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La compañía PasoAzorín estrena el día 14 de abril, en el Teatro Lara, su proyecto más ambicioso; 
una comedia sobre la comunicación, las relaciones familiares y el precio de nuestros secretos.


 Un espectáculo escrito y dirigido por Ramón Paso con un elenco encabezado por Natalia Millán y Ana Azorín.


Descendimiento _ Sergio Peris-Mencheta _ Fernando Bernués _ Mona Martínez


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







En abril
os planteamos estas preguntas


Todas las preguntas de la temporada y
las entradas en


dramático.es


Centro Nacional


¿es libre nuestro cuerpo?


escrita y dirigida por María San Miguel
7 - 11 ABR 2021
Teatro Valle-Inclán | Sala Francisco Nieva


y llegar hasta la Luna


escrita por Albert Boronat, Juan Cavestany, Andrés Lima y
Juan Mayorga y dirigida por Andrés Lima
27 ABR – 13 JUN 2021 | Teatro Valle-Inclán


¿estamos sometidos a un experimento social?


Shock 2
(La Tormenta y la Guerra)


escrita por Harkaitz Cano
dirigida por Fernando Bernués
 9 ABR - 2 MAY 2021 | Teatro María Guerrero


¿qué pasa cuando el interrogado es el periodista?


los papeles de Sísifo


escrita y dirigida por Denise Duncan
28 ABR – 23 MAYO 2021
Teatro Valle-Inclán | Sala Francisco Nieva


¿último asalto?


el combate del siglo


¿es libre nuestro cuerpo?
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Hacer bandera de la Cultura
Si las artes escénicas ya estaban subidas en un taburete y con la soga 
al cuello desde que estallara la pandemia, los movimientos sísmicos 
en la política no nos están ayudando demasiado a aliviar el nudo, más 
bien todo lo contrario. La inestabilidad, los ceses y la ‘venta’ de las 
consejerías de cultura, el prostituir su nombre para justificar el colade-
ro de ‘turistas’, la laxitud y el doble rasero en nuestro país, no hacen 
más que invisibilizar la agonía en la que nos hallamos sumidos.
Escudándonos en el pretexto de reactivar la economía, preferimos re-
cuperar la imagen rancia y casposa de ‘sol y barra de bar’ como recla-
mo, a sacar pecho mostrándole a nuestros vecinos que aquí, además 
de un buen beber y un buen comer -¡Que lo hay!-, también existe un 
cuidado por la Cultura.
Han sido varias las ocasiones en las que desde esta redacción hemos 
asistido al aplauso de algunos artistas europeos que han admirado el 
cuidado y el empeño con el que hemos abierto los teatros en España, 
extremando las medidas de seguridad, respetando al máximo los pro-
tocolos que han velado por la salud, tanto de artistas y profesionales 
como del público ¡Una actividad que nos hace únicos en toda Europa! 
Sin embargo, las instituciones son incapaces de sacar pecho y vender 
eso como parte de la dichosa ‘Marca España’, tan solo servimos como 
complemento dentro de un paquete de justificaciones para permitir 
seguir siendo el parque de atracciones de Europa a golpe de botellón 
y fiestas ilegales. ¡Qué triste!
Por supuesto que somos un país que vive del sector servicios, y hay 
que hacer hincapié en volver a ponerlo en pie, pero también tenemos 
un patrimonio cultural por el que hay que luchar. ¿Qué pasa? Que es 
más fácil vender la ligereza de un buen rato de fiesta y borrachera a 
encontrar la manera de reactivar y promover la Cultura.
¿Por qué cuando se trata de ser pioneros en algo somos incapaces de 
darle la relevancia merecida? ¿Tan denostados estamos en el exterior 
o es más un complejo interno nuestro? Ya que somos tan dados a sa-
car pecho en cuanto nos dejan, ¿por qué somos incapaces de hacer 
bandera cuando se trata de la Cultura?


editorial
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Somos una buena inversión
Si por algo se recordará a Madrid cuando pase 
la pandemia es porque mantuvo abiertos sus 
teatros y cines cuando en el resto del mundo 
era imposible trabajar. Que sigan funcionando 
las actividades de ocio y tiempo libre es un 
termómetro de la sensación de normalidad 
que puede tener una ciudad. Eso, por sí solo, 
debería darnos ciertas pistas sobre la impor-
tancia del teatro dentro de la sociedad.


Pero nos ha costado darnos cuenta. Hemos 
pasado años hablando desde el victimismo, 
con cierto aire pedigüeño, algo que resulta 
muy antipático desde fuera. Pero, gracias 
a la pandemia, las artes escénicas parecen 
estar teniendo su propia anagnórisis. Nos está 
obligando a repensar nuestra función social 
y nuestra relación con las administraciones 
públicas. De manera organizada estamos 
empezando a dejar de pedir subvenciones y a 
sugerir cambios en las políticas públicas, algo 
que nos haga bien a todos a la larga. 


El último ejemplo es el Foro Mercartes. Cele-
brado el pasado mes en el Teatro Valle-Inclán, 
su objetivo era pulsar la situación de las artes 
escénicas y proponer medidas para su relan-
zamiento. El discurso ha cambiado: dentro 


de una serie de análisis esenciales para la 
reestructuración del sector (análisis legislativo 
por comunidades, programas de apoyo y fo-
mento a las artes escénicas, recuperación de 
públicos, etc...) y que hemos visto, en mayor o 
menor medida, a lo largo de los últimos años, 
empieza a colarse el matiz de la “rentabilidad 
invisible de la cultura”: “El retorno social de la 
inversión en cultura es altísimo en creación de 
empleo, cohesión social y, como se ha demos-
trado estos meses, también ayuda a la salud 
de las personas”, afirmaba Carlos Morán, de la 
Red de Teatros de Titularidad Pública. 


Este es el discurso que debe calar en todos y 
cada uno de los miembros de esta profesión: 
el retorno de la inversión en cultura es muy 
alto. Lo que ocurre es que resulta de difícil 
trazabilidad, no es fácil meterlo en las estadís-
ticas, pero es real... tan real como que el mero 
hecho de que teatros y cines estén abiertos 
mantiene la sensación de normalidad como 
ningún otro. No tenemos que pedir que nos 
‘ayuden’: solo tenemos que cambiar el chip y 
poner en valor lo que ya está sucediendo, que 
nuestra presencia influye psicológicamente 
en el comportamiento económico de toda la 
ciudad. Por eso somos una buena inversión. 


performundo


Pilar G. Almansa
Periodista, dramaturga y directora de escena
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teatroespanol.es


Abril


Ira
De Julián Ortega
Dirección Dan Jemmett
31 marzo ~ 18 abril
..
Teatro Español
Sala Principal


#PuertasAbiertas
De Emma Riverola 
Dirección Abel Folk
1 abril ~ 2 mayo
.. 
Teatro Español 
Sala Margarita Xirgu


V Torneo de Dramaturgia 
Esther F. Carrodeguas, 
Íñigo Guardamino, Albert Boronat, 
Irma Correa, Carolina África, 
Carol López, Julio Escalada y Juli Disla
9 abril ~ 21 mayo
.. 
Teatro Español 
Sala Margarita Xirgu
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El objetivo de este máster de la ECAM es formar 
a profesionales altamente cualificados que sean 
capaces de afrontar el diseño de vestuario en cine, 
series, programas de televisión o teatro, respon-
diendo a la alta demanda que existe actualmente 
de profesionales de este sector. La producción 
audiovisual española se encuentra en alza, con una 
evidente puesta en valor del diseño de vestuario y 
de los personajes. 
Los estudios del Máster de Diseño de Vestuario 
para cine, series y teatro están divididos en dos 
cursos académicos donde el alumnado estu-
diará y aprenderá cómo a partir del análisis y el 
concepto de los personajes sobre el guión, el 
diseñador tiene que comenzar el trabajo de do-
cumentación respecto a la época y el estilo, para 
culminar en el diseño del vestuario, ya sea desde 
el punto de vista escénico, tanto en su vertiente 
teatral como cinematográfica o audiovisual. El 
máster está coordinado por Antonio Belart, que 
transmite a los alumnos cómo crear personajes y 
no solo vestir a actores. 
En ambos cursos, los alumnos aprenderán las 
diferentes técnicas de ambientación y tratamiento 
textil en la utilización de tintes y materiales y se 
encargarán del diseño del vestuario de las prác-
ticas de los alumnos de Diplomatura, con los que 
compartirán clase. Asimismo, estudiarán la evolu-
ción del traje según el momento histórico y conta-
rán con laboratorios de creación. Los estudiantes 
del máster pasarán un mes de prácticas obligato-
rias en los talleres de alguna de las principales 
empresas de vestuario escénico, siguiendo la 
elaboración de uno o varios de los espectáculos, 
series o películas que estén en marcha. De esta 
manera se entra en contacto con los distintos 
departamentos especializados, y por otra parte se 
colabora en el trabajo de distintos figurinistas.


Por último, desarrollarán un figurín completo 
desde la búsqueda de materiales, la ambientación 
hasta la confección final y acabados. 
Una vez finalizado el máster, los alumnos tendrán 
la posibilidad, siempre según el estado de la 
industria, de realizar prácticas en algunas de las 
principales empresas del sector como Un burro de 
cine, Lookart, el Teatro Real o Cornejo, con las que 
tiene convenios de colaboración. 
Para todos aquellos interesados en aprender 
este apasionante oficio que cuenta, además, con 
amplias salidas laborales, la inscripción del Máster 
de Diseño de Vestuario de la ECAM está abierta. 
ecam.es


Formación


Un máster en el que podrás aprender todo sobre 
el diseño de personajes a través del vestuario. 


Da vida a los personajes en el Máster de Diseño de 
Vestuario de cine, series y teatro de la ECAM


6


www.revistagodot.com







TROYANAS
SENECA


Dirección
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secretos y comedia


por José Antonio Alba


A cualquiera que se le pregunte dirá que le está 
costando volver a recuperar la actividad teatral, 
sin embargo, ¡la de PasoAzorín es frenética! 
Ana Azorín: Nosotros nos sentimos afortunados 
porque llevamos haciendo teatro desde julio, no 
hemos parado. ¡Ahora tenemos cuatro montajes 
funcionando a la vez! 


¡Sois como las antiguas compañías de repertorio!
Ana Azorín: Totalmente ¡Llevamos veintiún espec-
táculos en ocho años! 
Natalia Millán: Esto desde dentro se nota. Hay 
una maestría, una maquinaria que está muy bien 
engrasada y engranada. 


Con la cantidad de espectáculos que tenéis 
programados en el Teatro Lara, ¿cómo surge la 
necesidad de poner en marcha El Mensaje?
Ana Azorín: ¡Esto surgió porque estamos un poco 
locos! (Risas). En el Lara buscaban una comedia 
que entrase a mediados de abril y nosotros andá-
bamos buscando una coproducción, queríamos 
meternos en algo más gordo. Hablamos con el 
teatro y, de repente, salió todo esto. Estamos muy 
contentos y muy nerviosos, es un salto muy grande. 
Pero estamos muy ilusionados.


Natalia, ¿cómo llegas a este proyecto?
Natalia Millán: Llego desde la admiración del tra-
bajo que hace la compañía. Les sigo desde hace 
tiempo y cuando me ofrecieron El Mensaje, no me 
lo pensé. Al principio es un poco extraño porque 
entras en una compañía que tiene unos códigos 
establecidos y piensas que va a costar entrar ahí, 
pero resultó todo lo contrario. Enseguida te inclu-
yen y te sientes parte de ello. 


Hace un año estabas con Billy Elliot y ahora en-
tras a formar parte de El Mensaje. ¿Hay mucha 
diferencia en afrontar un trabajo y otro?
Natalia Millán: Yo siempre digo que el teatro es ar-
tesanal. He participado en todo tipo de montajes y 
no extraño nada. Es verdad que un musical es una 
cosa complicadísima y muy laboriosa, pero ahora 
entro en este formato que me encanta. Con un 
texto estupendo, una comedia para cinco actores. 
La mejor manera de recuperar al público para los 
teatros es a través de la risa.


De El Mensaje sabemos que arranca con una 
herencia millonaria y unos cuantos secretos 
familiares, pero ¿cuáles son los temas princi-
pales en torno a los que gira la función?


“La mejor manera de recuperar al público para 
los teatros es a través de la risa”


Hablamos con dos de las protagonistas de El Mensaje, una comedia dirigida por Ramón 
Paso llena de misterio sobre la comunicación, la familia y el precio que ponemos a nuestros 
secretos. El proyecto más ambicioso hasta la fecha de la hiperactiva compañía PasoAzorín 


se estrena en el Teatro Lara, que coproduce la obra, y podrá verse desde el 14 de abril.


Natalia Millán y Ana Azorín
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Ana Azorín: La incomunicación, el no 
saber expresarse. Es gente muy alocada 
que en un punto concreto conectan. Hay 
una frase que dijo Ramón (el director) 
sobre la función que es muy bonita: “Es 
una obra que habla de una familia que 
no se acordaba de cuánto se quería”.
Natalia Millán: Estamos conectadísi-
mos, pero totalmente desconectados 
los unos de los otros. Creemos que nos 
comunicamos, pero lo hacemos a un 
nivel muy superficial. Hay un momento 
en la función que uno de los perso-
najes dice: “estamos ganando algo 
mucho más valioso que un millón de 
euros, estamos ganando sinceridad”, 
algo que habían perdido. Los vínculos 
afectivos, cuando te conectas al otro, 
se estrechan de verdad y no solo con 
la pose y con la imagen externa.


Se supone que vivimos en la era de 
la hiperconectividad, que estamos 
más próximos que nunca, ¿cuál 
creéis que es el problema que tene-
mos a la hora de comunicarnos?
Natalia Millán: Yo creo que lo que nos 
pasa es que nos falta ese encuentro real 
con el otro. Porque es verdad que todos 
estamos conectados, pero hace falta mi-
rar de verdad, saber que estamos aquí, 
sin la necesidad de tener que soltar la 
mejor frase del mundo. Estamos muy 
faltos de un encuentro genuino. Y ese 
encuentro, en la función, se produce.


El Mensaje es una comedia, pero hay 
muchos tipos de comedia, ¿cómo la 
definiríais?
Ana Azorín: Es una ‘Comedia Paso’, 
tiene el sello de Ramón. Hay mucha 
alegría en esta obra, pero, sobre todo, 
lo que tiene es profundidad, y a veces 
un tono más crudo, pero sin perder el 
sentido del humor.
Natalia Millán: Es un estilo muy parti-
cular. Hay reminiscencias suyas, de 
su historia personal, de su ADN, pero 
a la vez es muy moderno. Y me quedo 


FOTOS: Nani Gutiérrez.
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además con una cosa que dice 
Ramón en los ensayos, que 
haya alegría en el público; me 
parece algo muy generoso y 
muy necesario en este momen-
to, nunca pierde de vista que el 
venerable tiene que pasar un 
buen rato.


Otra de las características que 
siempre ha tenido el teatro 
de Ramón es el cuidado con 
el que trata a los personajes 
femeninos. 
Ana Azorín: Es verdad, y eso 
es muy de agradecer. Escri-
be mucho, y muy bien, para 
mujeres, pero porque escribe 
sobre personas, no se va a los 
estereotipos y te encuentras con 
personajes maravillosos con los 
que poder decir esos textos, 
creo que nos conoce muy bien.  
Natalia Millán: Esa es la sensa-
ción que una tiene, que es muy 
conocedor de las mujeres, de 
nuestro mundo, de nuestro 
universo, de nuestra sensibi-
lidad. Además, la compañía 
lleva mucho tiempo siendo 
mayoritariamente de mujeres, 
entonces, claro, hay un cono-
cimiento de la naturaleza y la 
psicología femenina que hace 
que los personajes posean 
mucha verdad. 


Con El Mensaje va un paso 
más allá y pone en el centro 
de la historia a una mujer de 
mediana edad, otorgándole 
gran parte del peso de la 
función. 
Natalia Millán: Esto lo tengo 
que agradecer muchísimo 
porque yo estoy en la edad 
maldita (Risas). Es muy de 
agradecer encontrar un autor 
que escribe para las mujeres y 
además para la mujer madura. 
Debería ser ejemplarizante.


¿Es posible que estemos 
viviendo un momento en el 
que, por fin, se ha dejado de 
invisibilizar a la mujer que al-
canza cierto rango de edad?
Natalia Millán: Sí, sí, porque 
por fin se están contando las 
cosas, que son las mismas que 
cuentan los señores, pero des-
de el punto de vista femenino.
Ana Azorín: Es que incluso hay 
obras, como nuestra versión 
de La importancia de llamarse 
Ernesto en la que las mujeres 
han cobrado un protagonismo 
brutal. Obviamente el texto está 
ahí, pero es una gozada encon-
trarte con un director que poten-
cie esas cosas, que todo tenga 
un equilibrio tan fantástico.


