente un 
año cuando esta pandemia del Covid-19 estalló 
en nuestras vidas. Ahora se retoma con más 
sentido, si cabe, y con más preguntas de las que 
se hacía en el momento en el que fue ideado. 
Porque este espectáculo pretende precisamente 
eso, lanzar preguntas sobre cómo está siendo 
nuestra etapa en la tierra, una época geológica 
de la historia a la que hemos dado nombre (an-
tropoceno viene del griego ‘anthropos, humano, 
y ‘kainos’, nuevo o reciente) y que no sabemos si 
será la última. Sin alarmismos. 
El término Antropoceno fue usado en el año 2000 
por el ganador del premio Nobel de química 
Paul Crutzen, quien considera que la influencia 
del comportamiento humano sobre la Tierra en 
las recientes centurias ha sido significativa, y ha 
constituido esta nueva era geológica. Dentro de 
la comunidad científica no hay unanimidad para 
confirmar esta afirmación, ni para usar este nom-
bre como una nueva época geológica, ni siquiera 
para determinar un posible comienzo de esta 
etapa. Antropoceno es por lo tanto un término 
informal, aún. 
Pero la realidad es que la actividad humana está 
provocando rápidas y profundas alteraciones 
geológicas y cambiando la fisionomía y la vida en 
el planeta. De una forma devastadora en muchos 
casos. Con lo cual, según los ojos con los que 
mires el mundo, Antropoceno sería un término 
muy adecuado a utilizar y podríamos decir que 
la Revolución industrial de finales del siglo XVIII 
sería su punto de partida.


Inteligencia humana
Siempre se dice que el ser humano es el animal 
más inteligente que habita el planeta. Hay muchos 
datos para confirmarlo: somos la especie más 
joven dentro de la escala evolutiva y nos hemos 
adueñado de prácticamente todos los ecosistemas, 
podemos dominar la naturaleza y nos adaptamos a 
cualquier circunstancia gracias al poderoso desa-
rrollo de nuestro cerebro. Sin embargo, el resto de 
especies animales y vegetales tienen una herencia 
evolutiva muy larga y mantener su medio ambiente 
es una condición básica para su supervivencia. 
Algo que nosotros no somos capaces de hacer. Al 
revés, seguimos destrozando cada día el entorno 
que habitamos en aras de seguir desarrollándonos 
económicamente. Tampoco somos capaces de 
regular nuestra población de una forma armóni-
ca (no, ni la Covid-19 ni las guerras son formas 
inteligentes de hacerlo), ni poseemos una gran inte-
ligencia colectiva para lograr las soluciones correc-
tas a todos los problemas medioambientales que 
nos acucian. Así que inteligentes, sí, por supuesto. 
Pero ¿estamos usando bien esa inteligencia que 
tanta energía evolutiva ha consumido? 


Preguntas desde un escenario
El dramaturgo americano Thaddeus Philips ha 
creado para La Abadía Antropoceno, un espectá-
culo eminentemente visual y poético (pero también 
absurdo, bello y cómico, como lo define el propio 
director) sobre nuestro actual estado de emergen-
cia climática y la fragilidad en la que nos encon-
tramos frente a las necesidades que requiere esta 
crisis planetaria.


Thaddeus Philips es el creador de Antropoceno, una propuesta creada específicamente para 
el Teatro de La Abadía, interpretada por Silvia Acosta, Julio Cortázar, Kateryna Humenyuk y 


Almudena Ramos, que habla sobre nuestro actual estado de emergencia climática.
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Antropoceno


El dramaturgo y actor 
americano Thaddeus 
Philips ha creado un 
espectáculo eminente-
mente visual y poético 
sobre nuestro actual 
estado de emergencia 
climática y la fragi-
lidad en la que nos 
encontramos frente a 
las necesidades que 
requiere esta crisis 
planetaria.


Teatro de La Abadía. 
Del 25 de marzo al 11 
de abril


Todo ello contado de la mano de 
cuatro intérpretes: Silvia Acosta, 
Julio Cortázar, Kateryna Humen-
yuk y Almudena Ramos, que en 
un espacio dominado por un gran 
domo -una escenografía minimalista 
que recrea la Tierra como obra de 
arte- van interpretando sucesivos 
personajes, en una propuesta que 
ha reducido lo textual a su míni-
ma expresión para que la propia 
imagen sea el mensaje y donde 
la coreografía se convierte en la 
verdadera protagonista.
Intentando hacer una toma de con-
ciencia de nuestras contradicciones 
a la hora de hacer frente a esta 
emergencia planetaria, Thaddeus 
Philips se sumerge en un proceso 
de creación escénica que bucea 
alrededor de una infinidad de pre-
guntas: ¿Cómo será el mundo que 


dejaremos a nuestros hijos? ¿Cómo 
serán los hijos que habitarán ese 
mundo que tal vez ya no veremos? 
¿Cuáles serán sus sueños? ¿Cómo 
será una Tierra inhabitable? ¿Cómo 
está modificando la era del Big Data 
las relaciones humanas? ¿Dónde 
estaba el ser humano antes de la 
era del Antropoceno? ¿Hacia dónde 
nos dirigimos? ¿Hay lugar para la 
esperanza?
Preguntas que deberíamos abordar 
seriamente en este momento de la 
historia para tratar de buscar una so-
lución colectiva y dejar así un mundo 
habitable a nuestras generaciones 
venideras. Pero me temo que el 
homo sapiens mercantil, aquel que 
está por encima del homo sapiens 
diversus y que decide el destino del 
mundo con sus actividades econó-
micas, no quiere responderlas.
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Una de las grandes apuestas de Blanca Li como Directora Artística 
de los Teatros del Canal es la creación de esta gran cita con la 
cultura digital. Artistas internacionales y nacionales se reunirán, del 
5 al 14 de marzo, en los Teatros del Canal para dar forma a una 
programación con nueve espectáculos escénicos, una gran expo-
sición interactiva que llevará el título de Máquina loca y workshops, 
mesas redondas, conferencias y talleres para todos los públicos. 
Así, Canal Connect será un cruce de fronteras geográficas y disci-
plinares, establecido sobre el eje de lo tecnológico y lo científico, 
y convertirá a Madrid, durante una semana, en la capital de la 
tecnología escénica más vanguardista.
Si bien os detallamos a la derecha la programación escénica del 
evento, sería imposible abarcar en una sóla página las 20 instalacio-
nes que albergará Máquina Loca (foto der. proyecto The Nemesis 
Machine), comisariada por el artista francés Charles Carcopino. Lo 
que sí podemos es avanzaros que esta exposición se ramificará por 
los espacios comunes del teatro (desde los vestíbulos a los estudios 
de ensayo del Centro Coreográfico Canal) y que “es un recorrido 
que pone de relieve las peculiaridades, las paradojas y la poesía 
de una época atravesada por sus relaciones con la tecnología. 
Las máquinas y los sentimientos que generan, entre el miedo y la 
admiración, han transformado profundamente nuestra relación con el 
mundo y son una fuente incalculable de inspiración para los artistas”, 
en palabras del propio Carcopino.


¿sueñan los cyborgs con habitar escenarios?


CANAL CONNECT. Teatros del Canal. Del 5 al 14 de marzo. Más información en www.teatroscanal.com


Espectáculos


Ludotecnia. J. crowe (en la 
foto de la izq.). Propuesta 
audiovisual, electrónica, 
juguetes. 5, 6 y 7 de marzo.  


SpaceTime Helix. Michela 
Pelusio. Performance, arte y 
ciencia, ambiente, drones, 
experimental, minimalista, 
ruido. 5, 6 y 7 de marzo. 


Tientos al Tiempo. Pablo 
Valbuena y Patricia Guerrero. 
Flamenco contemporáneo / 
performance audiovisual. 
6 y 7 de marzo. 


Virages. Thibaud Le Maguer. 
Pieza coreográfica, sonora y 
luminosa. 6 y 7 de marzo. 


Initial Anomaly. System 
Failure. Danza / teatro. 
10 y 11 de marzo. 


Moving in Concert. 
Mette Ingvartsen. Danza. 
11, 12 y 13 de marzo. 


Tripods One. Moritz Simon 
Geist. Performance, Style 
techno, electrónica, música 
electrónica robótica. 
12, 13 y 14 de marzo. 


MA. Maxime Houot. Perfor-
mance. 12, 13 y 14 de marzo. 


G5 INTER_ESPÈCES. 
Rocío Berenguer. Teatro / 
danza. 13 y 14 de marzo. 


1 2


artistas tecnológicos de todo el mundo 
INVADEN  Teatros del Canal
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por José A. Alba


reparación y justicia


Ya era hora para mí de intentar subir a los 
escenarios una producción que, basada en 
un caso real, denunciara las discriminacio-
nes que por desgracia siguen existiendo y 
llenando la prensa, una pieza teatral sobre 
las injusticias a la mujer. Y es así como Laila 
Ripoll, directora artística del Teatro Fernán 
Gómez. Centro Cultural de la Villa, a la 
que le agradezco desde aquí su decisión, 
da acogida a El Grito de Itziar Pascual y 
Amaranta Osorio, basada en una senten-
cia judicial que se reprodujo en la prensa 
nacional. Encargué a estas dos escritoras 


que dieran a la historia del caso una forma 
dramática, relatando los ocho años de juicio 
que sufrió la víctima, por culpa de la visión 
sesgada de la sociedad hacia la mujer, 
para descubrir la causa de esa tragedia. 
Esta obra relata una serie de acontecimien-
tos que cambian el rumbo de la vida de una 
mujer que aguanta, uno tras otro, los emba-
tes del destino. De esta manera he podido 
poner mi sello con el feminismo, la lucha por 
la igualdad que ha llenado mi vida, encima 
de un escenario. Y por eso El Grito es tan 
especial para mí.


Un espectáculo como El Grito bien merece una 
reflexión, pero no solo la que nos podamos 
llevar como espectadores y espectadoras 
cuando vayamos a verla, sino la que provoca 
en su equipo. 
Este proyecto nació con la clara intención de 
ser gestado desde la mirada femenina; que 
fueran mujeres las que, desde todos los apar-
tados que componen un espectáculo, capita-
nearan la embarcación. Ellas son quienes han 
peleado por subir a los escenarios la injusticia 
de un hecho real que, desde diferentes ángu-
los, acaba apelándonos a todos y a todas.


Hemos querido escuchar, en la voz de sus 
creadoras, la reflexión que despierta su mate-
rialización, conocer su verdadera dimensión y 
descubrir cómo se ha modelado desde la pro-
ducción de Pilar de Yzaguirre, la dramaturgia 
compartida de Itziar Pascual -junto a Amaranta 
Osorio-, la dirección escénica de Adriana 
Roffi y la interpretación de Nuria García en 
representación de todo el elenco, tanto de las 
actrices, como de sus compañeros actores.
¿Cómo han llegado al proyecto? ¿Qué sienten 
perteneciendo a él? ¿Cómo esperan que cale 
en el público?  


PILAR DE YZAGUIRRE > > > Productora
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La ficción nunca supera a la realidad
El Teatro Fernán Gómez sube a su escenario El Grito, una producción que ha querido servirse 


del teatro para poner de manifiesto el largo camino que sigue quedándonos por hacer en 
cuestiones de feminismo e igualdad. 