Entrevista completa en 
www.revistagodot.com
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El Mensaje


La nueva comedia de la 
compañía PasoAzorín, escrita 
y dirigida por Ramón Paso, 
nos plantea una cuestión: 
¿Estarías dispuesto a revelar 
tus secretos más íntimos y 
vergonzosos a cambio de un 
millón de euros?. Una madre 
y sus dos hijas deberán 
enfrentarse a este dilema, 
sus consecuencias irán 
más allá de lo meramente 
material. Con Natalia Millán 
y Ana Azorín encabezando el 
reparto junto a Inés Kerzan, 
Ángela Peirat y Carlos Seguí. 


Teatro Lara 
A partir del 14 de abril 











inspirado en injusticias reales


por David Hinarejos


¿Con esta obra sientes una mayor responsa-
bilidad que con otros proyectos?
La naturaleza de nuestros trabajos desde la 
compañía Tanttaka Teatroa y nuestra productora 
audivisual Tentazioa Produkzioak suele estar 
muy ligada a cuestiones sociales o incluso po-
líticas. Casi es un hábito. Sin embargo, en este 
caso ha habido un proceso de trabajo muy largo 
que se ha realizado con un cuidado especial. 
Empezando por el texto, creo que fue hace seis 
años cuando tuvimos la primera versión y se ha 
ido modificando hasta conseguir un artefacto 
que dramáticamente nos convenciera. 


Fue un suceso que conmocionó a la sociedad 
vasca. ¿Cómo lo viviste tú?
En el ámbito social y cultural fue muy difícil de 
encajar. Era el único diario editado en Euskera, 
sin línea editorial, muy ecléctico, que se había 
levantado con la aportación económica de más 
de 30.000 personas sin importar qué ideología 
tuvieran. Reunía a profesionales de la cultura 
que representaban diversas sensibilidades. En 


San Sebastián, tras el cierre, tuvimos creo que la 
mayor manifestación que ha habido nunca. Eran 
unos años muy dolorosos y llenos de injusticia 
porque toda la producción relacionada con el 
euskera se vinculaba a ETA. En mi caso, viví un 
hecho concreto que luego me ha llevado hasta el 
punto de querer subir a un escenario la historia. 
En los Premios de la Música de 2003, el año 
del NO a la Guerra, que yo codirigía con Mario 
Gas, en una gala bastante reivindicativa Fermin 
Muguruza ganó el Premio a la Mejor Canción en 
Euskera y al recibir el galardón denunció el cierre 
del “único periódico que daba voz al euskera”. 
El abucheo generalizado fue brutal. Un momento 
muy triste en el que ves la facilidad con la que 
asumen los relatos perversos y a mi, en la mesa 
de realización, se me saltaban las lágrimas. 


No sé si en la función se refleja ese apoyo de 
la sociedad vasca y, por otro lado, el llamativo 
silencio de muchos medios ante la situación. 
Se hace alguna referencia a la reacción pública 
y se recogen por ejemplo las declaraciones 


“Fueron unos años muy dolorosos, todo lo 
relacionado con el euskera se vinculaba a ETA”


Hablamos con el director donostiarra sobre Los papeles de Sísifo, el montaje inspirado en un caso 
que conmocionó a la sociedad vasca, el cierre del diario Egunkaria (el único editado íntegramente 


en Euskera) en 2003 por sus supuestas vinculaciones con ETA. Sus responsables fueron absueltos 
en 2010 tras un largo periplo judicial. Bernués y su compañía Tanttaka Teatroa han conseguido 
unir a los tres teatros de las capitales de Euskadi (Teatro Arriaga de Bilbao, Teatro Principal de 


Vitoria-Gasteiz y Teatro Victoria Eugenia de San Sebastián) y al CDN para coproducir un proyecto 
que es un auténtico homenaje a la labor del periodismo y a la libertad de expresión.


Fernando Bernués
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criticando el cierre de Luis María Ansón (direc-
tor por aquel entonces de La Razón), aunque 
como dices hubo muchos otros medios que lo 
apoyaron o callaron. 


Conviene aclarar que no estamos ante una 
obra de teatro documental.
No. Desde Tentazioa Produkzioak sí hemos reali-
zado un documental sobre el caso que se estre-
nó el pasado mes de febrero llamado Paperezko 
Hegoak (Alas de Papel) en el que abordamos los 
hechos desde un punto de vista más periodísti-
co, con entrevistas a los implicados, etc. Con la 
función de teatro no buscábamos tanto contar 
estrictamente los hechos, sino que sirviera de 
inspiración para narrar una historia. Para empe-
zar el diario aquí se llama Elea, y los personajes y 
situaciones están libremente ficcionados. 
 
Es la primera obra del escritor y poeta 
Harkaitz Cano, ¿por qué elegirle a él para 
encargarse de plasmar esta historia?
Precisamente por lo dicho anteriormente. En 


algunas de sus novelas él ya utilizaba estos ele-
mentos. Por ejemplo, Twist (2011) es una novela 
que es ficción pero que se sustenta en el caso 
de Lasa y Zabala, pero que tiene una propuesta 
que trasciende el hecho documental narrativo. 
Cano podía aportar ese espacio de fabulación, 
de creación y de conceptualización, más allá de 
los hechos que ya conocemos.


Entiendo que esta apuesta artística no suavi-
za el calvario que pasaron los responsables 
del diario. 
No. Para nada se edulcora ni se aligera, pero 
nos permite mostrar otras cosas que nos intere-
saban: desdibujar los límites entre una comisa-
ría y una redacción, entre el interrogatorio y la 
entrevista, entre el periodista y el policía.   


¿El texto es una recreación de esas dos 
realidades?
La función nos cuenta por un lado el día a día de 
una redacción ajena a lo que ocurriría después: 
las relaciones entre los trabajadores, como es su 


FOTOS: Mikel Blasco
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Los papeles de Sísifo


Fernando Bernués dirige este tex-
to escrito por Harkaitz Cano que 
se basa libremente en el conocido 
como caso Egunkaria. La historia 
narra en paralelo la vida diaria en 
la redacción del diario Elea y los 
esfuerzos policiales y judiciales 
para cerrarlo por su supuesta 
vinculación con ETA.


Teatro María Guerrero
Del 9 de abril al 2 de mayo (Los 
días 29 y 30 de abril se desarro-
llarán montajes en euskera con 
sobretítulos en castellano)


trabajo, sus precarias condiciones, por qué hacen 
lo que hacen. Y por otro, y en paralelo, asistimos al 
desarrollo de la historia desde el punto de vista po-
licial: cómo algunos policías les están investigando 
y haciendo escuchas sin que lo sepan, la justifica-
ción ante la juez instructora de los vínculos con ETA 
para poder entrar en la redacción y realizar arres-
tos, los interrogatorios posteriores... Aunque no 
llegamos a mostrar el juicio y la sentencia absolu-
toria sí he querido que ésta esté en el programa de 
mano a través de un código QR, para quien quiera 
leerla y comprobar lo abrumadora de la misma. 


Háblanos de la doble labor que ha asumido 
Ikerne Giménez en la producción. Porque, por 
un lado, ha ideado cómo plasmar esas dos 
líneas de acción en la escenografía y, por otro, 
se encarga de interpretar la música en directo. 
Ikerne es una gran profesional de la escenografía 
y el vestuario y además ha tenido una carrera 
musical muy interesante tocando con, entre otros, 
Fangoria. Siempre me gusta trabajar con música 
en directo y pensé que ella podría estar en escena 
con una guitarra eléctrica para subrayar la tensión 
de muchos momentos y realizar ciertas transicio-
nes. A ella le gustó la idea y además se hizo cargo 
de crear estos dos planos paralelos de la realidad 
de los que hablamos. Básicamente a un lado 
veremos la redacción y al otro la comisaría, aunque 
los personajes de un sitio transitan por el otro. En el 
centro se ha creado un espacio en blanco y vacío, 


más simbólico, que es como un gran visor en pri-
mer término en el que van a ocurrir los momentos 
que para nosotros tienen más fuerza. 


Al principio te preguntaba por la responsa-
bilidad que conlleva un proyecto así. Pero, 
precisamente por el peso de esta historia, ¿la 
satisfacción es mayor una vez llevado a cabo?
Pues sí. No sólo por la importante trascendencia 
social que tiene sino también por haber podido 
levantar un montaje de esta envergadura con-
venciendo a los tres teatros de las capitales de 
Euskadi y al CDN de colaborar para coproducirla. 
Y voy a destacar otra cosa, también estoy muy 
orgulloso de haber podido finalmente dar forma al 
texto de Harkaitz, porque te puedo asegurar que 
era tan sugerente como complicado de montar. 
Ha sido todo un reto. 


El mito de Sísifo, condenado eternamente a su-
bir una y otra vez la misma roca hasta la cima 
de una montaña, ¿qué significado tiene aquí?
Harkaitz seguro que lo explicaría mejor que yo. 
De alguna manera expresa ese empezar de cero 
constantemente, aquí vinculado a varias cosas: lo 
que sucede al comenzar cada proceso creativo, 
la creación de un nuevo diario (Berria) de cero por 
parte de los responsables de Egunkaria, el día a 
día de un periodista...


Entrevista completa en www.revistagodot.com
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la fiesta más clásica


por David Hinarejos


¿Al Sergio Peris-Mencheta de 15 a 18 años le 
hubiera gustado este montaje?
Yo creo que sí, de hecho, de eso se trata, de acer-
car a Lope a los jóvenes. Siempre en todo lo que 
hago como director tengo en cuenta a ese Sergio 
que maltrataba a los actores desde el patio de 
butacas y que era tan mal espectador. 


¿Hay previstas funciones escolares o acuerdos 
con institutos?
Sí. Tengo un listado de todos los profesores que 
van a traer a sus clases, como 25 institutos, y voy 
a llamarles para proponerles algunas actividades 
y poder visitarlos. Es un pretexto estupendo para 
poder hablarles de Lope, de la obra, del oficio de 
ser actor y para que entiendan que el teatro está 
hecho para ser actuado. 


¿Cómo te llega este proyecto y el texto?
Pues se remonta a 2014. Helena Pimenta me pro-
pone dirigir a la Joven Compañía de Teatro Clásico 
y le ofrezco realizar una versión de Castelvines y 
Monteses junto a José Carlos Menéndez. Carlos, 
que falleció lamentablemente en 2019 sin poder ver 
el montaje en pie, fue quién me lo descubrió. Me 
pareció el texto perfecto para hacer con actores 
jóvenes porque es una historia sobre cómo superar 
esos muros que levantan los mayores y las puertas 


“A diferencia de Shakespeare, Lope apuesta por la 
comedia y por hacer un canto a la vida y el amor”


Tras el éxito de Lehman Trilogy, se embarca junto a su compañía Barco Pirata y la CNTC en llevar a 
escena una obra ‘menor’ de Lope de Vega basada en la historia de los famosos amantes de Verona. 


Una comedia musical con un joven y talentoso elenco que promete ser una auténtica fiesta.     


que trata de abrir en ellos el amor. Lo que pasó 
entonces es que me surge la opción de hacer la 
serie Snowfall y no pude rechazarlo. En la CNTC 
tuvieron la deferencia de guardar el texto para que 
lo pudiera dirigir yo en un futuro. Cuando se retoma 
para esta temporada cambia el formato, entrando 
ya como coproductores con Barco Pirata y no se 
ha realizado con la Joven Compañía, aunque el 
elenco elegido bien podría pertenecer a ella, inclu-
so algunos han formado parte en años anteriores.


¿El texto original en sí se ha tocado mucho?
Se ha respetado completamente, pero sí se han 
recortado partes porque el original podría durar 
cerca de 4 horas. Para eso fue fundamental la 
labor de Carlos, que era un experto en la época, 
guiándome en todo momento para que la dra-
maturgia se sostuviera. Por ejemplo, a la hora de 
querer cortar esto o aquello me decía cómo debía 
respetar la métrica, etc. 


La obra de Lope se inspira en el mismo relato 
de Matteo Bandello en el que lo hizo Shakespea-
re para su Romeo y Julieta. Sin embargo, está 
considerada una obra menor del madrileño.  
A mí me parece que sobre todo la primera parte 
no tiene nada que envidiar a Shakespeare, lo que 
pasa es que a partir de ahí, a diferencia de éste 


Sergio Peris-Mencheta
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FOTOS: Bárbara Sánchez


que tira hacia lo trágico, Lope claramente apuesta 
por la comedia, por darle más importancia a los 
personajes cómicos y hacer un auténtico canto a la 
vida y al amor dotando a la historia con cierto ca-
rácter mediterráneo. Además, es significativo que él 
no la llama Roselo y Julia sino que le pone el nom-
bre de las dos familias, de los dos bandos. Lope se 
ríe un poco de todo este odio entre familias. 


La escenografía remarca muy bien esta rivali-
dad, con dos muros enfrentados. 
Me inspira mucho una canción de Carlos Varela que 
tiene unos versos que dicen: “Desde que existe el 
mundo hay una cosa cierta, unos hacen los muros 
y otros las puertas”. Le planteé desde el principio a 
Curt Allen Wilmer una escenografía un poco en esa 
línea porque me facilitaba poder contar la historia 
de unos jóvenes que realmente buscan la unión. 


¿Cómo se superan aquí la venganza, el odio, 
esa parte del mal llamado honor tan dañino?
A través del peso del personaje de Roselo que se 
salta las normas y se juega la vida colándose en una 
fiesta de los Castelvines para provocar un cambio. 


La música tendrá un peso esencial, tanto para 
aportar ese tono festivo que tiene el montaje 
como para contextualizar la historia.
Hemos utilizado la música italiana de los 60, 70 
y 80 (Franco Battiato, Domenico Modugno, Rita 


Pavone, Renato Carosone…) para contextualizar 
la acción en una Italia muy ‘sorrentiniana’, tipo La 
grande belleza, con ecos del Gato negro, gato 
blanco de Emir Kusturica. Hemos convertido a 
los Castelvines en los dueños de un restaurante 
llamado El castillo de los vinos y a los monteses 
de una taberna llamada El gato montés. 


También veremos baile o elementos circenses 
combinados con el verso. A los 13 jóvenes 
intérpretes no se les puede pedir más.  
Hacen de todo, los 13 cantan, bailan y tocan ins-
trumentos formando una verdadera orquesta. Y a 
la vez trepan muros y trepan versos. Es alucinante 
su trabajo. Aunque sea un tópico ¡cómo vienen las 
nuevas generaciones! 


Entrevista completa en www.revistagodot.com


Castelvines y Monteses


Sergio Peris-Mencheta dirige una versión festiva y 
muy musical de la comedia de Lope de Vega, una 
historia basada en los famosos amantes de Verona. 
13 intérpretes serán los encargados de poner voz a 
los versos mientras cantan, bailan y llevan a cabo 
piruetas circenses. 


Teatro de la Comedia. Del 16 de abril al 13 de junio. 







por José Antonio Alba


 buscando la esencia


En este 2020 me he vuelto a sentir titiritero. 
Mis orígenes estuvieron junto a los títeres, 
pero el paso de los años me fue apartando 
de ellos. Con Descendimiento he vuelto a 
pasar horas en el taller pensando la ac-
ción, al tiempo que mis manos iban dando 
forma a esos títeres que serán parte de la 
escena. Una concepción del títere abierta y 
plural que va desde la representación de la 
figura hasta la abstracción de los materia-
les en movimiento. 
El poemario de Ada Salas se compone 
de dos partes, la primera es una serie de 


poemas, es decir piezas que se relacio-
nan entre ellas, pero tiene en sí principio 
y fin. La segunda es un Oratorio con arias 
corales y coros. Niño de Elche ha prepa-
rado una música incidental para la primera 
parte y ha compuesto un oratorio para la 
segunda. En la primera partimos de una 
estructura teatral, mientras en la segunda 
nos encontramos con una estructura musi-
cal. Ni qué decir tiene que este Oratorio no 
mantiene una estructura convencional y nos 
encontramos con una pieza de absoluta 
contemporaneidad. 


La nueva dirección de La Abadía, capitaneada 
por Carlos Aladro, abre sus puertas a una nue-
va forma de sentir el teatro, dejando a un lado 
las convenciones habituales. Con este proyec-
to, el plato fuerte de su temporada, y quizá la 
propuesta que más marcadamente identifica la 
nueva personalidad de este espacio escénico, 
se ha querido crear una enorme coctelera de 
talentos que permita que los sentidos se apode-
ren del espectador, como cuando uno se planta 
frente a un cuadro, permitiendo que su historia 
nos evoque, nos sugiera, nos cale, sin una guía 
premeditada que lo acote. 


Descendimiento tan solo es el fluir de las dife-
rentes disciplinas, que nacen inspiradas por la 
obra de Rogier Van der Weyden, provocando el 
sorbo de poesía de Ada Salas, el sentir musical 
de Niño de Elche, la dramaturgia de Cecilia 
Molano o Carlos Marquerie, capitán y recupe-
rado titiritero, el movimiento de Elena Córdoba, 
todo ello traducido en los cuerpos de actores y 
actrices, como el de Fernando Orazi.
Descendimiento se define a sí mismo como “Un 
sentido que no tiene nada que ver con la racio-
nalidad, sino con ser: decirlo es hacerlo ser, eso 
es todo”. Y así queremos que nos atraviese.


CARLOS MARQUERIE > > > dirección artística
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Música y poesía para entender el dolor... y el amor
El Teatro de la Abadía nos presenta su apuesta más potente y personal de la temporada. 
Un espectáculo que reúne en un mismo espacio el arte de Carlos Marquerie, Ada Salas y 


Niño de Elche para evocar en el espectador un viaje hacia la escena.


Descendimiento. Teatro de La Abadía. Del 8 al 25 de abril.







Sabía que el lugar de la palabra 
sería el poema, y los poemas de 
Ada me habían conmovido mucho, 
por eso me parecía muy delicado 
el “trato” con esa palabra, la ora-
lidad es una operación diferente, 
trae otras cosas y suele poner en 
el centro la voz de quien habla. 
¿Cómo se abordaría esa voz? Aho-
ra que la voz empieza a aparecer, 
creo que Carlos Marqueríe ya la 
escuchaba, la había escuchado 
en algún sueño, por cómo fue 
guiando esa relación con el decir, 
sutilmente, con calma, como si 
supiera que solo hay que tocar la 
cuerda que la trae, que la invoca.
Por otro lado, el trabajo con Elena 
Córdoba. Descubrir al cuerpo en 
una dimensión tan material como 
poética, un abordaje posible 
de lo imposible, unas tensiones 
bellísimas. La experiencia se va 
inscribiendo, en nosotros y en 
la escena, también en un plano 
muy físico y sensorial, abriendo 
sentidos posibles en muchas 
direcciones.


FERNANDA ORAZI 
> > > actriz
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Parte del equipo 
que conforma Des-
cendimiento. Niño 


de Elche (sentado), 
Lola Jiménez, Joa-
quín Sánchez Gil y 


Emilio Tomé de pie; 
y Clara Gallardo y 
Fernanda Orazi en 


el suelo. 


Carlos Marquerie 
dando forma a 
la pieza central 
que da nombre 
al espectáculo y 
que recupera su 
actividad como 
marionetista.


Ada dijo que cuando escribe, 
otras voces escriben a través 
de ella. La voz de un cuadro, 
por ejemplo. Altas y claras, 
estas voces dicen lo mismo 
desde siempre. Hablan de la 
belleza o del sufrimiento, de la 
posibilidad o el abandono, del 
encuentro o de la pérdida… Y 
son nuevas y las mismas cada 
vez. Resuenan. Hablan, en 
definitiva, de la humanidad sa-
grada y profanada, de lo que 
fuimos, de lo que somos.
Un dodecágono dorado acoge 
en su centro una voz que que-
da sepultada. Esa voz, en su 
descenso y en su “sacrificio”, 
construye la única manera en 
que puede producirse la pala-
bra poética. Desde el espacio 
de lo no-inteligible, desde el 
silencio. En ese ejercicio im-
posible de “ahogar” la voz, de 
meterla bien dentro para que 
resuene desde la profundidad, 
esa voz nos es dada. 


CECILIA MOLANO 
> > > dramaturgia
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Alguna sed (¿algún azar?) de-
bió de llevar a Carlos Marquerie 
a tropezar con la botella en la 
que estaban unos poemas atra-
vesados de amor, de dolor, de 
vida, que al parecer yo había 
lanzado al mar en forma de un 
libro publicado en 2019 por la 
editorial Pre-Textos. La misma 
botella apareció a los pies 
de Niño de Elche, de todos y 
cada uno de los integrantes del 
equipo luminoso que va a “leer 
en voz alta, en cuerpo alto” ese 
texto-envío, Descendimiento, 
que ha encontrado en ellos y 
en La Abadía, puerto y regazo. 
Como decía Celan, todo poema 
plantea un diálogo, es una inter-
pelación. En ese sentido, todo 
poema es dramático. No puedo 
ni imaginar la dificultad que 
entraña poner “en teatro” un 
texto escrito “en poesía”. Pero 
algo me hace pensar (y sentir) 
que Descendimiento nació con 
esa vocación, y que el trabajo 
de Carlos Marquerie, Niño de 
Elche, Elena Córdoba, Cecilia 
Molano, David Benito, Clara Ga-
llardo, Lola Jiménez, Fernanda 
Orazzi, Joaquín Sánchez Gil, 
Emilio Tomé, Emilio Valtueña, 
Sarah Reis y Fernando Valero 
viene a darle todo su sentido; 
un sentido anónimo y, por lo 
tanto, plural, antiguo, atempo-
ral, como el prodigioso espacio 
pictórico-dramático del cuadro 
de Van der Weyden. Algo me 
hace pensar que la botella que 
lancé ha tenido la fortuna de 
llegar “a la playa del corazón”.


ADA SALAS 
> > > texto


Niño de Elche junto a los músicos Clara Gallardo y Joaquín Sánchez Gil.


No podría hablar de coreografía cuando pienso en 
Descendimiento, en esta obra no existe el movimiento 
como partitura. Sin embargo, podríamos decir que 
hemos trabajado para sensibilizar nuestros cuerpos 
y prepararlos para habitar esta obra. Nos hemos 
entrenado para sentir nuestros cuerpos como espacios 
que pesan y que, a través de este peso, entran en un 
constante diálogo con la tierra. El cuerpo en Descen-
dimiento se prepara para el descenso, la caída o el 
abandono, pero también para la elevación y la ligereza. 
Hemos buscado que el cuerpo establezca una relación 
sensible con la gravedad y sus potencias.
También hemos imaginado el cuerpo derramado que 
aparece en los poemas de Ada Salas y en el cuadro de 
Van der Weiden. Un cuerpo desbordado, sin perfiles 
nítidos, que nos dice que ningún cuerpo cabe en sus 
bordes. En Descendimiento el cuerpo se prolonga entre 
telas, lágrimas o abrazos y encuentra sus límites en 
contacto con lo otro.


La versión completa de todos los textos la encontrarás en www.revistagodot.com


ELENA CÓDOBA  > > > movimiento
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intrincadas relaciones humanas


por Ka Penichet


Esta obra es una de las producciones de Feel-
good Teatro, tu compañía. Se estrenó en 2017 
pero aún no había pasado por Madrid. ¿Por 
qué la recuperáis ahora?
Tuvo muy buena acogida en su momento, 
pero la rodamos poco. Quedó varada porque 
teníamos que asumir otros compromisos y es 
una función que nos gusta mucho. Durante 
estos meses, que hemos tenido para reflexionar, 
los tres socios de la compañía pensamos en 
recuperarla. Realmente el motivo fue ese, que 
había tenido poco rodaje y con la sensación de 
que le quedaba recorrido y por eso la traemos a 
Madrid con idea de volver a moverla y darle un 
poquito de vida.


En el caso de este texto, hablamos del 
atropello de un conductor a un ciclista. En el 
sentido más amplio de la palabra, ¿a qué mas 
cosas podemos extrapolarlo?
A cualquier situación que genere una víctima y 
un culpable o, bueno, más que culpable, res-
ponsable. En este caso, se genera una depen-
dencia entre dos personas que no tienen ningún 
vínculo y una dependencia muy desequilibrada 
en ese sentido porque hay una parte que de-
manda, hasta donde puede demandar y hay otra 
parte en deuda que da hasta donde puede dar. 


“¿Por qué me siento culpable si no 
he matado a nadie?”


En el Teatro Galileo puede verse El ciclista utópico, una obra desconcertante de Alberto de Casso que 
ahonda sobre los límites de la amistad y la culpa. Está dirigida por Yayo Cáceres e interpretada con 


Fernando Soto y Fran Perea. Con este último tengo la suerte de poder charlar sobre el montaje y la vida.


¿Has sufrido algún accidente que consideres 
que te haya cambiado la vida? 
Algún accidente he tenido y alguna vez me he 
sentido en estas situaciones. A mí me ha pasado 
ser conocido, haber entrado en las casas de las 
familias y, que la gente demande de ti algo que, 
bueno, ¿hasta qué punto eres tú esa persona? 
¿Hasta dónde puedes dar tú lo que el otro 
demande? Me ha pasado mucho en ese sentido 
o cuando se me acerca alguien y me pregunto si 
se está acercando porque realmente le intereso 
como persona o porque le interesa la figura, o 
lo que represento. Ese tipo de cosas son las 
preguntas que yo me he hecho muchas veces y 
está bien hacérselas de vez en cuando porque te 
sirve para analizar a quién tienes a tu alrededor.


¿Y cómo son las relaciones que surgen tras 
un accidente?
Yo creo que no surgen, lo divertido de este texto, 
de hecho, es eso, que también el espectador 
va viendo y reconociendo comportamientos que 
tenemos sin darnos cuenta de que los tenemos. 
Eso es lo más interesante de la obra. Son dos 
personajes muy distintos y la gente que ha 
visto la función te va contando que creían que 
no tenían nada que ver con esos personajes y, 
conforme se adentran, se van reconociendo en 


Fran Perea
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ellos. Eso es lo bonito del teatro, que 
te pone un espejo delante. 


Parece que la obra tiene algo de 
perturbadora…
Sí, es perturbadora. La anuncia-
mos como una comedia, pero en 
realidad es una comedia negra. 
Y ese elemento perturbador está 
enfocado desde la dirección de 
Yayo Cáceres. 


¿Es la primera vez que Feelgood 
trabaja con Yayo Cáceres?
Es la primera vez que trabajamos 
desde nuestra compañía, pero yo 
tuve la enorme suerte de hacer dos 
años con él y con Ron Lalá (su com-
pañía), el Don Juan de Alcalá. A mí 
Yayo me encanta. Es un genio. 


Con Fernando Soto también ha-
bías trabajado antes…
Con Fernando tuvimos la suerte de 
trabajar con él cuando dirigió La 
estupidez. A partir de ahí empezó a 
formar parte del universo Feelgood 
y cuando tuvimos el texto delante 
pensamos que, si a él le apetecía 
estar como actor, sería la leche. 


Los personajes entablan una 
relación de amistad que se va 
oscureciendo, ¿cómo es tu rela-
ción con Fernando?
Tenemos una relación muy buena, 
nos llevamos muy bien. Nos enten-
demos muy bien, nos lo pasamos 
muy bien en la función pero es que, 
además, lo admiro mucho porque 
me parece que es un tipo que tiene 
un talentazo, es un gran profesional 
en el buen sentido de la palabra. 


¿Qué papel juega para ti la culpa 
en las relaciones de amistad?
Yo lo llevo fatal. Es una de las gran-
des preocupaciones de mi vida. Yo 
creo que por eso me llamó la aten-
ción este texto. Es algo que hemos 
heredado. Yo tengo esa cosa con la 
culpa que no la entiendo bien y me 
fustigo con ella. La educación judeo 
cristiana me ha calado. Tengo la 
conciencia absoluta de que es algo 
que ha ido calando poco a poco. 
¿Por qué me siento culpable si no he 
matado a nadie? Esta frase, a veces, 
me la tengo que repetir.
Entrevista completa 
www.revistagodot.com


El ciclista 
utópico


Yayo Cáceres dirige 
este texto de Alberto de 
Casso que está prota-
gonizado por Fernando 
Soto y Fran Perea. 
Manuel atropella en un 
cruce al ciclista Acebal y 
destroza su bicicleta. El 
ciclista se muestra muy 
apenado por este hecho 
y despierta la compa-
sión de Manuel. El atro-
pello hará que surja un 
vínculo fuerte, tenaz y 
sumamente destructivo 
entre ambos personajes. 
El ciclista Acebal se 
infiltrará cada vez más 
en la vida familiar y 
laboral de Manuel hasta 
convertir su existencia 
en un tormento.


Teatro Galileo
Del 8 de abril 
al 2 de mayo
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locas por vivir


por José Antonio Alba


Las dos en punto recupera la figura de las her-
manas Fandiño Ricart, ‘Las dos Marías’, que al 
parecer enloquecieron por el trato vejatorio al 
que fueron sometidas en la Guerra Civil y que 
acabaron viviendo de la caridad de la gente de 
Santiago de Compostela. Eran conocidas por 
lo estrafalario de sus atuendos y maquillaje, y 
por salir a pasear y flirtear con los universita-
rios justo a la hora que da título a la función
Los gallegos dicen que nunca sabrán si en 
realidad hacían eso de dirigirse a los hombres 
con tanto descaro y frescura como canto a la 
libertad, o era esa especie de locura que habían 
construido para poder sobrevivir. El caso es que 
fueron un canto de color y libertad en medio 
del gris y el negro de la época, en medio de un 
mundo lleno de normas y leyes muy estrictas. 
Me parecen dignas de observar, de ver y de 
aplaudir. Fueron dos personas muy conocidas 
en Santiago de Compostela, sin embargo, hay 
generaciones que no las conocen, por eso la 
autora quiso escribir esta obra, porque hay ge-
neraciones que veían su estatua en la Alameda 
de Santiago y no las conocían.


El texto de Esther F. Carrodeguas tiene una 
gran complejidad, está construido a base de 
frases cortas, de intervenciones inacabadas, 


“La capacidad del ser humano para sobrevivir 
se impone por encima de la locura”


La actriz, que comparte escenario con Carmen Barrantes, nos habla sobre Las dos en punto, 
texto de Esther F. Carrodeguas y dirección de Natalia Menéndez, que recupera la figura de ‘Las 


dos Marías’, mujeres a caballo entre el empeño por vivir y la tragedia de la locura. 


de puntos suspensivos, ¿qué se te pasó por 
la cabeza la primera vez que lo leíste?
Cuando empecé a leer no sabía qué era esto, 
y cuanto más leía, más preguntas me gene-
raba, y más admiración. Me tiene fascinada, 
porque cuanto más lo vas leyendo, más cosas 
vas descubriendo. Pero aparte de eso, me 
gusta mucho que la autora lo ha construido 


Mona Martínez
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a través de la imaginación y el recuerdo de la 
gente que las conoció.


El trabajo de dar vida a Coralia y Maruxa lo 
compartes con Carmen Barrantes ¿cómo 
estáis viviendo este viaje las dos juntas?
Me parece un privilegio, aprendo muchísimo de 
ella, disfrutamos mucho. Agradezco mucho te-
ner una compañera en la que poder apoyarme, 
porque sé que va a estar ahí en una comunión 
conmigo. Como actriz, a veces una no sabe 
cómo ubicarse en algo tan difícil, tan arraigado 
y tan complejo y es muy hermoso porque la 
historia nos va atravesando a las dos como si 
fuéramos una.


¿Qué se escondía bajo ese atuendo estrafala-
rio de estas dos mujeres? 
Ellas fueron daños colaterales de todo lo que 
pudo suceder en ese momento histórico. Natalia 
(Menéndez) hace hincapié en el insilio, estar 
exiliado en tu propia casa o ciudad, y en cómo 
ellas a pesar de todo siguen queriendo vivir.
Cuando veo lo que hacían estas mujeres, veo 
que, por encima de la locura que tenían, la 
capacidad del ser humano para sobrevivir se 
impone. La locura va mezclada con ese mundo 
que se construyeron para saber vivir. Eran de 
todo lo que una mujer en ese momento no podía 
ser. Tenía que ser impresionante verlas pasear 
por Santiago todos los días a las dos de la tarde 
y todos sabiendo cuál era su historia, tan dra-
mática, sabiendo que vivían de la caridad, que 


no tenían cómo vivir, que sobrevivían a todo lo 
más doloroso que puede tener una persona. Me 
gusta mucho la dignidad con la que ellas vivían.


¿Podría ser que toda esa apariencia tan 
estrafalaria fuera una capa creada para cubrir 
todo lo oscuro y terrible que portaban en su 
interior?
Tiene las dos cosas, los opuestos se unen. La 
realidad de querer ser vista de esa manera, 
pero tener un secreto dentro, es como que 
todo el tiempo están pidiendo ayuda, pidiendo 
a gritos no desaparecer, esa contradicción las 
hizo y las sigue haciendo visibles porque, tras 
años de que ellas hayan fallecido, seguimos 
viéndonos en esa historia y queriendo pertene-
cer a esa historia y queriendo que se cuente 
para que no desaparezcan. En el fondo, han 
conseguido ser visibles a pesar -y a través- del 
tiempo. Es un milagro.