El Grito. Teatro Fernán Gómez. Del 26 de febrero al 4 de abril
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Las construcciones humanas conjuntas me conmueven, esta es una de las motivacio-
nes por las que me involucro una y otra vez en la acción teatral. Es reconfortante esta 
construcción integrada en su totalidad por mujeres. 
Con un grupo de mujeres en la creación, a pesar de este contexto que abruma, modifi-
ca y angustia. En esta realidad vulnerable que atravesamos está el refugio, el estimulo 
del acto colectivo diario, confiando en el teatro como eje de mi acción. Esto genera  
transformación y unión en gratitud, pudiendo expandir nuestro arte unidas, junto a un 
grupo de actrices y actores llenos de humanidad y arte. 
A la cabeza en la producción Pilar de Yzaguirre. 
Anna Tussell en la escenografía, Iluminación Paloma Parra, Guadalupe Valero vestuario, 
Elvira Ruiz Zurita desde lo Audiovisual, dramaturgia Amaranta Osorio e Itziar Pascual. 
Nosotras, mujeres empedradas en los ámbitos laborales, aspirando a construir igual-
dad, habitando con un mayor protagonismo para sostener el modelo de diversidad, 
generando recursos, consolidándonos.  
Como mujer, mamá, directora y artista, me interpela contar esta historia de ficción, 
basada en hechos reales. No creo en las casualidades, sí en las causas que nos llevan 
a realidades. 
Aina, la protagonista del El Grito, representa a muchas de nosotras, generando voz. Un 
grito, para no permitir, soportar, esconder, ser calladas ni humilladas. 
Las acciones ejecutadas colectivamente también dependen de nosotras; accionando 
con responsabilidad, como sociedad, artistas, seres humanos habitando espacios 
vitales, como ahora nosotras en el teatro.  
El deseo ya no es pasivo ni paciente, es activo en libertad, verdad, justicia e igualdad.


ADRIANA ROFFI > > > Directora







Fotos de ensayo.
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Hace justo un año Pilar de Yzaguirre me 
habló por primera vez de El Grito y pude 
conocer a la directora, Adriana Roffi. La 
historia me impactó. Soy madre y lo que le 
pasó a la protagonista de esta historia real 
me llegó muy hondo. Una mujer que lucha 
por defender la verdad de su historia hasta 
el final. Luego llegó la pandemia. Cuando 
en diciembre del 2020 tuvimos las primeras 
lecturas y conocí a todo el equipo, tuve la 
certeza de que nuestra directora iba a ser 
una gran capitana del barco. Los ensayos 
han sido muy intensos. Me siento muy 
afortunada por formar parte de este grupo 
humano. Mis compañeras y compañeros 
me inspiran todos los días para sacar lo 
mejor de mí y contar esta historia desde 
la verdad. Y tiene que ser contada porque 
lo que no se dice no existe. Viviendo en 
el siglo XXI como vivimos, la mujer sigue 
arrastrando “una enorme carga de este-
reotipos sobre su rol y su capacidad en la 
sociedad actual”. Tenemos que dejar atrás 
esos prejuicios para que por fin seamos 
tratadas con IGUALDAD, en mayúsculas, 
aunque sea un derecho fundamental que 
garantiza nuestra constitución.


NURIA GARCÍA  
> > > Actriz


Me dispongo a escribir estas líneas tras charlar con 
mis hijas. Llegan del instituto, meriendan. Hablamos. 
Me hablan de sus retos y miedos. Algunos son con-
cretos: exámenes, notas, expectativas. Otros son más 
profundos. Duelen. Me quedo un rato pensando. Me 
pregunto qué hago como ciudadana para ofrecerles 
un mundo mejor. Me pregunto qué hacemos para 
construir una sociedad igualitaria y justa. 
Mis hijas ya conocen el sentido de conceptos que 
yo desconocía a su edad: patriarcado, machismo, 
desigualdad, género, techo de cristal, misoginia… 
Son palabras que duelen, que dejan cicatrices en 
los cuerpos y en las imaginaciones de millones de 
personas. ¿Cuántas veces tendrán que pronunciarlas 
en sus vidas?
El Grito es un texto que quiere participar de un mundo 
mejor. Coescrita con Amaranta Osorio por encargo de 
Pilar de Yzaguirre y dirigida por Adriana Roffi, se inspi-
ra en unos sucesos que acontecieron no hace mucho, 
ni lejos; sucesos que evidencian que la tecnología ha 
avanzado más deprisa que las mentalidades. 
El Grito habla de todas esas mujeres que no han sido 
creídas en sede judicial y han luchado por la verdad, 
la reparación y la justicia; habla del amor entre una 
madre y su hija; de la memoria y de la resistencia; 
habla del poder y de sus estrategias para imponer sus 
intereses, y sueña con un futuro cercano más justo.


ITZIAR PASCUAL 
> > > Dramaturga
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CANAL CONNECT
Arte, ciencia y tecnología
Espectáculos de j.crowe, Michela Pelusio, 
Pablo Valbuena y Patricia Guerrero, Thibaud Le 
Maguer, System Failure, Moritz Simon Geist,
Maxime Houot, Rocio Berenguer, Mette 
Ingvartsen; mesas redondas y talleres


Arte y tecnología / Robótica / Ciencia / Teatro / 
Danza / Música / Performance / Audiovisual / 
Instalaciones / Programación familiar


Exposición interactiva Máquina loca


Todos los espacios del teatro 
y Centro Coreográfico Canal


Del 5 al 14 de marzo


Más información: 
teatroscanal.com/espectaculo/canal-connect-ciencia-arte-tecnologia


FOTOGRAFÍA: ©MORITZ SIMON GEIST
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las secuelas del bullying


por Sergio Díaz


¿Cómo está siendo este viaje de más de un 
año con Here comes your man?
Marc Ribera: Lo estoy viviendo como un sueño. 
En medio de una pandemia mundial, tener la 
oportunidad de seguir contando esta historia por 
todo el país me parece un lujo.
Sergi Cervera: Está siendo una de las aventuras 
más bonitas de mi carrera. En Tarambana en-
contramos una segunda familia hace un año, ya 
llevamos más de 75 funciones, la hemos podido 
representar en Madrid, Barcelona, Valencia, Vigo, 
Mallorca... Y lo mejor de todo es que no da la 
sensación que este viaje vaya a terminar aquí…


¿Nos podéis hablar un poco de vuestros 
personajes?
S. C.: Torres es una persona que ha hecho en 
todo momento lo que tocaba, lo que se espe-
raba de él. No creo que sea una mala persona. 
Simplemente no está acostumbrado a mirarse al 
espejo y profundizar en esa mirada. No se atre-
ve. Por otro lado, no es la persona que pretende 
ser. Todo lo malo que hace o ha hecho, ha sido 
guiado por el miedo de que se lo hicieran a él. 
M. R.: Morales es un reconocido actor de tele-
visión que ha sufrido bullying y acoso sexual en 
la escuela donde estudiaba cuando era un niño. 
Mi personaje tiene muchos matices y está muy 
bien escrito. No creo que sea un ejemplo de una 
‘bella persona’. Tiene muchos puntos oscuros 


(¿y quién no?) y mucho dolor dentro. En algunas 
ocasiones he salido muy removido y con ganas 
de irme a casa a dormir tras la función, pero es 
un placer interpretarlo. 


¿Qué respuesta estáis recibiendo del público 
tras hacer la función?
S. C.: Esa es otra de las partes más mágicas de 
poder interpretar esta obra, es emocionante ver 
lo que la obra provoca en los espectadores. La 
primera parte es bastante cómica, tragicómica, 
más bien. La segunda parte es ya un descenso 
hacía la oscuridad humana; y a ratos, también 
se nota esa tensión, ese silencio glacial del 
público, que contagia. Por el contrario, la magia 
vuelve en el momento de salir de la burbuja y 
encontrarte al público aplaudiendo, a menu-
do aun con lagrimas en los ojos. A Marc se le 
acercan más las personas que sufrieron bu-
llying, mientras que a mí me viene gente ‘medio 
arrepentida’ por lo que hicieron. Desgraciada-
mente, el bullying todavía es un tema de rabiosa 
actualidad.
M. R.: A mí, decenas de personas me han escrito 
por Instagram explicándome sus experiencias. 
Muchas de ellas me han dado las gracias. Otras 
muchas me han esperado en la salida del teatro 
para darme un abrazo y explicarme sus historias. 
Es muy gratificante que alguien te comparta y te 
confíe una parte de su intimidad.


“La masculinidad clásica está matando, literalmente”
Ambos son los intérpretes de Here comes your man, obra creada y dirigida por Jordi Cadellans,  


junto a Raül Tortosa, que tras su estreno en Madrid la pasada temporada en la 
Sala Tarambana (productora del montaje) y su estancia triunfal en Barcelona, 


ahora regresa a nuestra ciudad, esta vez a los Teatros Luchana.


Sergi Cervera y Marc Ribera







31


www.revistagodot.com


Pero hay que dejar claro que es una obra de 
ficción, no todo el mundo ha pasado por las 
mismas fases que se cuentan en el texto.
M. R.: Exacto. Algunas personas han juzgado las 
reacciones de mi personaje. Qué debería haber 
hecho, o por qué no hizo nada... La obra es pura 
ficción, los personajes tienen contradicciones y 
simpatizas más o menos con ellos. 
S. C.: Es solamente la historia de dos personajes: 
Morales y Torres. Nada más que eso, nada menos 
que eso.


Al meteros en la piel de vuestros personajes, 
¿habéis pensado que pudisteis hacer las cosas 
de otra manera en el pasado?
S. C.: Sí, sin duda me ha traído recuerdos pero afor-
tunadamente, creo que no muchos; aunque seguro 
que tengo algunos episodios de mi vida en los que 
sé que no estuve a la altura. A quien haya podido 
hacer daño de forma evitable, lo siento.
M. R.: Quizás gracias a Morales ahora tengo una 
visión más sensible hacia la gente que sufre acoso 


de alguna manera, la que sea... Todos hemos he-
cho cosas mal en esta vida, yo también. Morales 
me ha enseñado que una persona es más fuerte 
de lo que ella misma cree. 


La obra habla de las agresiones cometidas por 
chicos, agresiones homófobas. ¿Es un proble-
ma ese ideal de masculinidad tóxica que todos 
los chicos reconocemos?
M. R.: Sí, por supuesto que es un problema, esa 
masculinidad está matando, literalmente. 
S. C.: Desgraciadamente, creo que hay una parte 
importante de chicos que no reconoce la toxicidad 
de ese modelo de masculinidad. De hecho, hasta 
tenemos un nuevo grupo político que desacomple-
jadamente piden un regreso a ese modelo tóxico 
de masculinidad. No hay que permitirlo. Me siento 
muy a gusto siendo hombre y no me siento nada 
identificado con este ‘rol’ que se supone que debe 
definirnos a todos. Creo que el feminismo es la 
mejor manera de hacer una sociedad más justa 
para todo el mundo.


Here comes your man


Jordi Cadellans es el autor y director -junto a Raül 
Tortosa-, de esta obra sobre las secuelas físicas y 
psicológicas que deja en las personas el acoso escolar, 
en este caso por la condición sexual. Sergi Cervera 
y Marc Ribera son los intérpretes de este explícito 
thriller que nos va planteando diferentes juegos psico-
lógicos. ¿Quién es la víctima y quién el verdugo?


Teatros Luchana. Del 4 de marzo al 25 de abril


Entrevista completa en www.revistagodot.com







por Sergio Díaz


amistad y memoria


FOTO: Luz Soria
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Construcción de la identidad personal


Siento que no pertenezco a ningún lugar. Nací y 
crecí en un barrio obrero de una de las ciudades 
dormitorio que pueblan la periferia de Madrid. 
Un bloque de cinco plantas por cuyas escaleras 
corríamos cada día un buen puñado de chiquillas 
y chiquillos fruto del penúltimo baby boom del siglo 
XX. Cuando estaba entrando en la adolescencia, 
en esa época en la que se forjan las amistades 
para siempre, me mudé. Bueno, mi familia decidió 
mudarse. Y yo con ellos, claro. Me mudé a la 
ciudad de al lado. Sólo unos pocos kilómetros me 
separaban de los lugares de esparcimiento en los 
que había crecido, pero esa pequeña distancia era 
todo un continente cuando se es pequeño. Una 
tarde de verano pasé de jugar al fútbol con mis 
amigos -los únicos que había tenido hasta ese mo-
mento- a estar la mañana siguiente solo, pateando 
un balón contra una pared, cuyo solitario eco 
retumbaba en mi nuevo barrio. Un barrio vacío. 
Nunca volví atrás. Nunca volví allí. Nunca volví a 
verles y nada queda de ese barrio ya en mí. Ni de 
ellos. Por no quedar no quedan ni sus nombres, 
que a duras penas ya recuerdo.
 
De Sevilla al mundo
Fernando Delgado-Hierro y Pablo Chaves son 
amigos desde pequeños. Crecieron en el sevi-
llano barrio de Los Remedios y la pasión por ser 
actores les unió. Y esa pasión no ha sido capaz de 
separarles aún. Juntos han creado este montaje 
en el que hacen referencia a su barrio natal ya 
desde el título. No se trata de un homenaje al uso, 
ni siquiera póstumo -como podría ser en mi caso-. 
Tampoco es una elegía. Es una mirada al pasado sí, 
al lugar de donde vienen, pero es más una carta de 
presentación al mundo, como queriendo decir: Esto 
es lo que somos. En Los Remedios de Sevilla habita 
nuestra memoria personal y colectiva, pero nosotros 
éramos otra cosa, queríamos ser otra cosa.
Viajando a la infancia y a la adolescencia de estos 
dos amigos se va construyendo, con ironía y deli-
cadeza, una pieza en la que vamos descubriendo 
cómo llegan a ser ellos mismos y cómo nace su 


vocación artística. A través de los personajes que 
les han acompañado en este viaje (madres, abuelos, 
maestras, amigos, gente del barrio...) se van confor-
mando sus identidades, ese traje que todos llevamos 
encima y que es la férrea armadura que nos hace 
enfrentarnos al destino. Un destino inevitable en 
muchos casos pero al cual se puede hacer frente 
si se tiene la determinación necesaria. Y es que el 
barrio, las tradiciones del barrio, les empujaba por un 
camino, pero ellos optaron por seguir el suyo propio.


De exlímite al CDN
Este montaje fue la primera creación de exlímite, 
un grupo de creadores que tiene compañía propia 
y sala propia. exlímite es un proyecto que nace del 
encuentro de Gérard Imbert y Juan Ceacero y sur-
ge en el mismo lugar en el que estuvo Kubik Fabrik, 
en el barrio de Usera, así que a la propia identidad 
de sus impulsores se suma esa identidad intrínseca 
de un barrio tan característico de la ciudad de Ma-
drid. El propio Ceacero es el director de esta pieza, 
divertida y profunda, que se apoya en lenguajes 
como el audiovisual, la música y el propiamente 
textual para conformar este espectáculo que se 
presentó en el espacio exlímite hace dos tempora-
das y que ahora llega al Teatro María Guerrero. 
Dicen que tú puedes irte del barrio pero que el 
barrio nunca sale de ti. Eso es si tienes barrio. A ve-
ces lo tienes pero no te identificas con él. A veces 
un amigo es más importante que un barrio entero. A 
veces no es fácil encontrar un buen lugar en el que 
echar raíces. Como me pasa a mí. Como quizás les 
pase a ellos. Quizás el teatro sea ese lugar.


Los Remedios


Pieza de La_Compañía exlímite que habla sobre la 
amistad y sobre el lugar al que perteneces, creada por 
Fernando Delgado-Hierro, quien la interpreta junto a 
Pablo Chaves Maza. Está dirigida por Juan Ceacero.


Teatro María Guerrero. Del 19 de marzo al 18 de abril.


Fernando Delgado-Hierro es el autor e intérprete, junto a Pablo Chaves, de este original espec-
táculo dirigido por Juan Ceacero. Fue la primera creación de La_Compañía exlímite, un traba-
jo divertido y profundo sobre la identidad, la amistad y el sentido de la vida que llega al CDN


FOTO: Luz Soria
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Álex Rojo versiona y dirige esta obra basada en el 
cuento original del dramaturgo y ensayista belga 
Maurice Maeterlinck, perteneciente al movimiento 
simbolista, una corriente artística que tuvo su auge 
a finales del siglo XIX.
Ya pudimos disfrutar del talento de Rojo en la dra-
maturgia y dirección de su anterior montaje, Gil-
gamesh, que también pudimos ver en este mismo 
escenario donde se representará El pájaro azul, el 
Teatro Fernán Gómez. Y además de eso, si algo 
hay que agradecerle es que levante proyectos 
escénicos basados en dramaturgias poco conoci-
das, como son las dos ya mencionadas. Y aunque 
la obra original de Maeterlinck se haya convertido 
en un clásico sin precedentes en su género, no es 
fácil ver adaptaciones teatrales de la misma.
Tras este cuento de hadas escrito en 1906 con 
un lenguaje pueril, a veces contradictorio y otras 
veces ambiguo, se esconde un profundo men-
saje de índole ensayística filosófica y metafísica 
tales como el devenir, el tiempo, la espiritualidad 


y la esencia de las cosas. Temas siempre presen-
tes en la voz del autor belga.
En esta versión protagonizada por Adrián Rico, 
Macarena Robledo, Irene Álvarez, Andrea Viña, 
Ángel Mauri, Daniel Brotons y Lucas Ares, el 
dónde y el cuándo son descritos como lugar 
y tiempo indeterminado. Los protagonistas 
harán su propio viaje haciéndose las preguntas 
trascendentales sobre el sentido de la vida para 
alcanzar a comprender el significado del mítico 
pájaro azul... 
Yo soy incapaz de responder. Tan sólo puedo 
aferrarme a los versos de Robe en la canción del 
mismo nombre que esta obra: “Estoy buscando 
una respuesta/Que lleva el viento/Y voy detrás de 
todas las tormentas/Por si la encuentro”. S. Díaz


Allí donde está la felicidad


EL PÁJARO AZUL
Teatro Fernán Gómez
Del 3 al 21 de marzo
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Un gran momento para volver con esta 
propuesta escénica creada por Andrés Lima. 
Un gran momento porque el tema es de vital 
importancia, aunque no salte de momento a los 
medios, ocupados como están en otras cosas. 
Y quizá por eso el regreso de esta obra sea im-
portante, quizá por no dejar que se acallen las 
voces de esas mujeres que viven esclavizadas 
en pleno siglo XXI. Porque si escucháramos sus 
voces de primera mano, si nos sentáramos con 
ellas a que nos explicaran cómo han sido sus 
vidas, quizás podamos tener una conciencia 
real de lo que es la prostitución. No de lo que 
pensamos que es, no de lo que nos dicen que 
es quienes nunca han sido obligados a vender 
su cuerpo. Si no de lo que es de verdad. De lo 
que Ana, María, Isabela, Lucía, Alexa, Alicia, 
Amelia, Julia... han sufrido en sus propias 
carnes. Andrés Lima decidió investigar sobre 
el tema, las acompañó en su día a día, recogió 
sus testimonios y junto a Albert Boronat 
conformó este espectáculo en el que tres 
maravillosas actrices (Carmen Machi, Nathalie 
Poza y Carolina Yuste), se sumergen en este 
mundo donde las mujeres son tratadas como 


ganado. Puro mercantilismo para la diversión 
de los hombres. Las tres, sobre el escena-
rio, dan voz a las mujeres de la calle en este 
espectáculo de investigación para que de 
verdad tomemos partido por ellas. Para que las 
defendamos y para que entre todos -porque 
somos los hombres los que de verdad tenemos 
que actuar en consecuencia- acabemos para 
siempre con ¿el oficio más viejo del mundo? Y 
una mierda. Es la esclavitud más longeva de la 
historia, una esclavitud que la raza ‘dominante’, 
se cuida mucho de seguir perpetuando y que 
debería avergonzarnos como sociedad (una de 
tantas cosas). 
Por cierto, ya que andamos tan preocupados 
de nuestra salud en esta época de pandemia. 
¿Alguien sabe lo que está ocurriendo con estas 
mujeres esclavas en una situación como esta? 
No, porque a nadie le interesa. Un motivo más 
para cortar el problema de raíz. Sergio Díaz


De la calle al escenario
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PROSTITUCIÓN
Teatro Español
Del 13 de marzo al 11 de abril
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La compañía Guindalera regresa a Teatros del 
Canal este mes con un texto del irlandés Brian 
Friel, unos de sus autores predilectos: de él han 
montado Bailando en Lughnasa, Molly Sweeney 
o El juego de Yalta. Juan Pastar dirige y María 
Pastor protagoniza, junto a Bruno Lastra y Felipe 
Andrés esta historia que nos narra, a través de 
los diferentes puntos de vista de tres personajes, 
unos hechos que ocurrieron tiempo atrás. Friel 
nos propone aquí una metáfora sobre el arte y en 
concreto sobre el creador escénico y las circuns-
tancias que inciden en la creación. La obra pide la 
colaboración de un espectador activo que, como 
cuarto intérprete de la historia, saque sus propias 
conclusiones sobre lo ocurrido. De esta forma nos 
muestra que la verdad es subjetiva y que todo es 
cuestión de percepción y recuerdo.


María Galiana, Juan Meseguer y Emilio Buale se 
meten en la piel de los tres personajes que habitan 
el particular universo, mezcla entre realismo y 
fantasía, que la autora sueca Christina Herrström 
creó en una de sus obras más populares. Escri-
tora, amante y estudiosa de la música, terapeuta, 
luchadora por la igualdad, Herrström es una figura 
fundamental dentro de la cultura de su país y con 
esta comedia dramática, que en 2010 tuvo su 
adaptación cinematográfica, nos hace una sencilla 
pregunta: ¿Estamos preparados para recibir un 
regalo del destino y abrazarlo sin miedo?   
Dirigida por Magüi Mira, la historia nos presenta a 
una mujer y un hombre, ambos de avanzada edad 
y antiguos amantes, que se reencuentran y abrazan 
después de casi una vida, en la que el deseo del 
hijo que nunca tuvieron, sigue vivo. Ese mismo día 
otro hombre aparece feliz en la puerta de Rosa. 


EL CURANDERO
Teatros del Canal
Del 24 al 28 de marzo


EL ABRAZO
Teatro Bellas Artes
Desde el 26 de marzo


La verdad es subjetiva


Regalo del destino
FOTO: Javier Naval
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Tras su paso por El Umbral de Primavera, llega 
al Teatro Lara este proyecto de Pablo Razuk que 
pone en escena a través de 7 actores 7 textos de 
diferentes autores y autoras. Florencia Aroldi, Mar-
cela Marcolini, Sergio López Castillo, Héctor Levy 
Daniel, Marcelo Camaño, Raúl Garavaglia y el 
propio Razuk firman las historias de 7 desconoci-
dos por el gran público con el anhelo de hablar de 
algo que nos une a toda la humanidad. A través 
de las diferentes vidas, en donde se entremezclan 
lo teatral y la vida cotidiana, la historia conocida (y 
la desconocida), el presente y el futuro, viajare-
mos a diversos momentos históricos, desde la 
Revolución Francesa hasta la actualidad, pasando 
por la Segunda Guerra Mundial, la Revolución 
anti-peronista en Argentina, el golpe de la dictadu-
ra Chilena, el Apartheid de los 80 en Sudáfrica o 
el conflicto en Siria. 