¿Todo esto como se va a traducir en escena?
Hay algo sorpresivo en la escenografía, incluso 
para nosotras, porque cuando lees la obra pien-
sas: “¿y esto cómo se mueve?”, porque están 
paseando todo el tiempo. No quiero adelantar 
nada, pero hay un elemento que juega con esos 
paseos y con la quietud de nosotras, que nos 
desplazamos, pero no… Va a ser un trabajo 
lleno de poesía.


Entrevista completa en www.revistagodot.com


Las dos en punto


Natalia Menéndez se pone al frente de la dirección 
de este texto firmado por Esther F. Carrodeguas 
que homenajea la figura de las hermanas Fandiño 
Ricart, conocidas por sus atuendos estrafalarios y el 
desparpajo con el que piropeaban a los estudiantes 
de Santiago de Compostela. Una actitud que escon-
día una trágica historia que las condujo a la locura. 
Con Mona Martínez y Carmen Barrantes en escena.


Naves del Español
Del 22 de abril al 23 de mayo
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Cuatro coreografías (5 con la de la CND) 
tendrán su puesta de largo durante el 
festival. Encompañía (Daniel Ramos y Víctor 
Martín) exhibirá Boreal, una muestra de 
alto nivel técnico de danza española;  Elías 
Gonzánez llegará inspirado por El Bosco y 
su Jardín de las Delicias con Flowerheads; 
Miguel Ballarín dará una buena muestra de 
su manera de entender la danza urbana en 
Coloso Pírrica; y, finalmente, Malucos Danza 
fusionará danza, música en directo y mímica 
en su Lady Mambo para hablarnos de un 
concepto básico: existir. 


Por primera vez en España veremos dos de los platos fuertes 
de este año. Por un lado, Le Lac des Cygnes del Ballet Pre-
ljocaj, donde la música de Tchaikovsky se tiñe con arreglos 
contemporáneos para recrear la historia de una ecologista 
convertida en cisne. Por otro lado, también podremos degus-
tar Endo de David Wampach, un reflexión sobre volver a mirar 
lo que proviene de dentro en contraposición con lo exótico. 
Mucho más larga es la lista de coreografías que aterrizan por 
primera vez en nuestra Comunidad: Graces, de Silvia Gribau-
di; Anhelo, de Marcat Dance; 2019. Esto no es mi cuerpo, de 
Olga Mesa; The Tree, de Carolyn Carson; Réquiem Yoshua 
Cienfuegos, de CienfuegosDanza; Kenophobia, de Osa + 
Mujika; Dead, de Lasala; Nur, de Irun Skulls Co.; Sierpe, de 
Vanesa Aibar; Social Animal, de Titoyaya Dansa; Mirada de la 
danza española, de Antonio Najarro; Galería, de José Maldo-
nado; En la cuerda floja, de Ana Morales; El salto, de Jesús 
Carmona; y Retrospectiva 2.0,de Daniel Doña Cía de Danza.


Regresa la gran cita madrileña para los amantes de 
la danza tras la edulcorada pasada edición a causa 
del Covid-19. 49 espectáculos (23 estrenos, 5 de 
ellos absolutos) se desarrollarán en casi 30 espacios 
de la región dan buena cuenta de las ganas que 
había por parte de organizadores y participantes por 
volver a regalar al público una exquisita selección 
de creaciones. Danza contemporánea, neoclásica, 
española, flamenco o performance para una 36ª 
edición que albergará también distintos actos con 
motivo del Día Internacional de la Danza el 29 de 
abril. Presencias destacadas en la programación 


serán la de la Compañía Nacional de Danza, con 
tres piezas en la semana inaugural; las internacio-
nales del Ballet Preljocaj y Carolyn Carlson; o las de 
grandes nombres nacionales como Nacho Duato, 
Mónica Runde, Joaquín de Luz, Antonio Najarro, 
Mercedes Pedroche, Jesús Carmona o la Fundación 
Antonio Gades, entre otros muchos. A continuación 
nos centraremos en los estrenos, pero os invitamos a 
descubrir toda la programación en su web.


Del 7 de abril al 30 de mayo. Varios espacios. 
www.madrid.org/madridendanza/2021 


Madrid en danza
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FOTO: Laurent Janvier. Imagen de Endo 
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IN PARADISUM. De Antonio Ruz. 


Antonio Ruz, Premio Nacional de Danza 2018, 
presenta su primera creación original para 
la Compañía Nacional de Danza. El pasado 
mes de junio investigó y experimentó con los 
bailarines de la CND, a través del Taller Coreo-
gráfico The Lab, compartiendo su visión. De 
aquella experiencia surgió In Paradisum, una 
propuesta con un original concepto estético 
inspirado en la paleta cromática y lumínica de 
El Greco, donde la visionaria intensidad de 
su pintura evoca una trascendencia a la vez 
humana y divina; una santa locura entre lo 
terrenal y lo celestial. Ruz abraza aquí la danza 
como vehículo expresivo y lenguaje primitivo a 
través de solos, duetos y coreografías grupales 
creadas, de manera fiel, sobre las diferentes 
voces de las polifonías corales del compositor 
avilés Tomás Luis de Victoria (1548-1611), uno 
de los compositores más relevantes y avanza-
dos de su tiempo. Con un estilo innovador cuya 
influencia llega hasta el siglo XX, su música 
traspasa las fronteras del Renacimiento polifó-
nico, su equilibrio y pureza, para anunciar ya la 
intensa calidad dramática y expresión apasio-
nada barroca. En un deseo de recuperación y 
puesta en valor del patrimonio musical español, 
esta creación rinde homenaje, por primera vez 
desde la danza, a este genial compositor. 


REMANSOS. De Nacho Duato. 


Remansos, sobre los Valses Poéticos de Grana-
dos, estrenado en Nueva York por el American 
Ballet Theater en noviembre de 1997, recibió los 
mayores elogios por parte de la crítica especia-
lizada. Fuerza expresiva, geometría de líneas, 
utilización dinámica del espacio y las formas, 
fueron algunos de los comentarios suscitados 
por el trabajo de Duato. A partir de aquella pri-
mera versión, el coreógrafo ha alargado la obra 
para la CND, coreografiando en esta ocasión 
tres de las hermosísimas danzas populares del 
compositor y dando lugar a este Remansos.


ARRIAGA. De Mar Aguiló, Pino Alosa, 
Joaquín De Luz. 


Estrenada el pasado julio, esta pieza pretende 
transmitir las emociones de volver a escuchar, 
vibrar y disfrutar de la música a través del mo-
vimiento. Una coreografía con música de Juan 
Crióstomo Arriaga, considerado máximo expo-
nente ibérico del clasicismo musical tardío, ho-
menajeando así su figura y su obra musical. La 
repetición de una melodía en diversas formas, 
ritmos y tonalidades será el vehículo para que el 
movimiento vaya adoptando diversos estilos, de 
lo clásico y neoclásico a lo contemporáneo. 
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La CND presentará del 8 al 11 de abril en Teatros del Canal tres piezas, Remansos, Arriaga y 
el estreno absoluto de In Paradisum, primera creación de Antonio Ruz para la compañía.  
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Tras 8 años de paréntesis, el Teatro Fernán Gómez. 
Centro Cultural de la Villa recupera Danza en la Villa. 
Flamenco, contemporáneo, danza-teatro, circo, espa-
ñola, son algunos de los estilos estarán representados 
en esta edición con coreógrafos y bailarines de primer 
nivel. El ciclo también contará con mesas redondas, 
talleres, presentaciones de libros y proyecciones cine-
matográficas. Además, se recuperará para las artes es-
cénicas la Sala III, espacio expositivo y no convencional 
para albergar algunas de las propuestas más originales.
En la Sala Guirau tendrá lugar uno de los aconteci-
mientos principales, la celebración del 30º Certamen 
Coreográfico de Danza Española y Flamenco (del 
21 al 23). A través de un jurado de profesionales de 
la danza y la música, el certamen otorga premios de 
coreografía, de bailarín/a sobresaliente y de música. 
Entre 6 y 8 coreógrafos presentarán sus trabajos en la 
primera fase los dos primeros días y el tercero tendrá 
lugar la gran final. Después de este gran evento 
la sala también albergará otras actuaciones muy 
esperadas como las de Alberto Sellés y Sara Jiménez 
y Pablo Giménez con Cardinal y Variación a tempo, 
respectivamente (día 24), la Compañía Albadulake 
con Genoma B (día 25), Sara Cano y su Mujer de Pie 
(foto 1. Día 29), Ogmia Dance Company con The Holy 
Trinity (1 de mayo) o Instituto Stocos que presentará 
Oecumene (2 de mayo). 
Por su parte, la Sala Jardiel Poncela acogerá Cadena 
de montaje de Cambaleo Teatro (del 14 al 18), Gaue-
koak de Kukai Dantza (foto 2. Del 22 al 25) y Magna Ma-
ter de Tirititran Danza-Teatro (30 de abril y 1 de mayo).
En la citada Sala III, se mostrarán los trabajos coreo-
gráficos de cinco compañías: MOVE (del 15 al 18), 
Compañía Manuela Barrero dlcAos (día 23), Alberto 
Velasco (días 24 y 29), Cía Mey-Ling Bisogno Physical 
Theater (foto 3. Día 29) y Patricia Gimeno (día 30).
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Un regreso por todo lo alto


DANZA EN LA VILLA 2021. 
Teatro Fernán Gómez. Centro Cultural de la Villa. 
Del 14 de abril al 2 de mayo. 
Toda la programación en www.teatrofernangomez.es







espacioabiertoqm.com


Sábado 17 de abril / 18 h.
Domingo 18 de abril / 12 h.


NIYAR.
A PAPER TALE


Autora e intérprete: Maayan Iungman
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sófocles contra la polarización


por José Antonio Alba


Hace un año a todos la vida se nos volvió del 
revés, pero a ti, por suerte, el regreso a la acti-
vidad te ha llegado cargada de proyectos.
Sí, soy una afortunada, tengo muchos amigos 
actores y músicos que todavía no han podido 
trabajar. Lo mío es primavera y teatro, me lo tie-
ne reservado siempre el destino, aunque el año 
pasado no pudo ser. Pero, después de estar tres 
meses encerrada en casa, sonó el teléfono para 
decirme que, finalmente, se hacía Antígona en 
Mérida. Además, se pudo hacer Traición en El 
Pavón, coincidiendo con la última etapa Kamika-
ze y he estado rodando tres meses una serie, 
Todos mienten, con Pau Freixas en Barcelona.


En España somos afortunados de poder haber 
recuperado la actividad teatral tan pronto. 
Hemos tenido suerte porque es verdad que ne-
cesitamos la cultura para el alma. Ir a ver espec-
táculos, asistir a las salas, con las medidas de 
seguridad, obviamente. Son de los sitios en los 
que, tanto trabajando como actriz, como siendo 
espectadora, me siento más segura. Somos 
afortunados de poder tener esto de nuevo en 
nuestras vidas. Ojalá se recupere todo cuanto 
antes para poder estar algo más estables.


“Los clásicos siempre encuentran un lugar en 
el que encajan con la actualidad”


Marzo del 2020 era un momento dulce, el Premio de la Unión de Actores a la 
Actriz Revelación, el estreno de Traición en El Pavón y, de repente, la incertidumbre… 


Por suerte en julio Antígona tocó a su puerta, en una versión de David Gaitán, que ahora llega 
a Naves del Español para mostrarnos la conexión que tiene Sófocles con el s.XXI.


Fue tu primera vez actuando en Mérida. 
¿Cómo viviste un acontecimiento así?
Fue mágico encontrarme con ese escenario. Creo 
que para todos los actores es algo muy espe-
cial por cómo te conecta con el origen de esta 
profesión, con su esencia, es muy bestia; y si a eso 
le sumas que veníamos de estar tres meses ence-
rrados y sin saber qué iba a ser de nuestro futuro, 
pues fue todavía aún más bonito. ¡Y encima cumplí 
años ahí! Mi compañero Fernando Cayo, que hace 
un Creonte maravilloso, comenzó a cantar un cum-
pleaños feliz y le siguió todo el mundo, fue uno de 
los momentos más maravillosos que he vivido. 


Antígona llega en un momento clave, muy 
polarizado, donde decir según qué cosas tiene 
consecuencias que pueden ser nefastas.
Los clásicos siempre encuentran un lugar en el 
que encajan perfectamente con la actualidad. 
Antígona nos llega en un contexto social en 
España muy movido. Vamos abocados a un pen-
samiento único, entre lo blanco y lo negro, ¿qué 
pasa con los grises? Esa sensación de “estás 
con nosotros o estás contra nosotros”. Como no 
creo en las casualidades, llega cuando tenía que 
llegar, veremos cómo se recibe.


Irene Arcos
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David Gaitán, su director, ha querido hacer 
una conexión entre el clásico y nuestro pre-
sente más inmediato a raíz de la desaparición 
de 43 estudiantes en Méjico. ¿Qué nos vamos 
a encontrar?
El origen viene a raíz de la desaparición de estos 
estudiantes que, a día de hoy, las familias siguen 
sin encontrar los cuerpos. ¿Qué pasa cuando no 
puedes cerrar cierto tipo de asuntos? A partir de 
ahí surge la idea, planteándose esa necesidad 
de finalizar, de recuperar.
David ha traído el mito a la actualidad, a una 
conversación en el presente. Así como Sófocles 
hablaba de las leyes humanas y las leyes divinas, 
la Antígona de Gaitán se va más a los derechos 
sociales, quiere mostrar a los personajes, tanto 
a Creonte como a Antígona, con sus luces y sus 
sombras, hacerlos humanos dentro de todo esto, 
pero sobre todo lo que busca es que la gente se 
plantee salir de ese pensamiento único, todo tiene 
matices. Entonces, es una Antígona, muy cañera, 


que habla de libertad, de democracia, de rebel-
día, pero también tiene muchas dosis de humor, 
creo que la gente se lo va a pasar bien.


¡Tanto se ha querido acercar esta Antígona al 
presente que incluso rapea!
¡¡Sí!! David nos preguntó qué cosas sabíamos 
hacer y le dije que hace tiempo estuve en un 
grupo de ska-reggae en el que era corista y 
al día siguiente me dijo que iba a hacer una 
canción. Es un momento de la función con Jorge 
Mayor en el que nos lo pasamos muy bien.


¿Cómo pinta el horizonte?
Ahora mismo vamos a estar con Antígona, 
diciendo verdades como puños, siendo una 
activista como es esta mujer, fuerte y poderosa. 
Quiero proyectos que me hagan crecer personal 
y profesionalmente. Lo que venga será bonito. Lo 
que hay que hacer es confiar.


Entrevista completa en www.revistagodot.com


Antígona


El clásico de Sófocles 
sirve para que el 
mejicano David 
Gaitán hable sobre 
los derechos sociales, 
la desinformación y 
los populismos en la 
actualidad, a raíz de 
uno de los episodios 
más oscuros ocurridos 
en su país. Con Irene 
Arcos, Fernando Cayo 
y Clara Sanchis enca-
bezando el elenco.


Naves del Español
Hasta el 18 de abril.


FOTO: Diego Casillas.







por David Hinarejos


lírica 


El mayor éxito musical de Pablo Luna


La nueva producción del Teatro de la Zarzuela 
es una recuperación de repertorio en toda regla.  
Benamor, del compositor aragonés Pablo Luna, 
con libreto de Antonio Paso y Ricardo González 
del Toro, fue estrenada en este mismo escenario 
el 12 de mayo de 1923, pero no había vuelto a 
él hasta este mes. Además, los intentos ajenos 
a esta institución de llevar esta opereta en tres 
actos a escena durante estos casi 100 años han 
sido muy escasos y normalmente con produccio-
nes muy modestas. Lo extraño del caso es que 
fue un auténtico éxito en su momento teniendo 
hasta dos pases diarios e, incluso, estrenándose 
en Londres en 1924. Para el Catedrático de Mu-
sicología Emilio Casares supuso para Luna “uno 
de los mayores éxitos de su vida teatral, como 
confirman algunas crónicas como la de Floridor 
en el ABC. Hay desde luego datos reveladores 
como el hecho de que la repetición de casi todos 
los números (algunos tres veces) hiciese que el 
estreno terminase a las tres de la madrugada”. 
Este título, que completaba la que se conoce 
como la ‘trilogía orientalista’ del compositor (tras 
El asombro de Damasco y El niño judío), llega 


ahora bajo la versión y dirección de escena de 
Enrique Viana y la dirección musical de José 
Miguel Pérez-Sierra. 
La historia está basada en el cuento oriental 
Kisme y se sitúa en el Isfahan del siglo XVI, la 
antigua capital de Persia (actual Irán). Allí una 
ley dictaba que el primer hijo debía ser varón y el 
segundo mujer, si no serían sacrificados. La mu-
jer del sultán da a luz a una niña y después a un 
niño. Para no tener que matarlos, decide hacer 
pasar por varón a su hija, dándole el nombre de 
Darío, y por mujer a su hijo, llamándole Benamor. 
Al pasar los años todo se complica cuando la 
supuesta princesa debe casarse. 