LOS 7 FRANCESES
Teatro Lara
Del 12 de marzo al 2 de abril


Somos historia y presente


Nacido en Beirut en 1967, Rabih Mroué es uno de 
los artistas más interesantes que ha dado Líbano 
en lo que llevamos de siglo. De formación teatral, 
poco a poco fue añadiendo medios como el vídeo 
y la performance a sus trabajos, lo que le abrió 
las puertas de los grandes festivales de teatro 
contemporáneo. La pieza que ahora llega a Madrid 
lleva más de 7 años recorriendo espacios de la 
altura del MoMA de Nueva York gracias tanto al 
hecho que la originó como a su puesta en escena. 
El hermano pequeño de Rabih, Yasser, recibió un 
disparo en Beirut en 1987 en el contexto de la gue-
rra civil libanesa, que le atravesó el cráneo pero no 
lo mató. El propio Yasser es la persona que está en 
el escenario acompañado de imágenes y vídeos 
grabados que se mezclarán con presentaciones 
en vivo para abordar el curioso funcionamiento de 
la memoria y lo absurdo de la guerra. 


RIDING ON A CLOUD
Conde Duque
5 y 6 de marzo


Fragmentos de memoria







La inmortal tragedia de Shakespeare Macbeth es 
una obra maldita que muchos actores no mencio-
nan ni en voz alta y que conjuga brujería, traición, 
batallas y disputas conyugales. Esta adaptación, 
dirigida por Miguel Ángel Cárcano y protagonizada 
por Guillermo Barrientos, Walter de la Reta, Fran 
Leal y Marian Zapico, da una nueva vuelta de tuer-
ca al clásico contándonos la historia de Antonio, 
un actor devenido a director que intenta dirigir su 
particular versión ambientada en un manicomio. 
Para ello recurre a tres actores totalmente diferen-
tes: Marcos, un galán de la tele, Miranda, una diva, 
y Fernando, un temperamental de método propio. 
Durante los ensayos, se pondrán en evidencia las 
personalidades de cada uno.


El Desván Producciones, Festival Internacional de 
Mérida y Teatro Español coproducen esta adap-
tación del mexicano David Gaitán, que también 
dirige, de la obra de Sófocles sobre el mito de la 
hija del rey Edipo. Gaitán escribió la obra a raíz 
de la desaparición de 43 estudiantes por parte, 
presumiblemente, del entonces gobierno mexica-
no. Aprovechando el clásico, el texto esconde una 
crítica audaz sobre la democracia representativa, la 
transición de las fuerzas políticas de la oposición, 
la desinformación o el odio al contrario. Uno de 
los fuertes del montaje será, sin duda, su atractivo 
reparto formado por Irene Arcos, Fernando Cayo, 
Clara Sanchis, Elías González, Isabel Moreno y 
Jorge Mayor. 


¿Cuánta poesía le queda a nuestro mundo? 
¿Quién la espera? ¿Quién la necesita? ¿Y cómo 
vamos a detenernos para poder encontrarla? 
Esta primavera fugitiva (Variaciones sobre El 
príncipe constante) es una reescritura de Alberto 
Conejero (en la imagen) personal e íntima de 
algunos asuntos que orbitan en la obra de Cal-
derón de la Barca: la amistad, Dios, el destino, el 
amor, el margen y los márgenes. Es también una 
obra sobre la búsqueda de un hombre llamado 
Alberto, como el autor, del que solo se posee una 
fotografía: está tomada en Ceuta, con su padre; 
los dos llevan uniforme militar. En el reparto de 
esta rareza escénica estará el propio Conejero, 
Susi Sánchez y José Troncoso.


ESTA PRIMAVERA FUGITIVA
Teatro de la Comedia
Del 17 al 21 de marzo


ANTÍGONA
Naves del Español
Del 25 de marzo al 18 de abril


MAÑANA Y MAÑANA Y MAÑANA
Teatro Lara
Hasta el 6 de mayo
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en familia


En la mitología griega podemos encontrar tantas 
historias y personajes fascinantes como flores de 
almendro en el jardín de la Quinta de los Molinos. 
Espacio Abierto ha querido unir en su cuarta 
producción un homenaje a ambos referentes 
versionando (con un final más feliz) la tragedia de 
la princesa Fílide, a la que Atenea, la diosa virgen, 
amante de la música y de la justicia, convirtió en 
un almendro cuando muere de pena tras creer 
que había perdido a su amado Demofonte. Aquí, 
la historia se desarrollará en Mándorla, la isla don-
de los dioses y las ninfas acuden a descansar, y 
los distintos personajes estarán encarnados por 
artistas de diferentes disciplinas. El montaje reúne 
al mago Miguel Muñoz (Premio Mundial de Magia 
2015); María del Mar Reyes y Hugo Ragetly, 
verticalista y malabarista, respectivamente, que 
tras trabajar en la prestigiosa compañía francesa 
Les 7 Doigts de la Main formaron la compañía Si 
Seulement; la clarinetista Mónica Botella; la ventrí-
locua Celia Muñoz; o la pianista Érika López. Una 
experiencia llena de música, poesía y danza a la 
altura de la belleza de un almendro en flor. 


La compañía valenciana La Negra realiza una 
lectura actual, comprometida y ecologista de la clá-
sica novela de aventuras de Julio Verne Veinte mil 
leguas de viaje submarino. Escrita por Diego Guill y 
Xavo Giménez y bajo la dirección de Xavo Giménez 
y Toni Agustí, el texto convierte a los actores Juli 
Cantó y Carlos Amador en el capitán Nemo y al pro-
fesor Aronnax. Juntos recorrerán las profundidades 
marinas, un mundo fascinante actualmente amena-
zado por la contaminación humana, con los bancos 
de coral convertidos en montañas de basura y las 
praderas de posidonia en vertederos. 


MÁNDORLA
Espacio Abierto Quinta de los Molinos. 6 y 7 de marzo.


NAUTILUS (TITERESCENA)
Teatro Valle-Inclán. 27 y 28 de marzo.
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en familia


El Festival Internacional de Artes Escénicas para todos los públicos de la 
Comunidad de Madrid cumple 25 años y en palabras de directora Lola Lara 


lo hace “en un momento en que más que nunca el arte se hace imprescindible; el arte 
que libera, el arte que sana, en expresión de Boris Cyrulnik, el ‘inventor’ de la resiliencia”. 


29 obras programadas en una edición que tendrá lugar del 5 al 28 de marzo en 27 municipios 
de la región. Aquí os traemos sólo un pedacito de esta gran tarta de celebración escénica 


a través de unas pocas recomendaciones que podremos ver en la capital. 
El resto de programación en www.madrid.org/teatralia/2021
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Una performance interactiva para niños y adultos 
que invita a jugar a hacer teatro desde casa.
Mestre y Bilbao guiarán a los espectadores a través 
de la pantalla del ordenador para que representen 
en vivo una aventura espacial. “Les llevaremos al año 
2077 en Make Make, un planeta enano de nuestra 
galaxia. Allí tendrán que actuar, bailar, cantar, cum-
plir misiones y tomar decisiones”.


UNDOSTRESCUATRO / NACHO BILBAO Y 
ALMUDENA MESTRE
Teatro de La Abadía. Streaming. 14  y 21 de marzo.


El espectáculo Concierto para baraja y piano 
de MagoMigue fue el primer espectáculo de 
magia escénica que se incluyó en un programa 
de Teatralia, concretamente en la edición 2010. 
En su 25 aniversario el festival quiere volver a 
compartir este trabajo de cuidada factura y piano 
en directo, del que han disfrutado espectadores 
de todo el mundo.


CONCIERTO PARA BARAJA Y PIANO / 
MAGOMIGUE
Círculo de Bellas Artes. 5 y 6 de marzo.
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La compañía francesa parte de la poderosa imagen 
del hombre bala para proponer una reflexión sobre 
el vértigo, el miedo a las alturas y el placer de la 
contención. Un espectáculo de circo, cantos y pa-
rábolas protagonizado por el acróbata Rémi Luchez 
(Joven Talento del Circo Europeo 2008) y la cantante 
Lola Calvet. Un trabajo minimalista que conjuga la 
simplicidad extrema y la extrema dificultad.


EL HOMBRE BALA / ASSOCIATION DES 
CLOUS
Teatro de La Abadía. 20 y 21 de marzo.
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Por primera vez la compañía vasca presenta una 
obra no gestual, donde la palabra es un elemento 
dramático ineludible para según su director Jokin 
Oregi “compartir una reflexión sobre el miedo, 
su carácter castrador, pero también sobre esa 
parte incómoda de nosotros mismos con la que 
debemos convivir”. La historia nos presenta a una 
niña que teme a las brujas pero que terminará 
convirtiéndose en una de ellas.


Estreno absoluto de este espectáculo de danza 
y malabares protagonizado por cinco artistas 
que cuestionan las formas teatrales, estéticas y 
espaciales a través de un intenso trabajo físico. La 
fuerza de la juventud, su energía, su tendencia al 
cambio acelerado y su gusto por el juego y la ve-
locidad son algunos de los conceptos que explora 
este trabajo, que tiene como punto de partida las 
consignas del movimiento futurista.


MI PEQUEÑA / MARIE DE JONGH
Teatros del Canal. 27 y 28 de marzo.


JUVENTUD / CIE. NICANOR DE ELIA
Teatros del Canal. 20 y 21 de marzo.


FO
TO


: P
ío


 O
rt


iz
 d


e
 P


in
e


d
o


.







escena y cultura


Esta es la cuestión







escena y cultura
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Dos historias separadas por el tiempo unen a dos hombres que intentan entender qué es ser ‘un 
hombre de verdad’. El Aedo Teatro, con Jesús Torres a la cabeza, convierten del 19 al 28 de marzo 


la Sala Mirador en un ring donde el rival a combatir es el fantasma de la masculinidad mal entendida. 


Sandra Bravo _ Nuremberg _ Beautiful Stranger _ Carmen Werner


Puños de harina


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







En marzo
viernes
20:15 hs


LA ENCINA TEATRO. Ercilla 15. Madrid
910567002 / www.laencinateatro.com







por Sergio Díaz


voz en off
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Identidades


sumario 


voz en off.03
puños de harina.04
sandra bravo.08 
nuremberg.12  
beautiful stranger.16
carmen werner.18
una galaxia de 
luciérnagas.19
mi madre muerta.20
cluster.22  
mariposas en el aire.23


foto portada: Moisés F. 
Acosta. Puños de harina, en 
Sala Mirador. Pág 04.


Este mes de marzo se juntan en la cartelera, así a simple vista, cua-
tro obras que hablan sobre la identidad. Son montajes muy distintos, 
que usan diferentes lenguajes escénicos y que parten de premisas 
alejadas entre sí, pero que hablan de lo mismo, de lo que somos. Y 
de dónde y cómo nace lo que somos. En un mes socialmente dedi-
cado a la mujer estas cuatro obras, curiosamente, están realizadas 
por hombres. No ha sido premeditado hablar de ellas por eso. Pero 
tampoco es una cuestión baladí. Es el momento de que nosotros, los 
hombres, repensemos eso que somos. Nos toca reflexionar sobre si 
esa identidad masculina que nos acompaña es lo más saludable para 
construir una sociedad justa e igualitaria. Sobre si somos lo mejor que 
podemos ser. Yo creo que no. Mayoritariamente no.
Desde fuera yo seguramente sea un ‘señoro blanco hetero’ a ojos de 
muchos, al igual que le dijeron a Javier Torres, actor y director de Pu-
ños de harina (como nos cuenta en la entrevista de la página siguien-
te). Soy alguien que habla de temas sin tener ni idea de lo que dice. Y 
seguramente estén en lo cierto. Yo no tengo ni idea de nada, estoy en 
constante aprendizaje y por eso sólo escribo de lo que siento, porque 
ese sí es un tema que domino. Es un tema aburrido y que no le importa 
a nadie, pero a través de las emociones que aquí plasmo soy más 
consciente de ellas y puedo comprender mejor las cosas que pasan 
a mi alrededor y entender el mundo. Eso es lo que hace Ion Iraizoz en 
su montaje Beautiful stranger. Así puedo ensanchar mi capacidad de 
empatizar con los demás. Con las demás.
Mi relación con el género al que pertenezco nunca ha sido del todo 
buena. Nunca me he sentido a gusto con el rol que me otorgaban los 
hombres a mi alrededor cuando era crío. Ni con sus comentarios, ni 
con su forma de relacionarse, ni con su forma de hablar de sexo. Ni 
con su manera de mirar a una mujer. Siempre tuve claro que no que-
ría ser como ellos, esa masculinidad tóxica que apreciamos en Here 
comes your man. Y espero no haber seguido ese camino, pero eso es 
algo que no me corresponde a mí juzgarlo. 
No sé muy bien quien soy, esa es la verdad. No tengo unas raíces 
sólidas a las que aferrarme (lo mismo que nos cuentan en Los Reme-
dios), pero sí tengo muy claro quien no quiero ser. No quiero ser esa 
persona de la que no te sientas orgullosa cuando me mires.


p.16
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knockout a la discriminación


por José Antonio Alba
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Puños de Harina nace siendo ganadora de la 
1ª edición de Teatro Exprés organizada por la 
fundación SGAE, ¿pero realmente de dónde 
nace la necesidad de contar esta historia?
Escuché la noticia de Rukeli en el 2003, cuando 
le devolvieron el título como campeón alemán 
de boxeo que le denegaron en 1933, título que 
le arrebataron por gitano y por llorar en el ring 
“como una mujer”. Guardé la noticia en mi car-
peta de historias para contar, hasta hace 3 ó 4 
años, cuando el feminismo comenzó a dar fuer-
te; eso me llevó a pensar que teníamos que re-
pensar el tipo de hombre que hemos sido hasta 
ahora. Ahí nació una conexión con esta historia: 
¿qué es ser un hombre? A partir de ahí comen-
cé a escribir la historia. Puse a Rukeli frente 
a un espejo, pensé: “¿Y si empiezo a reflejar 
actitudes masculinas de Rukeli como actitudes 
femeninas en la actualidad?”, como lo de saltar 
a la comba, y nació Saúl, un joven gitano y gay, 
presionado por su padre para ‘ser un hombre’. 
No es una historia de gais y de gitanos, lo que 
estoy haciendo es preguntándome quién soy.


Es interesante ver que en el teatro actual se 
reflexiona mucho sobre la masculinidad.
¡Por fin! Tenemos esta herencia refranera 


de “ser un hombre de verdad” o “un hombre 
hecho y derecho”, hay un arquetipo de hombre 
muy concreto que siguen vendiéndonos. Por 
ejemplo, supuestamente, no hay en la Prime-
ra División de futbol chicos gais, ¿por qué? 
Porque, en ese sentido, vende más un hombre 
hetero. Si Sergio Ramos se pone una camiseta 
rosa, porque la equipación es así, está bien 
porque es hetero, pero si fuera gay estaríamos 
hablando de otra cosa. Aunque en el mundo 
gay también pasa, ahí está la plumofobia, por 
ejemplo. Es muy fácil situarte en un estereotipo 
y no pensarte.


¿Qué hay de Rukeli y de Saúl en Jesús?
Cuando escribo trabajo desde la autoficción. 
No puedo decir que he sufrido lo que ha sufrido 
Rukeli o Saúl, pero sí que he tenido el complejo 
y la presión de mi padre que me decía que iba 
a ser un ‘rompebragas’ y yo no sabía cómo de-
cirle que prefería ser un ‘rompeboxers’ (Risas). 
He aprovechado esa sensación que no fue 
conflictiva, pero sí traumática de algún modo. 
El arte te puede ayudar a sanar y, lo que no ha 
hecho un psicólogo lo hacen mis personajes. 
Creo que es bonito darse cuenta, como dice 
Saul: “siempre se puede ir a mejor”. Hay mucho 


“Es muy fácil situarte en un estereotipo 
y no pensarte”


El director de la compañía El Aedo ha querido fusionar teatro y videojuegos con Puños de 
harina, utilizando la homofobia y el racismo como pretexto, para invitarnos a reflexionar sobre 


las identidad y las nuevas masculinidades más allá de los escenarios.


Jesús Torres
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de mí, pero realmente son dos personajes de 
ficción, no soy ninguno de ellos.


A la hora de crear a los personajes, ¿te has 
apoyado en gente gitana, has tenido asesora-
miento…?
He leído mucho sobre chicos gitanos que salen 
del armario. Yo no soy gitano pero sí que soy 
andaluz y tengo mucha gente cercana que es 
gitana. He podido ir viendo costumbres y voca-
bulario. Pero tampoco he investigado dema-
siado porque no quería contar la historia de un 
gitano, sino la historia de Saúl que casualmente 
es gitano. Aunque hay quien me ha llamado por 
redes “señoro hetero blanco” por contar histo-
rias de gitanos sin serlo. Esa reacción me hizo 
un poco de daño porque además fue el día del 
estreno y me apenó, porque yo no quiero contar 
esto para salvar a los gitanos de nada, pero 
tampoco para hacerles daño. Hubo quienes se 
sintieron despreciados por no haber contado 


con ellos. Aunque sí que invitamos a otras 
asociaciones y todas declinaron la invitación 
alegando que no tenían una postura oficial ante 
la homosexualidad en el mundo gitano.


Las redes no te han dado solo sinsabores, 
gracias a ellas surgió un acontecimiento muy 
especial.
El mismo día del estreno me escribió el nieto 
de Rukeli. Fue todo un ¡boom! Porque hizo que 
Rukeli fuera real. Que un hashtag haga que el 
nieto de Rukeli descubra el vídeo de la obra, 
que se lo enseñe a su madre y que al verme 
boxear se emocione porque dice que me pa-
rezco un poco a su padre hace que, de pronto, 
todo tenga sentido. Me escribieron para darme 
las gracias por contar la historia de su abuelo. 
Me contaba que no tenían imágenes en movi-
miento de Rukeli porque en unas inundaciones 
que hubo en Berlín se perdió todo el archivo de 
imágenes en movimiento y solo hay fotos. Les 







Puños de harina


Rukeli y Saúl son jóvenes gitanos 
que viven en diferentes épocas, 
uno es boxeador y el otro gay, pero 
ambos sufren el rechazo de la 
sociedad y de la familia, respecti-
vamente, por no cumplir con los 
cánones de masculinidad estableci-
dos, pero... ¿Qué es ser un hombre 
de verdad? Jesús Torres y El Aedo 
lanzan esta reflexión al espectador.


Sala Mirador 
Del 19 al 28 de marzo 


había emocionado pensar que, al verme a mí 
vestido igual, le veían a él.


La función está dividida en rounds y, en cada 
uno de ellos, saltas de un personaje a otro 
para contar instantes de sus vidas, obligán-
dote a manejar energías y emociones muy 
diferentes en cuestión de segundos. 
Es un tipo de espectáculo y dramaturgia que no 
había experimentado antes. Ha sido muy bonito 
porque me permite vivir el momento presente, es 
como dice Rukeli: “fuera está todo el ruido, dentro 
el silencio”. Cada round es el momento que vivo y 
no pienso en lo siguiente. Para mí es un momento 
frágil, tengo que estar muy concentrado en lo que 
quiero contar y la emoción presente, no puedo 
llevármela a la siguiente escena porque son per-
sonas y momentos totalmente diferentes. Pero con 
la capucha me quito y me pongo el personaje.


Después de interpretar a Rukeli, ¿cuál es tu 
relación con el mundo del boxeo?
Estoy contento porque el teatro me ha puesto en 
contextos en los que nunca me hubiera imagi-
nado, me he visto entrenando con boxeadores 
profesionales y he conocido un mundo al que 
nunca hubiera llegado por mí mismo. Siempre 
había visto el boxeo como algo violento, pero he 
aprendido la filosofía y el compañerismo que hay. 
Hay una filosofía de equilibrio muy interesante. 
Además, he encontrado en el mundo del boxeo 
un apoyo tremendo hacia la obra, porque doy 
una visión sanadora sobre este mundo.


Como complemento habéis creado un video-
juego, al más puro estilo de ‘elige tu propia 
aventura’, que explora las diferentes maneras 
de ‘ser un hombre’, dialogando por WhatsApp 
con los personajes de la obra.
Sí. Abre un universo alrededor de la obra, 
donde puedes conocer y profundizar en los 
personajes. ¿Por qué no incluir un videojuego 
en un diálogo con el teatro, con la literatura o 
con el arte? Hace unos meses decidimos utilizar 
la pandemia para investigar nuevas formas de 
comunicarnos sin evitar el teatro, y es lo que 
estamos probando. Si miras el teatro que se 
hace en Europa está yendo por ahí, ya se usan 
este tipo de estrategias.


Teatro clásico, musical, monólogos, autores 
clásicos, contemporáneos… ¿Qué te falta por 
subir a un escenario?
¡Me falta todo! Lo que más me gusta es no saber 
qué voy a querer contar la próxima vez. En la 
vertiente clásica de El Aedo acabamos de estre-
nar una versión de La Regenta en la que damos 
una visión femenina de todas las mujeres que 
aparecen en la novela. Y lo que estoy escribiendo 
ahora se llama Sheepers que es una versión de 
Fuenteovejuna, pero en vez de labradores son 
‘riders’ de comida para llevar. Es una función que 
profundiza mucho en esta narrativa transmedia, 
en esta conexión de videojuego con espectáculo. 
Es lo que estoy trabajando ahora.


Entrevista completa en www.revistagodot.com
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gritos de reivindicación


por Sergio Díaz


¿Cómo surge vuestra compañía?
Neko Teatro es una compañía fundada por mí que 
surge para aunar diferentes estilos de artes en un 
único lenguaje expresivo propio. Es una compañía 
independiente, contemporánea y feminista que 
apuesta por un teatro nacido de la exploración y 
la investigación del cuerpo y el sonido. Junto a mí 
está Alba Gallego y un equipo maravilloso que nos 
acompaña en este viaje.


¿Cuál es ese lenguaje que os define?
Claramente apostamos por un lenguaje que nos 
diferencie. Nos gusta trabajar desde varias técnicas 
teatrales -Viewpoints y Suzuki sobre todo- para 
crear personajes y composiciones. Nos distingui-
mos por no ser una compañía plenamente gestual 
sino por trabajar el cuerpo y transmitir con él lo que 
queremos contar. En nuestro espectáculo Miedos 
trabajamos mucho la expresión corporal para la 
transmisión de un sentimiento, de una emoción o 
sensación, mientras que para nuestro segundo es-
pectáculo, Tabú, todo el trabajo corporal lo plasma-
mos en los personajes y los llevamos a la comedia. 
Trabajamos mano a mano con el equipo de luces y 
diseño sonoro que hace que nuestros espectáculos 
vayan hilados y sean uno.  


“Las mujeres llevamos mucho tiempo en 
silencio... pero está llegando nuestro momento”


Es la fundadora de Neko Teatro, una compañía que ya ha conseguido que sus dos únicos 
trabajos realizados hasta el momento, Miedos y Tabú, coexistan en la cartelera del OFF Latina, 


un hecho que ya da pistas de que estas creadoras vienen pisando fuerte. 