Benamor


Enrique Viana dirige y versiona el gran éxito de 
Pablo Luna con libreto de Antonio Paso y Ricardo 
González del Toro. Una opereta en tres actos llena 
de enredos amorosos y de identidad sexual. 
   
Teatro de la Zarzuela. Del 14 al 25 de abril.


FOTO: Bocetos de Daniel Bianco para la escenografía
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por Miguel Pérez Valiente


lírica 


Despiadada sociedad, despiadado individuo
Desde luego no parece casualidad que el director 
artístico del Teatro Real de Madrid, Joan Ma-
tabosch, haya decidido programar casi simul-
táneamente dos títulos tan importantes para la 
ópera británica como son Peter Grimes (1945) de 
Benjamin Britten y Lessons in Love and Violence 
(2012) de George Benjamin, ya que si el título de 
Britten consiguió despertar de un letargo tricente-
nario la producción operística en el Reino Unido, 
la obra de Benjamin, puede ser entendida como la 
confirmación de ese resurgimiento. 
Estrenada en España en el Teatro de la Zarzuela de 
Madrid en el año 1991, fue la primera ocasión en la 
que el castizo teatro usó los ahora imprescindibles 
sobretítulos; pudo verse en el Teatro Real en el año 
1997 con dirección musical de Antonio Pappano y, 
tras muchos intentos frustrados, en el Liceo de Bar-
celona en el año 2004 con una emotiva dirección 
escénica de Lluis Pasqual que situó la escena en 
las ruinas del teatro incendiado. 
El libreto de Peter Grimes a cargo de Montagu 
Slater y del propio Britten tiene su germen en 
el poema de George Crabbe The Borough [El 
burgo] (1810) un relato de una localidad costera 
de la zona de Suffolk de donde era natural tanto 
Crabbe como el propio compositor. 
Grimes representa al individuo marginado por una 
sociedad carcomida por el chismorreo y la male-
dicencia, una especie de Wozzeck que, siendo él 
mismo una víctima trata con brutalidad injustificada 
a sus grumetes. Su personaje es un antihéroe de 
modales rudos e instintos violentos ya que como 
decía el compositor “The more vicious the society, 
the more vicious the individual” (Cuanto más des-
piadada la sociedad, más despiadado el individuo). 
La asamblea de pueblerinos es presentada como 
un coro griego y la línea musical del asfixiante 
cotilleo de los paisanos es uno de los maravillosos 


regalos que Britten hizo al mundo de la música.
Otro personaje imprescindible es el mar cuya 
presencia se hace casi tangible en cuatro interludios 
fascinantes que se pueden extraer del conjunto de la 
ópera casi como si se tratase de una suite orquestal. 
La dirección escénica de esta nueva producción 
del Teatro Real estará a cargo de la magnífica 
Deborah Warner que creó para el Real en 2017 el 
impecable Billy Budd que ganó el Internacional 
Opera Award de 2018 y el prestigioso Diapason 
D’Or. Sobran los motivos para salir corriendo a 
comprar entradas. 


Peter Grimes


La nueva producción del Teatro Real Ópera es 
esta ópera de Benjamin Britten con libreto de 
Montagu Slaterrección. Una oscura parábola acer-
ca del conflicto entre la masa y el individuo que 
contará con la dirección musical de Ivor Bolton y 
la dirección de escena de Deborah Warner. 


Teatro Real. Del 13 de febrero al 14 de marzo
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Llega a Madrid esta obra que podemos conden-
sar en tres nombres propios. Uno muy conocido. 
Otros dos no tan universalmente conocidos pero 
conocidos, aunque fuera de aquí, ya que en 
Madrid los hemos podido ver poco. El primero de 
los nombres es William Shakespeare, de quien 
el segundo (el dramaturgo y director uruguayo 
Gustavo Calderón) ha cogido trazos e ideas 
para que el tercero (el gran actor Joan Carreras) 
represente con maestría este texto. 
Carreras se mete en la piel de un eterno actor 
secundario llamado Juan que por fin ve cumplido 
su sueño de obtener un papel importante. Ha 
sido elegido para interpretar a Ricardo III en la 
tragedia de William Shakespeare. Pero en vez de 
alegrarse, a Juan no le gusta lo que ocurre. Y es 
que considera que el resto del elenco no está a 
su altura, son una serie de artistas mediocres 
que lo único que van a conseguir es arruinar la 
obra y, lo que es peor, su actuación.
Como Ricardo III, Juan es una persona inteligen-
te y ambiciosa, por lo que mientras va ensayan-
do y desentrañando el drama shakesperiano va 


pensando sobre lo que supone la carrera actoral.
Shakespeare dibujó a Ricardo III como un rey cojo 
y con chepa, pero ambicioso y cruel. Un animal 
no muy agraciado pero que es mejor no encon-
trarse de frente en el camino porque es un rival 
peligroso y temible, como un jabalí (animal pre-
sente en la heráldica personal del propio Ricardo), 
o peor, como un jabalí herido. Como un actor 
cuando intentan arrebatarle lo que cree merecer y 
que tanto esfuerzo le ha costado conseguir.
Y es que esta obra es un maravilloso (y ácido y 
negro, -muy propio del estilo ‘calderoniano’- y 
¿real?) tratado sobre el teatro y el intérprete. 
Sobre el oficio. Sobre lo que se tiene que estar 
dispuesto a hacer para triunfar. 
Y ¿qué es actuar?, dices mientras clavas en mi 
pecho tu puñal azul... Sergio Díaz


Un colmillo clavado en las tripas del teatro


HISTORIA DE UN JABALÍ O ALGO DE 
RICARDO


Teatro de la Abadía
Del 15 al 25 de abril
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estrenos


FOTO: Felipe Mena.







TEMPORADA 20 - 21


Programación sujeta a cambios


· CARMEN WERNER & CAMBALEO · KUKAI DANTZA
· CERTAMEN COREOGRÁFICO DE DANZA ESPAÑOLA Y 
FLAMENCO · ALBERTO SELLÉS · SARA JIMÉNEZ & PABLO 
GIMÉNEZ · ALBERTO VELASCO · CÍA ALBADULAKE · CÍA 
MANUELA BARRERO DLCAOS · SARA CANO COMPAÑÍA 
DE DANZA · MEY - LING BISOGNO · PATRICIA GIMENO
· DAVID BLANCO & SERGIO TOYOS · TIRITITRÁN DANZA -
TEATRO (AMAYA JIMÉNEZ) · OGMIA · INSTITUTO STOCOS


SALA JARDIEL PONCELA
SALA GUIRAU


SALA III


14 ABR - 2 MAY


DANZA
EN LA VILLA


TEXTO


LOLA BLASCO
DIRECCIÓN


LOLA BLASCO Y PEPA GAMBOA
REPARTO


LOLA BLASCO Y ALEXIS DELGADO BÚRDALO 
(PIANO)


SALA JARDIEL PONCELA


24 MAR - 11 ABR


MÚSICA Y MAL


teatrofernangomez.com
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“Yo no soy racista, pero, en realidad,
Reciben más ayudas que todos los demás.
Yo no soy racista, pero, la verdad,
Todos los que vienen, vienen a robar...”. Es lo 
que canta el grupo Parquesvr en su canción 
Pero, uno de sus temas más conocidos, bailon-
gos, realistas y crudos que nos podemos echar 
a la cara. Y lo podemos hacer incluso moviendo 
la caderita con una risa tonta, sabiendo que la 
canción habla de nosotros, nuestro aparente 
buenismo y nuestras contradicciones -algu-
nas que nos hacen humanos y otras humanos 
gilipollas-. Sobre estas contradicciones, quizás 
sobre las primeras y en un tono mucho más se-
rio y dramático es de lo que habla este texto de 
Emma Riverola, periodista y escritora que afrontó 
en este Puertas abiertas su primer texto teatral. 
En él nos lleva a París a la fatídica noche del 13 
de noviembre de 2015, en la que se sucedieron 
varios ataques terroristas islamistas, entre ellos 
el de la Sala Bataclan. Ante el colapso genera-
do, los vecinos del centro de la ciudad abren 
las puertas de sus casas e invitan a pasar la 
noche a los que se han quedado atrapados en 
las calles sin poder regresar a sus respectivos 


hogares. Eso mismo es lo que hace Julie, quien 
abre su apartamento a los necesitados y hasta 
su puerta se acerca un joven de origen magrebí 
lleno de misterio e interrogantes. 
Abel Folk dirige a Cayetana Guillén Cuervo y 
Ayoub El Hilali en este duelo interpretativo lleno 
de tensión, inseguridad, miedos y dudas. Ella y 
él dan vida a miembros de dos comunidades en-
frentadas y en esa conversación que mantienen 
durante la noche -cargada de incertidumbre- les 
miraremos a ellos, pero iremos pensando sobre 
nosotros mismos, sobre cómo hemos ido cons-
truyendo las opiniones que sustentan nuestra 
vida. Sobre si tenemos un corazón tan puro y 
altruista como creemos, sobre si somos ciuda-
danos críticos, informados y tolerantes o sobre si 
hemos fundamentado todas nuestras creencias 
a través de tópicos y prejuicios y somos menos 
humanos de lo que pensamos. 
“No soy racista, pero...”. Sergio Díaz


Nuestra verdadera opinión ante el choque de culturas
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PUERTAS ABIERTAS
Teatro Español
Del 1 de abril al 2 de mayo
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El enorme talento creativo de María San Miguel llega 
ahora al CDN con esta nueva pieza en la que la 
dramaturga y directora vallisoletana vuelve a reman-
garse, demostrando lo que son para ella las Artes 
Escénicas: un enorme compromiso con el mundo que 
le rodea. En sus anteriores propuestas ha afrontado 
sin miedo el conflicto vasco, el COVID, la femini-
dad... Ahora le toca el turno al sexo. Y lo hace, como 
siempre, tras una enorme labor de investigación que 
plasma luego en sus creaciones para que los espec-
tadores nos hagamos preguntas. Preguntas sobre 
nuestra visión del sexo, sobre si estamos construyen-
do una sociedad sexualmente sana, sobre la relación 
entre el sexo y la violencia sobre las mujeres, sobre 
por qué las mujeres son un objeto de consumo para 
los hombres, sobre el sexo y la diversidad, sobre la 
pornografía... Y es que María San Miguel siempre rea-
liza las preguntas adecuadas, aquellas que sí ofrecen 
respuestas. Aunque no queramos oírlas. S. Díaz 


Adriana Ozores dirige una versión de la guionista 
y exministra de Cultura, Ángeles González-Sinde, 
sobre la conocida tragedia de Séneca, escrita entre 
los años 52 y 54. El texto se inspira a su vez en el 
drama homónimo de Eurípides, pero incorpora con-
ceptos acerca de la visión del mundo y la filosofía 
de este dramaturgo hispano: el Estoicismo.
Su argumento posiciona al público tras la caída de 
Troya, siendo hechas prisioneras todas las mujeres 
troyanas por las fuerzas helenas. Políxena y Astia-
nacte, hermana e hijo de Héctor son reclamados 
por los dioses como sacrificio por el coste de la 
guerra y para otorgar vientos favorables para el 
retorno de la flota griega.
Esta tragedia inmortal es un canto lleno de dra-
matismo por las consecuencias de la guerra. Se 
destaca la crueldad de los vencedores, que, en su 
desmesura no tienen piedad con los vencidos.


Y LLEGAR HASTA LA LUNA
Teatro Valle-Inclán
Del 7 al 11 de abril


TROYANAS
Teatro de la Comedia
Del 7 de abril al 3 de mayo


¿Sexualmente sanos?


Asumir el cruel destino
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Segunda parte del gran montaje Shock 1 creado 
por Andrés Lima y equipo. Una obra que sigue don-
de se quedó la primera. La pieza se fundamenta en 
la denominada doctrina del shock, la cual propone 
que el capitalismo, y concretamente las políticas 
económicas del Premio Nobel Milton Friedman y de 
la Escuela de Economía de Chicago, ha alcanzado 
la importancia que tiene en estos momentos, no 
por su popularidad, sino a través de impactos en 
la psicología social a partir de desastres o hechos 
relevantes que provocaron conmoción y confusión 
en la población. Ahora, los intérpretes Antonio Du-
rán, Alba Flores, Natalia Hernández, María Morales, 
Paco Ochoa, Guillermo Toledo y Juan Vinuesa se 
suben al escenario para continuar con los aconte-
cimientos que se dieron en la segunda mitad del 
siglo XX, rememorando a personajes como Saddam 
Hussein, la familia Bush, José María Aznar, Deng 
Xiao Ping, Boris Yeltsin o Nelson Mandela.


La dramaturga, directora teatral y exgestora del 
Teatro Español, Carme Portaceli, regresa a la que 
fue su casa para liderar una adaptación teatral de 
la conocida novela de Isabel Allende. Una historia 
enmarcada dentro del realismo mágico que relata 
los movimientos sociales y políticos del Chile 
poscolonial. La obra narra la saga de una pode-
rosa familia de terratenientes latinoamericanos. El 
despótico patriarca Esteban Trueba ha construido, 
con mano de hierro, un imperio que empieza a 
tambalearse a raíz del paso del tiempo y de un 
entorno social explosivo. Finalmente, la decadencia 
personal del patriarca arrastrará a los Trueba a 
una dolorosa desintegración. Atrapados en unas 
dramáticas relaciones familiares, los personajes 
de esta portentosa novela encarnan las tensiones 
sociales y espirituales de una época que abarca 
gran parte del siglo pasado.


SHOCK 2 (LA TORMENTA Y LA 
GUERRA)


Teatro Valle-Inclán
Del 27 de abril al 13 de junio


LA CASA DE LOS ESPÍRITUS
Teatro  Español
Del 24 de abril al 16 de mayo


Historia del neoliberalismo


La memoria de un país
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Abril


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


Las dos en punto
De Esther F. Carrodeguas  
Dirección Natalia Menéndez
22 abril ~ 23 mayo
..
Naves del Español
Sala Fernando Arrabal A


Lear
Basada en Rey Lear de W. Shakespeare
Dirección Jaime Lorca y Tita Lacobelli
Adaptación Christian Ortega 
28 abril ~ 2 mayo
.. 
Naves del Español 
Sala Max Aub
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Mariano Rochman escribe, y protagoniza junto a 
Gloria Albalate, esta comedia dirigida por José 
Maya que nos habla de amor, mejor dicho desamor, 
y sobre hasta dónde estamos dispuestos a llegar 
para sentirnos bien. Daniel ha roto con su pareja 
y decide pedir ayuda a una terapeuta que trabaja 
con técnicas innovadoras para superar su problema 
crónico con el desamor porque en sus propias pala-
bras: “se puede ser adicto al amor o a una mujer. No 
sólo al alcohol o las drogas, te diría que se puede 
ser adicto a casi cualquier cosa… Y siento que no 
lo puedo controlar…”. Sesión tras sesión tendrá que 
entregarse al ciento por ciento a las extravagantes 
propuestas de la terapeuta, la cual sólo tiene como 
objetivo personal transmutar en Chavela Vargas. 


De nuevo Claudio Tolcachir vuelve a diseccionar 
para el espectador las relaciones personales. En 
este caso, en la relación sentimental de dos hom-
bres separados por una enorme distancia física, 
pero que se sienten más cerca gracias a las nuevas 
tecnologías. Tan cerca que el mundo virtual preva-
lece sobre el mundo físico y se acaban convirtiendo 
en lo único que tiene el otro, pero siempre sin tocar-
se, sin poder establecer ese necesario contacto que 
fortalece el vínculo afectivo. La obra, protagonizada 
por Lautaro Perotti y Santi Marín, nace de ese ins-
tante cuando la comunicación se corta y la soledad 
lo inunda todo. Una sincera indagación sobre la 
identidad, la soledad, nuestro miedo a mostrarnos y 
el cambio de paradigma en las relaciones humanas.