Sandra Bravo
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Miedos es vuestra primera creación como 
compañía. ¿Cómo surge?
Miedos comienza siendo un trabajo de la escuela 
donde impartía clases Sabrina Solange (coautora 
del texto), en el que la temática era el miedo. A 
partir de ahí comenzamos a reflexionar sobre 
los miedos de las mujeres por el simple hecho 
de ser mujeres, de esos miedos que nacen de 
inseguridades creadas por la sociedad a lo largo 
de nuestra vida. Empezamos a trabajar sobre 
lo que queríamos contar y de qué forma. El eje 
de esta pieza comienza siendo una partitura 
corporal y una canción, Perdón, de iLe. Miedos 
comienza a tomar forma y significado, se incor-
poró nuestro grupo de música formado por Lía y 
Yepes quienes nos deleitan con sus canciones 
creadas especialmente para esta pieza. Andrés 
Díez Blanco diseñador sonoro, encargado de 
crear atmósferas que llenan el espacio escénico 
con sensaciones y Collettivo L4R, encargados de 
dotar a la obra con una escenografía digital. Pos-
teriormente cerramos el equipo de esta obra con 
las incorporaciones de Alba Gallego al mando de 
la dirección y Teresa Foronda como diseñadora 
de luces. Lo que comenzó como una exploración 
e investigación sobre la expresión del cuerpo y 
la emoción terminó convirtiéndose en un grito de 
reivindicación, en una reflexión.


¿En esta sociedad de 2021 las mujeres seguís 
viviendo con miedo? 
Así es, en esta sociedad muchas mujeres siguen 
viviendo con miedo. Hay mujeres que después 
de ver nuestro espectáculo nos hablan de 
incidentes que han tenido, de sus experiencias.... 
seguimos viviendo con miedo, sí. Y llevamos mu-
cho tiempo en silencio pero está llegando nuestro 
momento. Poco a poco, las mujeres estamos 
teniendo cada vez más voz a pesar que muchas 
siguen estando calladas. Estamos abriendo 
oportunidades para que las mujeres emprendan 
un viaje a su interior, se redescubran cada día y 
se reafirmen en lo que desean ser. 


¿Cómo se combate ese miedo?
El miedo se combate con educación y reflexio-
nando en común. Podemos combatirlo día a día 
cambiando situaciones con las que te topes. 
Poco a poco vamos adquiriendo más educación 
sobre la mujer, teniendo en colegios jornadas 
de la mujer, charlas donde poco a poco vamos 
naturalizando muchos tabúes de la mujer con los 
que nos topamos en la sociedad... La falta de 
información hace que muchas veces estemos 
un poco perdidas. La sociedad ha creado una 
jerarquía y nosotras, por desgracia, somos uno 
de los últimos escalones. Queremos que todos 
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Miedos


Monólogo escrito por 
Sabrina Solange y Sandra 
Bravo (interpretado por esta 
última) y dirigido por Alba 
Gallego, que habla sobre las 
transiciones vitales de una 
mujer.  Se narran todas las 
experiencias y reflexiones de 
una mujer con las que decide 
romper y empezar a vivir su 
vida como ella realmente 
quiere.


OFF Latina
Sábados de marzo







Tabú


Creación colectiva de Sandra 
Bravo, Yolanda Barranco, Nuria 
Morán y Alba Gallego que nace 
desde sus propias experiencias 
como mujeres. A través de la 
comedia, quieren visibilizar los 
temas que, para la sociedad, 
pueden resultar embarazosos 
sobre la feminidad. Ellas han 
venido a destaparlos.


OFF Latina
Viernes de marzo


podamos tener la mismas oportunidades, adqui-
ramos una seguridad y derrotemos, de una vez 
por todas, la violencia de género. Poder buscar la 
igualdad entre géneros, entre otras cosas. Como 
bien decimos, el miedo y esas inseguridades 
que adquirimos durante nuestro crecimiento se 
combaten con la educación. Para ello hace falta 
desaprender muchas de las actitudes que consi-
deramos machistas. El teatro y el arte son, por otro 
lado, nuestro gran aliado en todo esto.


Vuestra segunda creación es Tabú, una obra 
con un denominador común a la anterior, la 
mujer, pero en un registro muy distinto. Ima-
gino que recogéis cosas que os han pasado y 
que son comunes a las mujeres. ¿Cuánto hay 
de autobiográfico en esta propuesta?
Tabú es nuestra primera comedia y estamos 
muy ilusionadas de poder mostrar este trabajo. 
Efectivamente nuestra propuesta es prácticamen-
te autobiográfica, llevando estas situaciones al 
extremo y a la comedia. La obra está formada por 
sketches a partir de nuestra propia experiencia 
como mujeres dentro de una sociedad y es en 
nosotras donde se encuentran más tabús a la 
hora de mostrarnos y expresarnos.
 
¿Qué temas relativos a la mujer siguen siendo 
tabús en una sociedad como la actual?
Cuando comenzamos a trabajar esta obra nos 
dimos cuenta que la mayoría de los tabús están 
relacionados con el ámbito sexual, como por 


ejemplo tu orientación sexual, el hecho de auto-
descubrirte… La sociedad plasma una mujer 
sexualizada, plasma una imagen completamente 
irreal de lo que es. Muchas de nosotras tenemos  
referencias de un porno sexista donde la mujer 
es cosificada, o anuncios como los de compre-
sas, por ejemplo, donde vemos a mujeres felices 
y contentas porque a nadie le interesa mostrar 
nuestra sexualidad real, gustos o preferencias, 
con proyectar esa imagen que ellos quieren basta, 
pero lo cierto es que detrás hay muchas dudas, 
miedos y sobre todo desinformación sobre cómo 
abordar ciertos temas femeninos. 


Miedos ya la estrenasteis en noviembre. Tabú 
la estrenáis ahora, ambas programadas a la vez 
en el OFF Latina. ¿Cuáles son vuestras sensa-
ciones de cara a este mes intenso de trabajo?
Estamos muy ilusionadas de estar programadas 
con nuestras dos obras. Felices de poner en pie 
un proyecto nuevo como Tabú y poder continuar 
representando Miedos. Tenemos muchas ganas 
de poner una preciosa comedia al servicio del 
espectador para que pueda reírse un rato y un 
monólogo donde reflexionemos juntos. Pero no 
podemos dejar de pensar en la situación tan 
extrema que estamos viviendo. Azota a la cultura, 
a las salas de teatro y no podemos dejar de estar 
preocupadas por eso, aunque esperamos que 
venga mucha gente a vernos.


Entrevista completa en www.revistagodot.com
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un odio difícil de excusar


por Sergio Díaz
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“Hay ciertas actitudes 
que son injustificables, 
hayas sufrido lo que 
hayas sufrido 
anteriormente”


Paco Sáenz, el impulsor de 
La Encina Teatro, dirige a David 
Laguía en Nuremberg, un texto 
del dramaturgo uruguayo 
Santiago Sanguinetti en el que 
da vida a un individuo atrapado 
en sus traumas del pasado y cuyo 
dolor sólo lo sabe canalizar a 
través de la violencia.


David Laguía


FOTOS: Andrew Jim.
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¿Cómo has abordado este trabajo? 
Realmente no he abordado este trabajo de una 
manera diferente a cualquier otro, quizá sí con un 
poco más de respeto y responsabilidad, no solo 
por el tema que trata y el personaje que es, sino 
también por estar yo solo en el escenario, algo 
nuevo para mí. Pero con la misma ilusión, ganas 
y predisposición que siempre.


¿Hacer esta obra ha cambiado tu visión sobre 
los grupos neonazis? 
No, no siento que haya cambiado mi visión, aun-
que sí que me ha hecho pensar en el individua-
lismo que hay dentro de ellos, no todo el mundo 
es igual por mucho que pertenezcas a ciertos 
conjuntos radicales o compartas ideologías. Me 
ha hecho pensar en las personas que están invo-
lucradas de una forma impuesta por su entorno 
y sin la posibilidad de elegir. Sí he ampliado mi 
capacidad de humanizar a las personas y pensar 
en los motivos que les han llevado a opinar y 
actuar así, pero me siguen pareciendo injustifica-
bles ciertos comportamientos e ideales.


Es un papel que implica un gran desgaste 
físico y emocional, ¿no?
Sí, además de ir viajando continuamente por 
distintas emociones bastante potentes y extre-
mas, estoy continuamente realizando ejercicio 
físico, literal, en el esce-
nario. Lo más complicado 
es encontrar ese equilibrio 
entre las dos, porque a 
veces me pasaba que al 
llevar la emoción al extre-
mo y expresarlo mediante 
lo físico me descontrolaba 
y mantener el equilibro 
entre las dos para poder 
llegar hasta el final de la 
obra es la clave.


La obra tiene una gran 
impronta freudiana, el 
personaje alude a trau-
mas infantiles y situacio-
nes muy complicadas que 
ha tenido que vivir. ¿Cree 
que eso justifica todo?
No, hay ciertas actitudes 
que son injustificables, 


hayas sufrido lo que hayas sufrido en tu vida an-
teriormente. No puedes ser injusto con la gente 
o coartar los derechos y libertades de alguien 
por ser diferente a ti, por mucho que te lo hayan 
hecho en algunas ocasiones, eso es algo que 
todo el mundo debería entender y llevar a cabo, 
aunque no esté a la orden del día, por desgracia. 


¿Llegas a empatizar con él en algún momento 
o es imposible hacerlo?
El personaje hace un recorrido por toda su vida, 
por todo lo que le ha llevado al momento en el 
que está y cuenta momentos muy difíciles en 
los que es realmente una persona muy injusta 
y odiosa, pero también pasa por situaciones en 
las que es la víctima cien por cien. Yo, como 
persona y como actor, al ponerme en su piel 
y en su lugar sí que llego a empatizar y darme 
cuenta de que tenemos más cosas en común 
de las que se puede pensar a priori. Siente, 
sufre, ama, odia... son sentimientos por los que 
pasamos la mayoría, así que no es tan difícil 
sentir lo que él siente. Te hablo de los aspectos 
personales de su vida, políticamente no empati-
zo con él para nada.


¿Y el público empatiza? Porque es un montaje 
muy humano...
Es un montaje muy humano y es un personaje 


muy humano, casi primi-
tivo diría yo, por lo que 
sí pienso que el público 
pueda llegar a empatizar, 
aunque seguramente le 
odien, pero una cosa no 
quita a la otra.


La obra es en el fondo un 
grito de auxilio. ¿Tu per-
sonaje espera redención?
No, no espera redención. 
Es verdad que es un grito 
de auxilio pero él no es 
consciente de ello, tiene 
tan incrustada la doctrina 
que no sabría ser de otra 
manera, de hecho al final 
se da cuenta de eso y solo 
le quedan dos opciones, y 
las dos dependen de él. No 
creo que sea cobarde.







Nuremberg


Esta es la historia de 
un joven skinhead 
que grita sus emocio-
nes furiosas al mundo 
con el fin de ser 
escuchado por 
alguien. Lo acosan 
sus fantasmas y 
exorciza sus profun-
dos sentimientos. 
Una pieza dramática 
creada por el dra-
maturgo uruguayo 
Santiago Sanguinetti, 
dirigida por Paco 
Sáenz e interpretada 
por David Laguía.


La Encina Teatro
Viernes de marzo


Estamos asistiendo a un auge muy 
importante de las ideologías neona-
zis. ¿A qué crees que es debido?
Creo que estos ideales nunca han 
desaparecido, aunque hayan sido 
de forma residual, y en épocas de 
incertidumbre, como la que estamos 
viviendo, la apología de estos pen-
samientos crece y parece que el ser 
humano tiene memoria a corto plazo 
y volvemos a repetir errores del pa-
sado. Tal y como se dice en la obra 
“dejaron el miedo y eso es lo que les 
alimenta ahora”.


¿Crees que todos llevamos un 
alma violenta dentro? ¿Qué todos 
podemos sucumbir ante los 
discursos de odio?
Yo desde luego sí, si no tuviera un 
alma violenta no podría haber hecho 
este personaje. Ahora, hay gente 
que la tiene más desarrollada que 
otra y en mayor o menor grado. Yo, 
para hacer esta obra, he tenido que 
buscar, crear y sacar a la luz toda 
esa violencia que guardaba, con la 
ayuda del director. Ha sido un ejerci-
cio muy interesante y muy terapéuti-
co, no te voy a engañar.
Y no creo que todos podamos su-
cumbir ante estos discursos, tenemos 
que intentar desarrollar la capacidad 
de frenarlos y hacerles frente, lo 
cual no significa limitar la libertad de 
expresión ni prohibir su ejercicio, sino 
impedir que este tipo de discursos 
degenere en algo más peligroso.


¿El racismo se cura leyendo y via-
jando como se suele decir o es algo 
mucho más profundo y atávico?
Tener un pensamiento racista viene 
de una larga historia en la que nos 
hemos colocado por encima del resto 
de personas y en las que no nos 
cuestionamos ciertos aspectos que 
no encajan con la imagen que tene-
mos de nosotros mismos. Es justo 
lo que le pasa a mi personaje, que 


empieza a reflexionar sobre él y no 
le gusta lo que encuentra. Entonces, 
el racismo se puede curar si tienes 
la predisposición a ello, si tienes una 
venda en los ojos por mucho que 
viajes o leas, tu ego va a ser mucho 
mayor, por desgracia.


Si tu personaje se pega un tiro, ¿Lo 
lamentamos?
Habrá unos que sí, habrá otros que 
no. Justo el otro día comentaba con 
un amigo todo esto y me decía que 
él no sentiría ninguna pena por la 
muerte de alguien que mata e incita 
el odio hacia otros. En este caso ve-
mos a una persona que sufre y, bajo 
mi punto de vista, ver cómo alguien 
acaba con su vida al ver que está 
destruida por las decisiones que ha 
ido tomando sí que lo lamentaría.


Entrevista completa en 
www.revistagodot.com
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¿Cuántas identidades habitan en una misma persona? 


por Sergio Díaz


la identidad como ficción


Aún recuerdo el día en el que tuve constancia de 
que era. No de quién era, simplemente de que 
era alguien. No recuerdo la fecha, claro, era muy 
pequeño, como un monete mirándose al espejo y 
dándose cuenta de que la imagen reflejada no era 
otro monete. Ese día, tras tantas miradas extraña-
das al espejo del pasillo de mi casa, me di cuenta 
de que era yo. De que siempre era yo. Y pregunté 
por qué era yo y no otro. No recuerdo la respuesta. 
Ahora, muchos años después, sigo sabiendo que 
soy yo, pero lo que no sé es quién soy, porque al 


final sí que había varios monetes, todos los que 
habitan dentro de mí. 
Sobre esta compleja cuestión de la identidad es so-
bre lo que va el último trabajo de Ion Iraizoz. Ion es 
el fundador de La Caja Flotante, una compañía que 
ha levantado proyectos tan interesantes como La 
esfera que nos contiene (2017) o Catástrofe (2019) 
y ahora aborda quizá su proyecto más personal. El 
propio creador e intérprete del montaje nos cuenta 
sus sensaciones a pocos días del estreno en Nave 
73. “Beautiful stranger es quizá el montaje donde 


Ion Iraizoz es el creador e intérprete de Beautiful stranger, una comedia existencial sobre la 
identidad que podrá verse en Nave 73. Gloria March, Juan Paños y el propio Iraizoz dirigen 
esta pieza que reflexiona sobre la manera que tenemos de acercarnos a nosotros mismos.


FOTOS: Iker Lanz
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¿Cuántas identidades habitan en una misma persona? 


Beautiful stranger


Ion Iraizoz es el creador e intérprete de esta pieza, con 
dramaturgia y dirección de Gloria March, Juan Paños y el 
mismo Iraizoz, con la que pretenden abrir un espacio de 
reflexión sobre la manera de acercarnos a nosotros mismos, a 
nuestras contradicciones y a nuestra propia condición humana.


Nave 73. Del 3 al 25 de marzo


mas expuesto estoy. Al estar solo en escena, no 
hay escapatoria. Durante el proceso, he echado 
mucho de menos tener a una persona a mi lado 
con la que compartir escenario, y eso creo que se 
ha reflejado en el resultado final”.


¿Quiénes somos?
El 21 de mayo de 2019, Ion Iraizoz celebró su 40 
cumpleaños haciendo una fiesta/ performance. 
A partir de este hecho real, el actor tratará de 
reconstruir en Beautiful stranger lo que sucedió 
en ese cumpleaños a través de sus propios 
recuerdos. Quizás el hecho de cumplir 40 años 
sea un buen momento para reflexionar sobre 
quiénes somos, pero no parece que un número 
sea el punto de inflexión en este caso. “Los 40, 
aunque sea una fecha significativa, no es lo más 
importante aquí. Si pienso en el momento en que 
celebré ese cumpleaños, hay una parte de mí 
que me hace gracia y otra que me da 
vergüenza ajena. No volvería a hacer 
una fiesta como esa, creo. Elegí ese 
momento para crear la obra por algunas 
de las cosas que pasaron en la fiesta. 
Una de ellas, quizá la más importante, 
tiene que ver con el descubrimiento de 
un trabajo que escribió mi madre en la 
universidad cuando estaba embaraza-
da de mí en el que ella se preguntaba 
por qué deseaba tener otro hijo. Y, por 
otra parte, mi fiesta de cumpleaños es 
solo un pretexto para generar ficcio-
nes y reflexionar sobre la relación con 
nosotros mismos a lo largo del tiempo”. 
Así que cumplir 40 años, la fiesta y hasta 
el propio Ion Iraizoz son simplemente 
excusas, vehículos para hablar de cosas 
a una escala mucho mayor, una escala 
en la que todos nos podemos sentir 
interpelados. “Cuando hablo de mí o de 
mi familia, prosigue Ion, no lo hago con 
la intención de contar mi vida, nada más 
lejos de la realidad. Mi intención es re-
flexionar sobre una serie de cuestiones 
que me resultan interesantes y este for-
mato me permite hacerlo de una manera 
personal”. Y una de estas cuestiones, 
quizá la fundamental es la identidad de 
cada uno de nosotros. O las múltiples 


identidades que nos habitan, cada una de ellas 
con sus propias contradicciones. Yo soy yo y mis 
circunstancias. ¿Pero siempre soy el mismo yo? 
¿Siempre son las mismas circunstancias? En el 
caso del creador que nos ocupa, sobre su multi-
plicidad, Ion nos comenta que “diría que habitan 
unos cuantos ‘Iones’ dentro de mí. Si pienso en 
cómo era hace unos años, hay una parte de mí 
que reconozco, pero como quien reconoce algo 
extraño que es ajeno a uno mismo. Incluso, en el 
día a día, hay partes de mí con las que convivo 
que no reconozco del todo”.
Eso es básicamente lo que nos ocurre a todos, 
¿no? Y ese es el objetivo de esta comedia exis-
tencial autoficcionada, que descubramos todas 
esas identidades que habitan en nosotros, que 
seamos capaces de analizar todo nuestro espec-
tro personal para conocernos y reconocernos al 
mirarnos al espejo. Para aceptarnos contradicto-
rios y humanos. Sergio Díaz


FOTOS: Iker Lanz
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Que Carmen Werner es una de las 
abejas reinas del universo de la danza 
es algo notorio. Su trayectoria, su expe-
riencia y los reconocimientos que le han 
otorgado (Medalla de Oro al mérito en 
las Bellas Artes 2020, por citar sólo uno) 
así lo atestiguan. Pero lo más importan-
te es que produce pura jalea real cada 
vez que mueve su cuerpo sobre un es-
cenario. Pero incluso una reina necesita 
el apoyo de más miembros de la col-
mena para llevar a cabo su objetivo. Y 
sobre esto va su último trabajo, La miel, 
una creación junto a su compañía Pro-
visional Danza, en la que se habla de la 
unión, la colaboración, el estar todos a 
una sola idea, como hacen las abejas. 
Un trabajo que surgió, en palabras de 
la propia Carmen Werner, “leyendo un 
texto sobre Dalí. Allí me apareció una 
frase que decía que ‘la miel es mas 
dulce que la sangre’. Me gustó mucho 
y empece a escribir sobre esta idea, 
sobre los insectos, sobre las abejas... 
animales sociales que colaboran para 
lograr un fin, que es la supervivencia de 
toda la colmena. Esta obra, apela a esa 
colaboración entre los seres humanos, 
ya que no solemos unirnos hacia algo 
buscando el bien común”.
Si te acercas a la abejas sin miedo, con respeto y 
sin ánimo de dañarlas ellas siguen a los suyo, tra-
bajando sin denuedo para que todo siga funcionan-
do. Cada individuo de la colmena asume su papel 
y sabe que su función, por pequeña que sea, es 
crucial para la vida de todas. La lucha por un objeti-
vo mayor y más importante incluso que uno mismo. 
Algo que es sencillo de entender, e incluso de 
aplicar, los humanos nos empeñamos en no querer 
hacerlo y seguimos atacando y maltratando a nues-


tros congéneres y al resto de especies animales 
y vegetales del planeta. “Tenemos una sociedad 
muy polarizada y eso es consecuencia de nuestro 
egoísmo, el supremo egoísmo del ser humano. Con 
La miel trato de mostrar que existen otros caminos”. 
Palabra de una reina. S. Díaz / Ka Penichet


Miel para la boca 
del asno


LA MIEL
Cuarta Pared
Del 18 al 20 de marzo


estrenos







A finales de los 90, la dramaturga Aina Tur viajaba 
dos meses a Latinoamérica a realizar un proyecto 
de cooperación internacional. Durante su estancia 
fue víctima de un atraco a mano armada por cinco 
jóvenes encapuchados en mitad de la carretera y 
estuvo retenida en torno a cinco horas junto con 
otros acompañantes europeos. Del suceso salió 
ilesa, pero la violenta experiencia la llevó a escribir, 
veintidós años después, este monólogo inter-
pretado por Anna Alarcón que cuestiona el trato 
desigual del sistema judicial hacia los oprimidos 
o personas que viven en los márgenes. La propia 
Aina Tur nos cuenta las sensaciones que aún 
siente sobre este suceso. “Veintidós años después, 
creo que el sistema judicial no siempre es justo. 
Todavía pasa. La justicia a nivel universal tiene una 
cosa que ocurre después con el sistema judicial y 
político que, lamentablemente, es muy diferente a 
lo que debería ser. Hay muchas personas que que-
dan fuera de este sistema que no están cubiertos 
por el concepto de justicia universal”. Y es que 
la cantinela, por mucho que la repitan, de que 
la justicia es igual para todos, es algo que ya no 
nos tragamos. Pasa aquí y, mucho más, en paí-
ses aún más degradados que el nuestro. Aunque 


haya pasado tanto tiempo, no sé si hemos avanza-
do todo lo que deberíamos. “Me es difícil evaluar si 
ahora gozamos de más garantías jurídicas, quizás 
sí porque hay más rapidez y más fórmulas de co-
municación y de visibilización de estas injusticias 
pero se producen a cada segundo actos en los 
que el sistema judicial, policial y político no están 
cumpliendo su función, que es la de salvaguardar 
la seguridad para que todos los ciudadanos de 
este mundo puedan tener un sistema básico y justo 
en muchos sentidos”, nos sigue comentando Aina. 
Pero esta obra esconde mucho más de lo que 
aquí se cuenta. Es una autoficción basada en 
hechos reales en los que además de analizar las 
desigualdades y los privilegios de clase que tie-
nes en función del lugar del mundo donde hayas 
nacido, la propia autora, comparte cómo se sintió 
al tener que decidir, indirectamente, sobre la vida 
de otras personas. Un pensamiento que sigue con 
ella, por mucho tiempo que pase. Ka Penichet