El Terrat aterriza en Madrid con toda la artillería pe-
sada: Sílvia Abril, David Fernández, Fermí Fernán-
dez, Oriol Grau, Mónica Pérez y Jordi Rios, para 
regalarnos una comedia hilarante que reflexiona 
sobre la amistad, el paso del tiempo, el triunfo, 
la satisfacción vital y el oficio de los cómicos. Un 
espectáculo a caballo entre la realidad y la ficción 
que nos presenta a seis amigos cómicos que se 
reúnen tras un incidente ocurrido 20 años atrás 
y que impidió que se estrenara una versión de 
Romeo y Julieta con la que esperaban reivindicar-
se como actores. Ahora volverán a intentar llevar 
aquella obra a buen puerto, pero ellos han cam-
biado, sus relaciones, sus cuerpos, su talento, sus 
objetivos vitales, sus fobias... todo ha cambiado.


EL ÉXITO DE LA TEMPORADA
Teatro La Latina
Desde el 1 de abril


PRÓXIMO
Teatro Infanta Isabel
Hasta el 28 de abril


CRÓNICO
Teatros Luchana
Del 15 al 29 de abril
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¿jugamos?


Titerescena
en colaboración con 
Centro Internacional del Títere de Tolosa (TOPIC)


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


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


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


Todas las preguntas de la temporada y
las entradas en


dramático.es


Centro Nacional
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Escrito en el marco del programa Autor en residencia 
de la Sala Beckett de la temporada pasada, este texto 
de Denise Duncan, dirigido por ella misma y basado 
en hechos reales, profundiza en el racismo de la so-
ciedad y la fragilidad del alma humana. Duncan sitúa 
a Jack Johnson, primer hombre negro en convertirse 
en campeón mundial de los pesos pesados (de 
1908 hasta 1915), en las Las Ramblas de Barcelona 
intentado olvidar su pasado y comenzar una nueva 
vida. Tres cabareteras se cruzarán en su camino 
para hacerle revivir aquellos años de deporte, fama y 
conflictos sociales y ayudarle a vislumbrar su presente 
y el futuro que le espera: falleció en Estados Unidos 
en un accidente de coche en 1946, tras salir de una 
cafetería en la que se habían negado a servirle.


EL COMBATE DEL SIGLO
Teatro Valle-Inclán 
Del 28 de abril al 23 de mayo
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Relacionados ambos con las vanguardias, Israel 
Galván y Niño de Elche unen sus caminos en esta 
propuesta que viaja a los orígenes del flamenco 
para luego volver al hábitat natural de estos dos 
artistas: el campo de la ruptura y la reinvención. 
Una manera nueva de entender el flamenco, de 
bailarlo y cantarlo, que ellos mismos llaman ‘trai-
cional’ porque sienten que se gesta en la traición 
a la tradición. Hacer añicos el imaginario flamen-
co, recoger los trozos y recomponerlo desde una 
sensibilidad única. El Niño desde la voz. Galván 
desde su cuerpo. Cante transgresor y baile sin ata-
duras. De esa fusión explosiva sale Mellizo Doble, 
donde la locura ahora es compartida.


La incombustible Gloria Muñoz, acompañada de 
Julián Ortega, serán los encargados de defender 
sobre las tablas esta comedia negra llena de 
suspense escrita por el mismo Ortega y dirigida 
por el británico afincado en Francia Dan Jem-
mett. Una mujer en plena noche llama a su hijo, 
Salvador, para que vaya a verla cuanto antes. 
Él acaba de conseguir un ascenso en el trabajo 
y no está para distracciones, pero lo que ella 
tiene que contarle dará un vuelco a sus vidas y 
no podrán escapar de su trágico, pero grotesco, 
destino. Una obra sobre la desesperación y la 
ambición, con unos protagonistas que luchan 
para no perderse más.


IRA
Teatro Español
Hasta el 18 de abril


MELLIZO DOBLE
Conde Duque
29, 30 de abril y 1 de mayo
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Graduada en Teatro y Escenografía en la 
Escuela de Arte Manor Kabri (Israel) y en la 
Escuela de Teatro Visual de Jerusalén, Maayan 
Iungman lleva desde 2012 trabajando desde 
Berlín como artista, actriz y escenógrafa. Sus 
creaciones se caracterizan por ofrecer una 
‘sustancia artística genuina’, utilizando técnicas 
variadas y materiales inusuales. Su personalísi-
mo lenguaje teatral combina diversos enfoques 
de teatro, títeres, música y artes visuales. El  
espectáculo de teatro de marionetas objeto 
que podremos disfrutar este mes en Espacio 
Abierto Quinta de los Molinos llega a nuestra 
ciudad tras haber cosechado éxitos por esce-
narios y festivales de toda Europa. 
En una montaña de papel blanco se sienta. En 
sus pensamientos. Después de horas y horas 
de escritura, cualquier cosa puede suceder, 
las líneas entre la desesperación y la espe-
ranza, el sueño y la realidad, comienzan a 
difuminarse. El amor parece como los papeles 


alrededor de ella. Estropeado. De repente, el 
papel se despierta y comienza a moverse. El 
sol sale en el universo de la imaginación.
Niyar. A paper tale es una pieza artística de 
teatro visual, que cuenta una eterna historia 
de anhelo y de deseo de autorrealización. El 
espectáculo reposa sobre el concepto de jugar 
con y en papel, que es lo que da forma a un 
hermoso diseño de escenario y a unos títeres 
de papel, sin rostro, que son absolutamente 
únicos. Con todo ello, y con la delicadeza y la 
ternura de la manipuladora-intérprete, Niyar. A 
paper tale invita al público a realizar un viaje 
poético, repleto de momentos mágicos, a veces 
felices, a veces tristes.
Se trata, en definitiva, de una combinación de 
teatro de objetos, marionetas y teatro visual, que 
llega hasta el concepto mismo del amor y del 
libre albedrío. Un espectáculo sin palabras que 
se convierte, en palabras de su creadora, en un 
auténtico “regalo de fantasía”.


NIYAR. A PAPER TALE. Espacio Abierto Quinta de los Molinos. 17 y 18 de abril. (A partir de 5 años).


Fantasía hecha de papel
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en familia







en familia


Teatro Paraíso (País Vasco) nos trae esta pieza escrita y 
dirigida por Iñaki Rikarte, Premio FETEN 2020 a la Mejor 
Interpretación para Maite Bayón. Ella, Tomás Fernán-
dez Alonso y Ainara Unanue son los encargados de 
descubrirnos la historia de Paul y los celos que siente 
tras el nacimiento de su hermana Irati. Por el escenario 
desfilará también su familia (sus padres y su abuela), 
su maestra y Richi, su oso de peluche y alter ego de su 
conciencia. Mezclando técnicas del teatro más realista 
y el títere, se plantea el tema de los celos en toda su 
crudeza, aunque sin perder nunca el sentido del humor.


UNIKO (TITERESCENA)
Teatro Valle-Inclán. 17 y 18 de abril. Mayores de 6 años.
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por Jorge Gª Palomo / @jorgegpalomo


cómicos


¿Cómo te definirías a estas alturas del sarao?
Ese cómico ya no tan joven. Aunque cuando un des-
conocido me pregunta, me defino como ‘guionista’ 
porque es lo que paga mi alquiler y porque es más 
fácil de asimilar. Nadie te pide que le escribas algo 
ahí mismo o que demuestres que eres muy gracioso.


¿Dónde podemos verte y reír contigo?
No estoy actuando mucho, pero se me puede 
seguir viendo algún día en un show llamado Faking 
Madafakas. Es un espectáculo de sketches, 
improvisación y monólogos bastante experimental. 
Somos varios amigos: Diego Fabiano, Litos Fernán-
dez, Sergio Bezos, Dani Piqueras, Urko Vázquez y 
yo. Creo que es bastante divertido de ver porque 
nos divertimos mucho haciéndolo.


¿Cómo estás llevando esta época aciaga?
Pues he tenido muchísima suerte, la verdad. He 
estado trabajando en un par de programas desde 


casa y, además, me han ido llamando para hacer 
varias cosas de actor. En verano estuve rodando 
una película, una comedia con grandes nombres 
que se estrenará este año.


El humor para ti es…
Un mecanismo de defensa, un idioma, una co-
bardía… Depende del día en que me preguntes. 
Supongo que es la necesidad de no tomarse las 
cosas en serio. Por ejemplo, es sentir que debo 
meter un chascarrillo al final de esta respuesta para 
que no quede demasiado académica.


El teatro y la cultura son…
Creo que el mundo nos da unos ladrillos y que la 
cultura es el cemento sin el que solo somos escom-
bros. Y está en todo, para mí el deporte también 
es cultura, por ejemplo. No confío en la gente sin 
intereses culturales. Quien menosprecia la cultura 
demuestra estar hueco por dentro.


“Quien menosprecia la cultura demuestra 
estar hueco por dentro”


Lalo Tenorio


Nuestro invitado es el gran Lalo Tenorio. Cómico de ‘stand up comedy’, guionista y, como él dice en las redes, 
“cansado de parecer ingenioso en su bio”. Pero lo parece… y lo es. Pese a su talentosa precocidad en el 


mundo del humor y los medios, ya atesora varios proyectos y apariciones formidables. Porque Lalo Tenorio 
no ha parado ni siquiera en esta época turbulenta. Y nos lo cuenta en Godot, celebrando siempre la comedia 


como gran “mecanismo de defensa” y esa “necesidad de no tomarse las cosas en serio”. Y sí, ahí van Comedy 
Central, Phi Beta Lambda, Comedy Fight Club, Loco Mundo, Faking Madafakas… Un currículum estupendo para 


este “cómico ya no tan joven” que suma y sigue. ¡Bienvenido, Lalo Tenorio!


Periodista en diferentes medios, propone un test ameno para cómicos de aquí 
y allá, gente lúcida que reivindica la risa como arma de construcción masiva.
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Las redes sociales son al humor…
Lo que un microondas a una cocina. Es muy 
práctico, muy útil y yo lo uso a menudo, pero no 
es lo ideal que todo pase por ahí, ni se puede 
hacer todo.


¿Cómo te inspiras? 
Me vienen ideas montando en bici, escuchando 
música, fregando los platos y, en general, en 
cualquier momento en el que no esté pensando 
en ser productivo. Mi día a día es lo opuesto: es-
toy constantemente obligándome a ser produc-
tivo y culpabilizándome por no serlo. Siempre 
estoy muy inspirado para hacer lo que no debo.


Lo subrayo en La Sala de RNE desde hace 
años, ¿Vivimos una edad de oro del humor?
Puede ser. Si no entendemos la situación del hu-
mor únicamente como lo conocido o lo que tras-
ciende, creo que sí. Tenemos mucha variedad, 
referentes heterogéneos, medios de expresión… 
Además, estamos en un momento de abrazar lo 
cutre y se amplían las posibilidades.


¿Cómo fue tu primera vez… en escena?
Terrible. Tenía 15 años. Un concurso en las 
fiestas de un pueblo lejos de mi casa. Vomité 
dos veces antes de actuar y salí en una plaza 


ante cientos de desconocidos sentados en si-
llas plegables. Lo hice mal, pero algunos de los 
cómicos más experimentados que participaron 
me animaron con ímpetu a seguir y me invitaron 
a actuar otro día con ellos. Gracias a ellos (Patri 
de la Fuente, Juan Sinde y Felipe Martín) y a 
mi afición por pasarlo mal sobre un escenario, 
seguí en esto. 


Un teatro o lugar para reír a carcajadas. De 
Madrid o el mundo entero.
En Madrid hay muchos sitios que acogen 
comedia. Nosotros estamos en el OFF Latina, 
que es un sitio muy guay, pero también hay 
muy buenos espectáculos en El Palacio de la 
Prensa, Teatro Alcázar, Teatro de las Aguas, en 
Beer Station y El Golfo Comedy Club que acaba 
de abrir sus puertas… Merece la pena cualquier 
cosa que haga La Llama en Barcelona o Sala 
Trampa en Palma. Fuera de España he salido 
poco a ver espectáculos y ha sido para ver a 
gente concreta. Y echo de menos las noches de 
‘open mic’ en Picnic.


Un mensaje a los lectores de Godot y teatre-
ros del mundo, amantes de la cultura, el sexo 
salvaje incluso con payasos y los espectácu-
los más osados…


por Jorge Gª Palomo / @jorgegpalomo


Puedes leer la entrevista completa en www.revistagodot.com
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Esta es la cuestión
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Un texto escrito y dirigido por Juanma Romero Gárriz e interpretado por Marta Alonso y Beatriz 
Vaca (Narcoléptica), que se inspira en el asesinato en Irak el 8 de abril del 2003 del cámara y 


reportero gráfico José Couso. Hasta el 25 de abril en Nave 73.


Mujeres clown _ Lucía Ferneti _ Pradillo en abril _ Nueva hornada


El fuego amigo


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











por Sergio Díaz


voz en off
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Trabajar el talento
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foto portada: 
El fuego amigo, en Nave 73. 
Pág 04.


En psicología, el término disociación describe una amplia variedad 
de experiencias que pueden ir desde un leve distanciamiento del 
ambiente circundante hasta distanciamientos más graves de la expe-
riencia física y emocional. No sé si el término es correcto para lo que 
me pasa, pero siempre he tenido ciertas disociaciones cognitivas 
con respecto a mí mismo. De pequeño era rubio, con larga melena, 
proporcionado y debí grabarme esa imagen muy bien en el cerebro 
porque cuando empecé a relacionarme con el mundo me las daba 
de guapo. Quizá no había percibido que mi pelo ya no reflejaba el sol 
del verano y que mis proporciones corporales se expandían por el 
universo en una escala medida por el número de Avogadro. También 
siempre he pensado que clavaba cualquier canción con mi gran afi-
nación, hasta que me vi en un vídeo cantando el Cumpleaños feliz y 
hasta el perro de mis primos me miraba espantado. Incluso fantaseé 
con la idea de ser actor. Pensaba que tenía un talento innato para 
interpretar cualquier registro, hasta que casi me meo una vez que 
me hicieron leer unas frases en un escenario. Fue una tragedia del 
calibre Resines rapeando en la gala de los Goya. Un horror. Y si ha-
blamos de escritura, el Ray Loriga de mi generación iba a ser. Y aquí 
me ven… Los Pantomima Full tienen ahora mismo un show en cartel 
que se llama En su cabeza era espectacular y que debieron escribir 
pensando en los gilipollas disociativos como yo. 
Y es que últimamente estoy yendo al teatro a ver a jóvenes intérpretes 
que empiezan en esto imagino que por esa pulsión interna que no 
pueden detener: la de actuar. Y cogen un texto, montan una obra, 
crean una compañía, se suben a un escenario y llenan el espacio con 
su ilusión… en algunos casos se nota el trabajo y el talento, pero en 
otros muchos las carencias son demasiado visibles. No cualquiera 
puede subirse de primeras a un escenario y hacerlo bien. 
Dedicarse a las Artes Escénicas es algo que tiene todo mi respeto. 
Hace falta mucha valentía y mucha fortaleza porque es un camino 
plagado de baches, incertidumbre y sombras que se paga muy bien 
en aplausos, pero del que pocos pueden vivir. Así que hay que to-
márselo muy en serio, hay que formarse durante algunos años (no 
dejar de hacerlo, incluso) hay que escuchar y aprender de los que 
saben, currárselo mucho y con ese esfuerzo y ese trabajo todo lle-
ga… o no siempre, por desgracia, pero al menos hay un bagaje que 
ya indica algo. Hay un gran talento joven empujando muy fuerte, 
pero no todo vale en un escenario.


p.16







un ejemplo para el mundo


por Sergio Díaz


¿Cómo surge la idea de hacer este proyecto? 
¿Por qué José Couso? 
Juanma Romero: Sin duda, nace de un impulso 
emocional, y en lo emocional siempre hay algo 
de identificación. Me siento próximo a José por 
sus ideales, por su curiosidad y por su ilusión. 
También porque -como muchos de nosotros- era 
un gran enamorado del cine, y él -como muchos 
de nosotros- estudió Comunicación Audiovi-
sual en la Complutense de Madrid. En algún 
momento, cambió el cine por el periodismo. Pero 
la ilusión y la curiosidad seguían ahí. Y de esa 
manera nos hizo llegar imágenes de un conflicto 
bélico que marca el comienzo de nuestro siglo. 
Imágenes que bien podría conservar la Filmoteca 
Española, porque creo que las piezas de José y 
Jon Sistiaga tienen un inmenso valor documental.


Han pasado 18 años de su asesinato. ¿Creéis 
que el tema sobre el que trata la obra sigue de 
actualidad?
Marta Alonso: Sigue de actualidad porque el 
caso José Couso sigue sin resolverse y porque, 
estoy convencida, es una historia que nos 
contaremos de generación en generación. Para 


nosotras el asesinato de José supuso un gran 
impacto personal. Un concepto con el que he-
mos trabajado mucho es el de ‘herida colectiva’. 
Fue un crimen que nos hizo temblar, en medio 
de aquellas movilizaciones por un pueblo al 
que sentíamos cercano, no tan diferente del de 
Madrid bajo las bombas de nuestros abuelos. 
Por otro lado, Estados Unidos sigue atacando 
países de Oriente Próximo en cuanto surge el 
más mínimo conflicto e Irak sigue siendo un país 
dañado por aquella guerra.


Así que más allá del caso particular de José 
Couso, la obra trata de que no olvidemos a 
todas las víctimas inocentes que son asesina-
das en las guerras...
M. A.: Desde luego. Partimos del asesinato de un 
reportero de guerra para encontrarnos de bruces 
con la masacre que supuso la invasión para el 
pueblo iraquí. Es algo en lo que insisten todos los 
periodistas que fueron testigos de aquella gue-
rra. Lo más conmovedor, de todo lo que cuentan, 
es la solidaridad con la que este pueblo trató a 
los periodistas que viajaron a Bagdad. 
J. R.: Por poner un ejemplo, un conductor 


“La lucha de los familiares de José Couso es 
admirable. Su voz se ha alzado frente a la barbarie”


Él es el autor y director. Ella es la intérprete y en escena está acompaña por la música en 
directo de Beatriz Vaca (Narcoléptica). Marta Alonso y Juanma Romero, de la Cía. Vuelta de 


Tuerca, han creado El Fuego amigo, una obra que se inspira en el asesinato en Irak el 8 de abril 
del 2003 de José Couso y que sirve de homenaje a todas las víctimas de las guerras.


Marta Alonso y Juanma Romero
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arriesgó su vida por llevar a José en su coche, 
para que le atendieran en algún hospital. La 
atención con que los médicos le atendieron, a 
pesar de los civiles que necesitaban todo tipo 
de cuidados... 
M. A.: David Couso también nos ha contado 
cómo un bagdadí se cruzaba la ciudad ase-
diada todos los días para llevar gasolina a la 
morgue donde estaba el cadáver de José, por-
que no quería que la familia de aquel español 
viera el cuerpo en mal estado. Por todos estos 
motivos, la obra ha terminado siendo un home-
naje no sólo a José Couso sino también a la 
ciudad de Bagdad y a los civiles y periodistas 
que Estados Unidos asesinó a partir de aquel 
abril de 2003. Estamos hablando de cientos de 
periodistas asesinados. Un ataque intolerable 
a la libertad de información.


¿Qué os dice la familia? ¿Cómo siguen vivien-
do, 18 años después, el asesinato de José y 
que no haya pagado nadie por ello?
M. A.: Estamos en contacto con sus hermanos, 
David y Bárbara. Ellos están muy orgullosos de 
que José inspire a todo tipo de creadores y se 
han sentido muy emocionados al ver la obra. Lo 
más bonito que nos han podido decir sobre el 
espectáculo lo dijo la madre de José: “he visto 
a mi hijo en el escenario”. Sin embargo, la lucha 
decisiva está en manos de la justicia.
J. R.: La lucha de los familiares y amigos de 
José es una de las cosas más admirables que 
hemos tenido ocasión de presenciar de cerca. 
Todos los 8 de abril se reúnen ante la Embajada 
de los Estados Unidos en Madrid, una cita que 
ya es ineludible para muchos de nosotros.
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Han pasado muchos años, 
varios gobiernos de distinto 
color pero ninguno ha hecho 
nada por ayudar de verdad 
en este tema. ¿Es porque el 
enemigo -EE.UU.- es demasiado 
poderoso?
M. A.: Sin duda. Acordémonos 
de cuándo salieron las conver-
saciones filtradas por Wikileaks. 
A través de ellas se supo que 
EE.UU. contó con la colaboración 
de autoridades del gobierno 
socialista para seguir silenciando 
el caso, con información sobre la 
marcha de las causas judiciales 
abiertas en la Audiencia Nacional 
sobre la muerte de José. 


Ni siquiera hemos avanzado 
con la Ley de Justicia Uni-
versal que cercenó el PP en 
2014 y que el Gobierno actual 
de PSOE-UP tampoco se ha 
atrevido a reformar. ¿Por qué creéis que hay 
este miedo a reformar algo en lo que fuimos 
pioneros?
J. R.: Pues no sé a qué se debe, la verdad, pero 
es imprescindible esa reforma de la Justicia 
Universal. La revisión que impulsó el PP en 2014 
es la que permitió archivar el caso Couso y varios 
procesos más por genocidio, asesinato o torturas. 
Siento una gran vergüenza por mi país cuando es 
un abogado argentino el que viene a España a 
tratar de esclarecer nuestro pasado. A defender a 
la víctima de un torturador.  


A los políticos se les llena la boca con la pala-
bra terrorismo. ¿Qué fue el asesinato de Couso 
en vuestra opinión?
M. A: Fue un crimen de estado, sin lugar a dudas. 
Un crimen orquestado. Así lo falló la Audiencia Na-
cional, el año pasado, cuando condenó al Estado 
español a compensar a la mujer e hijos de José 
por no haber emprendido “acciones ante otro 
Estado que ha incurrido en un ilícito internacional”.


Sí, pero en 2020 el Gobierno recurrió esta sen-
tencia… ¿Creéis que algún día veremos a los 
culpables sentados en un banquillo?


J. R.: Para qué engañarnos, es muy difícil. Pero 
la familia de José no se engaña al respecto. 
Son muy conscientes de que el objetivo es 
ése, pero el ejemplo es otro. No se cumplirá 
el objetivo, pero el ejemplo dará la vuelta al 
mundo. Por eso toman como modelo las Madres 
de Plaza de Mayo. Da igual lo que consigan: 
su voz se ha alzado frente a la barbarie, y así lo 
recordará la Historia. 


Centrándonos en la obra, ¿cómo es la puesta 
en escena que habéis elaborado?
J. R.: Muy limpia, muy sencilla. Partimos de la 
premisa de poner en escena un texto muy lírico 
a pesar de su origen documental; un texto que 
bien podría ser encarnado por un coro o por un 
narrador oral. Nuestra apuesta fue la segunda, 
un personaje que interpreta Marta, acompa-
ñada por la música en directo de Beatriz Vaca 
(Narcoléptica). 
M. A: Lo más curioso del proceso ha sido que 
decidimos no remitirnos a ciertos elementos li-
terales (por ejemplo, la cámara de José Couso) 
para que, poco a poco, encontrara su espacio. 
De tal modo que el tercer ingrediente funda-
mental de la puesta son las tomas de vídeo que 


6


www.revistagodot.com







El fuego amigo


Monólogo teatral creado por 
Juanma Romero Gárriz e in-
terpretado por Marta Alon-
so, acompañada en escena por la 
música en directo de Beatriz Vaca 
(Narcoléptica), que se inspira en 
el asesinato en Irak el 8 de abril 
del 2003 del cámara y reportero 
gráfico español José Couso. 
18 años después la familia y los 
amigos de Couso siguen peleando 
porque se haga justicia.


Nave 73 
Del 3 al 25 de abril
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hacemos Bea y yo en directo. El cine no podía 
desaparecer del todo (ni en las grabaciones de 
José, ni en nuestro montaje).
 
¿Y cómo es ese del papel que interpretas, 
Marta?
M. A.: Dedicamos mucho tiempo en el proceso de 
ensayos a investigar sobre este rol. ¿Es un cha-
mán, un médium, un mensajero? ¿Quién cuenta 
esta historia? ¿Con cuánta emoción? ¿Con cuánta 
distancia? Y al final la duda se resuelve gracias a 
la ayuda de los colaboradores artísticos. El diseño 
de vestuario de Elda Noriega, por ejemplo, fue 
importantísimo para imaginar no tanto quién es el 
personaje sino de dónde viene. 
J. R.: Habitamos un lugar muy particular con esta 
obra, entre el mito y la reivindicación. Y creo que 
Marta ha encontrado la manera de fluir en ese 
espacio, en un viaje que le lleva del enigma del 
oráculo a la más pura indignación.


¿Cómo surge la idea de colaborar en escena 
con Beatriz Vaca?
J. R.: Admiro profundamente a Bea desde que 
asistí a un concierto suyo, como Narcoléptica. 
Su capacidad de sugerir espacios y sensaciones 
me la han transmitido pocos músicos de este 
país. Tiene, además, una sensibilidad única, 
que le permite transitar con naturalidad de una 
atmósfera hipnótica a la distorsión y el grito. 


Cuando empecé a imaginar la obra para una 
sola actriz, inmediatamente después apareció el 
recuerdo de aquel concierto de Bea. 


La música de Narcoléptica sirve para crear un 
ambiente muy asfixiante, que es quizá lo que 
pretendéis. Su música es casi como un perso-
naje más, ¿no?
M. A.: Absolutamente. Suponía un gran riesgo, 
pero ahora no nos podemos imaginar cómo sería 
El fuego amigo sin ella. Hemos creado juntas la 
pieza y existe un diálogo en la escena, entre la 
música y la palabra, que es de las cosas más 
bonitas que me han ocurrido. Dos lenguajes 
comunicándose en su estado más puro.


¿Qué queréis provocar en los espectadores 
con este montaje?
J. R.: Para mí las obras de teatro son viajes. El 
fuego amigo te lleva de viaje a una época y a un 
lugar. Pero también te conduce al centro de una 
conciencia herida por este asesinato. Ahí surgen 
todo tipo de sensaciones asociadas al duelo: 
negación, desconcierto, rabia. 
M. A.: Y del fuego de esa rabia, muchas ganas de 
luchar. Queremos que el público salga tocado y 
que se despierte en él esa llamita que todos debe-
mos tener prendida siempre. 


Entrevista completa en revistagodot.com







el maravilloso oficio de hacer reír


por Sergio Díaz


Visibilización. No sé si me ha sorprendido, porque 
era el objetivo principal de escribir sobre este 
tema, pero quizá no esperaba que fuera la palabra 
más repetida en mi primera toma de contacto con 
las cinco mujeres payasas aquí representadas. 
Pensé que ya estaba más superado o normalizado 
-ingenuo de mí-, quizás porque yo he visto alguno 
de sus trabajos y hace ya unos años, pero parece 
que hay que seguir reinvidicando y visibilizando a 
la mujer clown. Y a eso voy. A ver si soy capaz de 
hacerlo bien. Ellas se lo merecen.
Y lo principal es empezar por definir de lo que 
estamos hablando. Estamos hablando con cinco 
artistas muy distintas que aunque partan de un 
mismo idioma escénico, su forma de transmitirlo 
es diferente y también su forma de entender y 
vivir el clown. Pero, ¿qué es ser una clown para 
ellas? Porque todos tenemos la imagen en la 
cabeza de los tirantes y los zapatones, pero hay 
mucho más, como nos dice Paula Valluerca: “hoy 
en día, el clown no solo tiene que ver con eso. 
Aun así, el nuevo concepto no ha llegado a calar 
del todo y es mucha la gente que todavía relacio-
na la palabra clown con fiestas de niñxs, globos y 
flores que escupen agua. Pero el clown es mucho 
más, es un lenguaje teatral que requiere poner lo 
que te hace ridícula a disposición del público”. 
Para Maria Andrés “ser clown es SER, sin más. 
Hacer sin pedir permiso”, para Roxi K “las paya-


sas somos las artistas de las emociones”, y para 
Idoia López “ser clown es ser libre del sistema 
y dueña de tus emociones”. Emociones, una 
palabra también muy importante y que iremos 
repitiendo a lo largo del texto.


Reivindicando la palabra
Pero también la misma forma de definirlo genera 
debate, ¿clown o payasa? Quizá se utiliza el ter-
mino en inglés por la connotación negativa que le 
hemos dado a la palabra payasa en castellano (yo 
lo voy a usar indistintamente, si me lo permiten). 
Y quizá ya va siendo hora de cambiar eso. “A mí 
me encanta payasa, aunque a veces, me gusta 
escribir clown porque no tiene género. Sin em-
bargo, apropiarnos de payasa, como han hecho 
colectivos como el gay con la palabra maricón, 
me gusta, aunque haya habido veces, que por 
evitar la broma, me he protegido diciendo que soy 
clown. Estoy en ello...”, nos cuenta Nuria Cano. 
Roxi K lo tiene claro, “para mí es un honor ser 
payasa”; al igual que Idoia López, “claro que hay 
que reivindicar la palabra payasa y no sólo con la 
connotación femenina. Se hace necesario reivindi-
car un uso del lenguaje sensato. ¡El mundo no es 
un circo como dicen! El circo es divertido y todas 
las personas se divierten. Y el/la payasa tiene un 
papel muy importante en esto”. Y lo mismo opina 
Maria Andrés, “sin duda que hay que reivindicarla 


MUJERES Y CLOWN
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En abril coinciden en la cartelera varios espectáculos de clown protagonizados por mujeres y 
hemos querido hablar con ellas. Paula Valluerca, Idoia López, Maria Andrés, Nuria Cano y Roxi 
Katcheroff son cinco payasas contemporáneas que nos ayudan a entender esta maravillosa 


profesión, la de provocar la risa en los espectadores a través de mostrarse ellas mismas 
sobre el escenario, con la valentía de trabajar desde sus más profundas emociones.
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PAULA 
VALLUERCA


Presentará en abril 
Quest!on un espectáculo 
de Madame Señorita (su 
alter ego), que es pura 
diversión, irreverencia, 
caos y emotividad. Una 
obra con la que quiere 
demostrar que hacer el 
payaso es un arte y con 
la que propone volver a 
la esencia de este género: 
Hacer Feliz.


Teatro Lara
Desde el 4 de abril


y mi lucha es decirla cada vez más fuerte”. Pues 
en eso estamos, gritando bien fuerte la palabra 
PAYASA para reivindicarla y para despertar voca-
ciones en una disciplina complicada. 


Elegir una vida a través de la sonrisa
Y es que siempre digo que dedicarse a las Artes 
Escénicas me parece un gran acto de valentía y 
entrega, por las enormes dificultades que hay en 
el camino. Pero si además lo haces en discipli-
nas como la danza o el circo que normalmente 
tienen un circuito más pequeño en el que poder 
mostrar tus trabajos, pues tiene doble mérito. 
Pero el cuerpo suele hacer lo que el corazón 
dicta y la pulsión interna que sientes te hace 
escoger un camino, aunque no parezca el más 
adecuado. “Yo quería ser payasa desde peque-
ña -nos cuenta Roxi K- y así lo dije en una cena 
familiar en los años 80. Un tío mío me dijo que 
de eso no se podía vivir, que solo llegaban a ser 
humoristas unas pocas y que eran mujeres ver-
daderamente guapas y que no era mi caso. Ya 
de mayor vivía y trabajaba en Madrid y estando 
de gira por Buenos Aires, mi ciudad, al terminar 
una de las funciones, se acercó mi tío y me dijo 
que lo había conseguido, que había conseguido 
vivir de lo que me gustaba y que eso es el mejor 


triunfo de la vida. Ahí me di cuenta de que había 
cumplido aquel sueño de niña, el de hacer reír 
y emocionar era mi camino”. En la misma línea 
se muestra Paula Valluerca, “lo supe cuando en-
tendí que me encanta hacer reír al público y me 
puse a trabajar duro para poder vivir de esto”. 
“Yo soy tremendamente indecisa y al mismo 
tiempo hay cosas (pocas) que tengo tremenda-
mente claras. Una de ellas es ésta. Hay algún lu-
gar en el lenguaje del clown en el que me siento 
reconocida sin saberlo”, nos dice Maria Andrés. 
“Yo saboreé a mi payasa de circo en un largo 
viaje en el que debí ganarme la vida en la calle. 
Después retomé mi antigua vida de psicóloga, 
pero en un momento dado levanté alas y aposté 
por seguir el camino artístico, a pesar de todo”, 
nos comenta Idoia López. Y Nuria Cano abrazó 
esta forma de expresión a través de su formación 
como sexóloga: “Vi que hacer educación sexual 
a través de la risa era la fórmula perfecta para mí. 
También es una manera de mostrarme y que la 
gente vea una fortaleza en las vulnerabilidades, y 
se pueda sentir identificada con eso”.


Construir a través de las emociones
En las conversaciones lo que se pone de ma-
nifiesto es la importancia de las emociones en 
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IDOIA LÓPEZ


Ella es Ido Loca (por su existencia 
vital y su formación como psicóloga) 
y en abril podremos verla con su 
espéctaculo ¡Qué circo de mujer! 
Un estilo rockabilly pink y distintas 
habilidades artísticas definen al 
rocambolesco personaje de este di-
vertido espectáculo de circo y teatro.