Cuando nada vale nada


UNA GALAXIA DE LUCIÉRNAGAS
Teatro del Barrio
Del 3 al 7 de marzo


FOTO: Kenneth Santos.
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De entre toda la gama de oscuridades que tiene el 
dolor, se dice y se repite que la pérdida de un hijo 
es la mayor y la más grande de todas las trage-
dias, poco se habla de la pérdida de una madre. 
A menudo es el ritual (una vez más) la única 
salida posible. Como alternativa al duelo Mi madre 
muerta plantea un rito personal, que tiene que ver 
con cómo la artista plástica Anna Jonsson y su 
hija Greta García Jonsson entienden la tragedia, 
a menudo atravesada por el sarcasmo, y el humor 
negro. Cómo encontrar el humor en la pérdida, 
cómo reírte de la peor de las pesadillas, esa que 
sabemos que vamos a vivir, pero intentamos evitar 
a toda costa. Esta pieza puede ser la forma en la 
que Greta y Anna se enfrentan a la pérdida de los 
progenitores (o la forma en que no lo aceptan). 
Alberto Cortés


Catayssha camina por El Suspiro, un burdel del 
centro de la ciudad, preguntándose cómo ha 
llegado a prostituirse. Rebecca y su esclavo andan 
cerca. El espectáculo va a comenzar y Catayssha 
decide interrumpir su baile erótico para decirles a 
sus clientes crudas verdades. Toca pararse en seco, 
toca escuchar a la que no existe y ella lo hace desde 
el orgullo y el pedestal al que nunca se ha subido. 
Mira a esos señores desde el altar que su dolor ha 
construido, intentando no caer al vacío.
Miradas de plástico nace de la necesidad de gritar 
la soledad y las ansias de libertad. El texto se 
presenta como la negación ante la confluencia del 
mundo; regido por un dinero sucio, que se materia-
liza en escena a través del plástico, el látex, el rojo y 
la aparente rigidez inhumana de la protagonista. La 
protagonista de este monólogo se preguntará acer-
ca del sexo comprado y el escaparate de ilusiones 
que ofrece nuestro siglo.


MI MADRE MUERTA
Teatro Pradillo
11, 12 y 13 de marzo


MIRADAS DE PLÁSTICO
Sala Tarambana
Jueves de marzo


Despedida


Ansias de libertad
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Ángela, Beatriz, Belén, Leticia, Pablo, Javier, Néstor 
y Ángel. Nacidos entre el 80 y el 89, niños en la 
promesa de desarrollo y esplendor inacabable que 
fueron los noventa, y alcanzando la mayoría de edad 
con ese bofetón que fueron los años de crisis de 
mediados del 2000, después de haber visto como 
se derrumbaban las torres gemelas, los atentados 
de Atocha o el despertar político del 15-M. Están 
entre los treinta y los cuarenta, y empiezan a bordear 
esa frontera psicológica que estableció Dante, ese 
‘a mitad del camino de la vida’ en el que se hace 
inevitable el análisis. ¿Qué he hecho hasta ahora 
con mi tiempo? ¿Estoy dejando de ser joven? ¿Qué 
significa ser joven? ¿En qué tipo de persona me han 
convertido mis decisiones? ¿Estoy donde yo quería 
estar? ¿Y dónde quiero estar en los próximos años? 
Obra de La Compañía exlímite que es una creación 
de Fernando Delgado-Hierro y Juan Ceacero.


Obra de Ale Lacour que hace un retrato de la 
mayoría silenciosa que habitaba este país sometido 
al yugo de la dictadura en la década de los 70. La 
acción se centra en tres hermanas que se reúnen 
para acompañar a su madre en sus últimas horas 
de vida. Tres mujeres apolíticas (a las que dan vida 
María Pordoy, Isabel Sumelzo y la propia Lacour) 
que no hablarán de la insatisfacción de la realidad 
que las rodea; pero sí lo harán expresando, cada 
una de ellas, su propio dolor, representando así 
alguno de los tipos de huida que el pueblo insatisfe-
cho vivía. Las tres protagonistas, que tienen tantas 
fallas como virtudes, durante el transcurso de la 
obra esperan. Esperan a que cambien sus resenti-
das vidas, anhelando e intentando buscar dónde se 
encuentra la felicidad. Concepto que pueden llegar 
a entender, pero no hallar; pues en esta eterna 
espera, cuando no se toma partido, lo único que les 
queda es seguir esperando.


CLUSTER
exlímite
3, 11, 13 y 14 de marzo


VENENO AZUL ESPERA
El Umbral de Primavera
11, 18 y 25 de marzo


Expectativas infinitas


Calladas. Siempre esperando
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Ildebrando Biribó fue el apuntador de la primera re-
presentación mundial de Cyrano de Bergerac, que 
tuvo lugar el 28 de diciembre de 1897. Al finalizar la 
obra, se le encontró muerto en su concha.
Este texto de Emmanuel Vaca, dirigido por Iñaki 
Rikarte, e interpretado por Alberto Castrillo-Ferrer es 
un monólogo a varias voces donde el actor juega 
con los personajes, las historias entremezcladas y la 
vorágine de ideas que se lanzan sobre la escena.
Con grandes dosis de humor, recreando mundos 
evocadores, épocas pasadas y situaciones vitales 
Ildebrando va compartiendo su tragedia, una eterna 
caída en el abismo, un abrir continuo de cajones, 
de situaciones, y una reflexión sobre el teatro desde 
uno de sus pilares: el oficio teatral, personificado en 
la figura del apuntador.


“El Teatro tiene veneno…” dicen. 
Esta es la historia de una huida hacia adelante. 
Una historia sobre la memoria, sobre el paso del 
tiempo, sobre la dignidad de un oficio eterno. 
Una familia de cómicos de la legua camina 
en busca de nuevas funciones. El tiempo y un 
supuesto progreso azuza a este grupo de actores 
que asisten al final de su mundo, el único mundo 
que conocen. 
La compañía Bululú2120 nos propone este clásico 
escrito por el gran Fernando Fernán Gómez, que 
algo sabía de recorrerse el mundo con su teatro a 
cuestas. Ignacio del Moral es el encargado de la 
versión y Jesús Rodríguez de la adaptación.


Texto original de Mar Amado, interpretado por 
Elena Mohedano, Daniel Reyes y la propia Mar 
Amado (quien también dirige junto a Bea Santiago) 
que pone a dialogar la historia de las hermanas 
Mirabal, las heroínas dominicanas, conocidas 
como Las Mariposas que fueron asesinadas por la 
dictadura trujillista en 1960, con la España oscura 
de los años cincuenta y sesenta, a través de un 
encuentro en las ondas de la radio, que nos permi-
te jugar con el tiempo y el espacio. La lucha por la 
igualdad pasa por visibilizar y aprender de aque-
llas que nos marcaron. Necesitamos dar noticia de 
estas mujeres valientes y adelantadas a su época 
cuya lucha e historia originó el día mundial contra 
la violencia machista.


MARIPOSAS EN EL AIRE
Teatro Lagrada
11, 18, 25 y 26 de marzo


EL VIAJE A NINGUNA PARTE
Bululú2120
Sábados de marzo


ILDEBRANDO BIRIBÓ
Teatro Tribueñe
11 de marzo
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en familia


La compañía portuguesa estrena una pieza que 
trata de la vida y de la muerte, del camino que 
cada uno de nosotros tendremos que hacer, algún 
día, para despedirnos de alguien. Cuando un 
hombre muere, una manada de elefantes empren-
den una caminata misteriosa hacia su casa, para 
rendirle un último homenaje: no era un hombre 
cualquiera, era uno de ellos.


La obra cuenta sin palabras, mediante títeres 
y objetos, la vida de una mujer y su resistencia 
a abandonar su mundo, reducido a una isla de 
piedra. Esta vivencia es la de muchas y muchos 
que tuvieron que decir adiós a lo que un día fue 
su hogar. Desde el humor y el amor esta historia, 
Premio FETEN al Mejor Espectáculo de Títeres 
2019, rinde homenaje al mundo rural y a las 
personas que lo habitan.


Teatralia ha decidido, en su 25 edición, recuperar 
esta sugerente versión para teatro de títeres del 
cuento homónimo del escritor brasileño Jorge 
Amado. La pieza ganó en el año 2000 el Primer 
Premio de los galardones que en esa edición otor-
gaba el festival. La compañía madrileña El Retablo 
se alzó en 2020 con el Premio al Mejor Espectácu-
lo en FETEN por Órfeo y Eurídice. 


LA CAMINATA DE LOS ELEFANTES / 
FORMIGA ATÓMICA
Sala Cuarta Pared. 6 y 7 de marzo.


HUBO /  EL PATIO TEATRO
Sala Mirador. 6 y 7 de marzo.


EL GATO MANCHADO Y LA 
GOLONDRINA SINHÁ /  EL RETABLO
Sala Cuarta Pared. 14 de marzo.
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Una nueva edición más el festival también ocupará algunas (pocas) salas off de la capital.
Os traemos todos los montajes que podréis disfrutar en ellas.
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Zonzo Compagnie es reconocida internacionalmen-
te por sus cuidados y vibrantes espectáculos 
sobre compositores icónicos. Tras sus piezas sobre 
Bach, Miles Davis, Thelonious Monk, Luciano Berio 
y John Cage, la multipremiada compañía belga se 
atreve ahora a sumergirnos en el mundo de Henry 
Purcell, el compositor barroco británico, a través de 
una versión en miniatura de un viejo teatro. 


El segundo espectáculo de La Gata Japonesa, 
tras Lumières Foraines, reconstruye los estados 
emocionales de su protagonista, la nómada Bowa,  
a través del lenguaje circense: malabares, magia, 
manipulación, equilibrios y acrobacias aéreas.
Lucas Escobedo dirige esta pieza llena de humor 
y poesía interpretada por Elena Vives, artista cir-
cense de consolidada trayectoria internacional.


Una fregona está hecha para limpiar, frotar, es-
currir y para quedarse después esperando en un 
rincón, al lado del cubo y de la escoba. Pero esto 
no es así en casa del coreógrafo Marc Lacourt, 
donde, cuando él baila, los objetos cobran vida 
por sí solos como por arte de magia. Y así, hacien-
do danzar a los objetos, Lacourt invita a los más 
pequeños a seguir la huella de la historia del arte. 


SHHH. LA MÁQUINA DE LOS SUEÑOS DE 
HENRY / ZONZO COMPAGNIE
Sala Cuarta Pared. 21 y 22 de marzo.


LOS VIAJES DE BOWA / LA GATA JAPONESA
Teatro Pradillo. 21 de marzo. 
Espacio Abierto Quinta de los Molinos. 28 de marzo.


LA FREGONA DEL SEÑOR MUTT /  
MA COMPAGNIE / MARC LACOURT
Teatro Pradillo. 27 y 28 de marzo.
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