La Escalera de Jacob 
Desde el 3 de abril


MARIA ANDRÉS


La artista catalana vuelve a nuestra comu-
nidad en abril para mostrarnos Fràgil, un 
bello espectáculo en el que bucea, a través 
del clown y el gesto, en el mundo de la espera, 
con todas sus expectativas y exigencias, con 
toda su ilusión y absurdidad. Una pieza llena 
de ternura, humor y mucha, mucha tontería.


La Nave de Cambaleo. 17 y 18 de abril


su trabajo, tanto a la hora de dedicarse a ser 
clown, en un plano más íntimo, quizás, como a 
la hora de construir sus personajes y mostrarse 
al público, en el que se van superponiendo las 
emociones que nacen de lo personal con otras 
más ajenas que pueden canalizar a través de 
un alter ego. Pero es un trabajo y un arte tan 
especial que muchas veces no es fácil dis-
tinguirlas. Maria Andrés, por ejemplo, trabaja 
desde ella misma, desde su verdad. “Es que no 
sé hacerlo desde otro lugar. Es una invitación a 
entrar en mi mundo. Todo eso que soy y siento 
se traslada (quiera o no) a escena. Y es la mirada 
de mi payasa y su incontinencia gestual quienes 
lo cuentan”. También hay mucho de Roxi K en 
sus creaciones: “este último espectáculo es muy 
autobiográfico, en él pongo sobre la mesa mis 
propias frustraciones, los cambios corporales, 
mis kilitos de más, la maternidad...”. Idoia López 
lo tiene aún más claro: “mi alter ego no existe. Es 
mi ego completo el que se sube a escena… ¡qué 
dolor! (Risas)”. Paula Valluerca sí que juega un 


poco más entre ambos planos. Ella utiliza a Ma-
dame Señorita en sus espectáculos. “Yo intento 
trasladar las emociones que funcionan con el 
público. Por ejemplo, al público generalmente le 
gusta verme pasándolo mal. Entonces, le presto 
el dolor de Paula a Madame Señorita. Pero sólo 
puedo prestarle un dolor que no pese demasia-
do. Madame Señorita no puede jugar con el dolor 
que se te queda cuando alguien muere. El dolor 
de la voz en mi cabeza que me dice que no voy 
a llegar a ganar un Goya jamás si sigo por este 
camino, ese sí es un dolor con el que se puede 
jugar. Son las emociones ligeras las que le presto 
a mi payasa. Pero no por ser más ligeras son 
menos reales”. Al final el resultado es el mismo, 
su verdad, la verdad de estas cinco mujeres que 
vemos en cada uno de sus espectáculos.


Visibilización artística
Y esa verdad, ese esfuerzo, todo ese trabajo 
que hay detrás de cada una de sus creacio-
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NURIA CANO


Es una de las abanderadas de unir espectáculos 
clown con sexualidad femenina y feminista, 
como ya demostró con su anterior montaje En 
clownstrucción. Ahora ha creado una nueva com-
pañía que se llama Menudas Pájaras y próxima-
mente podremos ver sus nuevos trabajos.


ROXI KATCHEROFF


Actualmente tiene en cartel su último trabajo, 
Una Mujer Incoveniente, un show vertiginoso, 
divertido y loco en el que despliega un gran 
virtuosismo físico para hablar, con cierto carácter 
autobiográfico, sobre la vida de todas las mujeres.


2 de abril en OFF Latina. 13 de abril en Circo Price


nes necesita poder mostrarse, necesita apoyo, 
necesita... ¿Qué necesitan las payasas? “Pues 
muchas cosas. Yo echo en falta un circuito donde 
haya una programación más diversa, con otros 
cuerpos, otras miradas y donde quepamos todes. 
Ahora mismo en este mundo pandémico se ha 
tirado mucho de caras conocidas, de grandes 
éxitos…y al final, los discursos son los mismos. 
Esto está bien para un público, pero no para to-
das las personas”, explica Nuria Cano. Para Maria 
Andrés hace falta un circuito mayor, y es que “el 
clown forma parte de esas disciplinas artísticas 
minoritarias que tienden a estar ligadas a contex-
tos específicos a veces muy limitantes o equivoca-
dos. Es difícil encontrar espacios donde se valore 
el clown dignamente sin dar por hecho que es hu-
mor superficial para público infantil”. En la misma 
línea se muestra Idoia López: “el circo todavía no 
tiene un espacio público reconocido, ha sido un 
arte relegado, digamos que víctima también… Así, 
todavía queda mucho por reivindicar. En España 
el circo no está reconocido oficial ni institucional-
mente, por muchos esfuerzos que las profesio-


nales de este sector están haciendo. Y hablamos 
del siglo XXI”. Paula Valluerca ahonda un poco 
más hablando de la precariedad del sector: “hay 
muchas payasas, pero están abandonadísimas 
de las carteleras de los grandes teatros y de las 
instituciones públicas. Para que demos lo mejor 
de nosotras necesitamos que las programadoras 
nos vengan a ver, estructuras donde apoyarnos, 
teatros acogedores con equipos que se ocupen 
de la producción...”. Y Roxi K finaliza diciendo que 
“me gustaría ver más programaciones de humor 
femenino para poder mostrar nuestro trabajo. Es 
necesaria una mayor visibilidad, sí”. 
No sé si al final habremos conseguido ayudar en 
algo a esa visibilidad, pero lo hemos intentado 
(en la web pondremos las extensas e interesantes 
entrevistas que amablemente todas nos han brin-
dado). Lo que sí puedo decir tras hablar con ellas, 
tras conocerlas un poco y sentir de alguna manera 
lo que quieren transmitir con sus creaciones -emo-
ciones muy necesarias hoy en día-, es que ojalá yo 
tuviera la mitad de coraje que estas cinco mujeres. 
El coraje de ser payasas.







la chica que se enamoró del mar


por Sergio Díaz


¿Quién es Lucía Ferneti y cuándo nace tu 
amor por las Artes Escénicas?
No sabría decir cuándo nació mi amor por el 
teatro, en realidad, siempre he querido contar 
historias, desde niña, por medio de actuaciones 
o relatos y supongo que esa es Lucía Ferneti, 
alguien que quiere contar historias para cambiar 
la vida de las personas. He hecho teatro y 
danza desde niña y finalmente estudié filología 
hispánica en la Complutense, porque tenía claro 
que quería leer, para poder escribir. Allí conocí al 
grupo de teatro que me cambió la vida: Teatruko, 
donde pude ver cada vez con más claridad que 
quería contar mis historias en escena, y que que-
ría que estuvieran vivas y en directo. Latentes.


He visto que has hecho alguna otra cosa en 
Madrid, y que ya has mostrado Cuando pase 
el temblor, pero ahora la exponéis en una sala 
teatral con continuidad. ¿Cómo te sientes ante 
este estreno?
Me siento muy agradecida, con muchas ganas 
e ilusión. Sobre todo porque es un regalo poder 
estar en cartel en una situación tan complicada. 
El año pasado íbamos a hacer una pequeña gira 
con esta misma obra y teníamos algunas fechas 
en esta sala, pero se suspendió por la pandemia, 
por lo que volver a tener esta oportunidad es, 


“Quiero que el público que vaya a ver la obra 
sienta el amor en todas sus formas”


Esta joven dramaturga y directora es la creadora de Cuando pase el temblor, una obra de 
teatro-danza en verso y prosa poética cuyo título es homónimo a la canción de Soda Stereo. 
Esta obra, fruto del ímpetu y el talento de las nuevas generaciones, puede verse en La Usina.


para nosotros, como una señal del destino, di-
ciéndonos que este estreno tenía que suceder.


¿Desde dónde partes para crear este texto? 
¿Cómo has elaborado la dramaturgia? 
He pasado todos los veranos de mi vida en las 
playas de Nerja, y allí, de pequeña, jugaba con 
el mar. Jugaba a que el mar me hablaba y a 


Lucía Ferneti
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Elenco al completo. 


que estaba enamora-
da de él. Esa idea me 
acompañó siempre, 
¿qué pasaría si una 
persona se enamorase 
del mar?, siempre tuve 
en mente, mientras 
fui creciendo, escribir 
una novela: La chica 
que se enamoró del 
mar. Por otro lado fue 
llegando el teatro a 
mi vida, y hace tres 
años, cuando me 
estaba formando 
profesionalmente en 
danza contempo-
ránea, hicimos un 
ejercicio que consistía 
en representar en 
duetos cómo supimos 
que queríamos bailar, 
cuándo nos enamoró la danza. Entonces fue 
cuando lo conecté todo, mi primer contacto con 
la danza fue con dos bailarines de tango que 
veía todos los años en Nerja, en el paseo de la 
playa. En ese momento, haciendo el dueto, se 
conectaron todas las ideas en mi cabeza, ¿y si 
es una bailarina de tango la que está enamo-
rada del mar? ¿y si esta idea es una obra de 
teatro? Y así poco a poco fue surgiendo toda la 
obra. Después, gracias a Lope de Vega me di 
cuenta que quería escribirla en verso, me pare-
ció que le hacía falta, al verso y a mi obra. 


Como dices, la obra está escrita en verso, 
pero también tiene poesía, danza, música... 
¿Cómo ha sido el trabajo con los intérpretes 
para dar forma a todo esto?
La puesta en escena es sencilla y realista, 
aunque con muchas metáforas. Es fundamental 
la imaginación del público, pero eso es parte de 
la magia de esta obra, que se entra en ella, que 
de repente estás en la playa y en el agua con 
Uiara -la protagonista-, casi sin darte cuenta. 
Toda la obra es como el propio mar, fluye, va 
viniendo, como un temblor, poco a poco. 
El trabajo con los intérpretes ha sido duro. 
Ha sido muy divertido, lo hemos disfrutado 
muchísimo, pero también ha sido difícil ya que 


es una obra con muchos códigos y eso es 
mucho que integrar para ellos. Creo que todos 
hemos crecido mucho estos dos años desde el 
estreno, y cada día que pasa la obra está más 
en nosotros y menos en el papel, es más suya y 
más nuestra.


Es una obra de ficción, con personajes que 
no son reales. ¿Pero hay algo de la protago-
nista, Uiara, en Lucía Ferneti?
Desde luego yo también estoy enamorada del 
mar... eso es lo primero que nos une, por su-
puesto. Creo que es fundamental haber sentido 
ese amor para poder escribir sobre él. Tenemos 
también en común rasgos de nuestra perso-
nalidad, supongo que en realidad Uiara está 
basada en mí; su temperamento, su pasión, su 
forma de percibir el mundo... al final todo eso es 
parte de mí, pero creo que hay un pedazo de mí 
en cada uno de los personajes. Quizá de formas 
distintas, pero todos nacen de mi verdad.


Uiara se debate entre la realidad cotidiana y 
los sueños de una vida, cosa en la que todas 
nos podemos sentir identificadas… ¿Entre 
qué realidad y entre qué utopía te debates tú?
Este debate que tiene Uiara en la obra, es una 
lucha entre dos realidades. La realidad que los 
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Cuando pase el 
temblor


Lucía Ferneti es la autora y 
directora de esta obra que 
expresa el debate interno de 
Uiara, la protagonista, entre la 
realidad y la forma idealista de 
vivir. Entre tangos y amoríos, 
el destino y el corazón de los 
personajes actúan por sí mis-
mos dejando atrás las dudas y 
arrasando con todo, como lo 
haría un temblor. Adrián Ro-
dríguez, Javier Madruga, Julia 
Andrés, Julia Rodríguez, Luis 
Tomás, Marta Navarro y Sergio 
Santa conforman el elenco.


La Usina
Del 2 al 30 de abril


demás te venden como única y 
la realidad que es tuya, propia. 
Creo que esto se puede aplicar 
a miles de situaciones, sobre 
todo cuando entras en conflicto 
con tus seres queridos porque 
tenéis distintas creencias o con-
vicciones. No sé exactamente 
entre qué dos realidades me 
debato yo, pero desde luego, 
dedicarme al teatro ya es una 
hazaña en la que no todo mi 
entorno ha confiado siempre.  


El título de la obra es un 
homenaje a Soda Stereo, uno 
de los grupos más influyentes 
de rock en español. ¿Qué ha 
significado Soda para ti? ¿Y 
de qué manera se homenajea 
a la figura del tristemente 
fallecido Gustavo Cerati?
Soda Stereo para mí ha sido una 
influencia inmensa. Es uno de 
mis grupos favoritos, y Gustavo 
Cerati, sus letras, y todas sus 
palabras me parecen poesía, 
me parecen arte. Hasta el punto 
de que el nombre de nuestra 
compañía, Cara Rota, viene de 
una frase suya: “Ser un artista 
es ser un cara rota, pero con 
talento”. En España quizá se 
entienda mejor diciendo que un 
artista es el que no tiene miedo 
a romperse la cara por el arte. 
En el caso del teatro, ir hasta el 
final en escena para conseguir 
que la emoción sea pura y 
verdadera. La obra homenajea a 
Gustavo Cerati, sobre todo, con 
el personaje masculino principal 
(Cerati), en el que se puede ver 
su influencia sin duda. También 
se homenajea al grupo en la 
escena final. 


¿Cuando pase el temblor es 
una obra sobre el amor, en 
definitiva?


Así es, he escrito deseando 
que el público que acuda a ver 
la función vea el amor en todas 
sus formas, que lo piensen, 
que lo sientan, que fluyan 
con la forma de amar única y 
diferente de cada uno de los 
personajes. 


¿Y tras qué temblor querrías 
despertar tú?
Ahora mismo, sin duda, me 
gustaría despertar cuando 
pase la pandemia, pero en 
realidad no quiero dormirme, 
quiero vivir todo lo que tenga 
que vivir y afrontarlo de frente, 
como mirando al mar, al hori-
zonte; sin miedo. 


Entrevista completa en 
www.revistagodot.com
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Sábados y domingos de abril, 18.30h
Nave 73, C/ Palos de la Frontera 5
Venta de entradas en www.nave73.es
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Llega la primavera a uno de los espacio más ecléc-
ticos y contemporáneos de la ciudad -si no el que 
más- y ya tienen lista su programación, como siem-
pre propuestas únicas y originales que difícilmente 
se pueden encontrar en otros espacios. Durante el 
mes de abril tres serán los espectáculos que podre-
mos ver en Teatro Pradillo. El primero será TheWalk 
(9 y 10 de abril. Foto 1), una propuesta de Tejido 
Conectivo, compañía formada por Miguel Ángel 
Punzano y Andrea Amor. TheWalk es un paseo cuyo 
paisaje se crea y se destruye a sí mismo a medida 
que es atravesado. Un paisaje que habita dentro 
de dos cuerpos, dos cuerpos en relación al paisaje 
que les rodea y un encuentro con el que celebrar su 
mutación constante.
La siguiente propuesta nos la trae Laila Tafur y se 
llama Monstruo (16, 17 y 18 de abril. Foto 2). Es uno 
de los trabajos más personales de la creadora nacida 
en Granada. Ella misma lo define así: “Soy Laila, eso 
lo sé, pero no sé qué significa. Sé lo que me gustaría 
ser: libre, completa, total, pero no sé qué piensan de 
mí otras mujeres, quizá una mezcla de particularidad 
bonita y ser erróneo. Soy tímida y me cuesta llevarlo, 
a veces me pongo roja y me da mucha rabia, me 
pregunto por qué será. Soy Laila, medio niña, medio 
mujer, medio hombre y quiero contar la historia de 
cómo la carne escapa a ser nombrada. Reivindico el 
monstruo como forma natural de la danza”.
Y la última pieza del mes de abril será We can 
dance (22, 23 y 24 de abril. Foto 3), de la baila-
rina y coreógrafa Esther Rodríguez-Barbero. Un 
espectáculo que es un acto de celebración y que 
hace un recorrido entre lo posible y lo prohibido 
a través de leyes que regulan o prohíben el acto 
de bailar, cuestionando dónde están los límites 
propios y ajenos. Parte de ese primer paso que se 
da antes de vernos bailando. Una vez que empieza, 
es difícil pararlo, te metes en el meneo, en ese tic 
discotequero. ¿En qué momento un movimiento se 
convierte en baile? ¿Qué pasa cuando se da en 
lugares donde está prohibido?


la creación más pura y libre
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teatro pradillo. ABRIL 2021







Ha llegado el momento. 
Tras tantas horas de 
esfuerzo y dedicación 
es la hora de mostrar lo 
que habéis aprendido. 
Carlos Tuñón -y su 
equipo [los números 
imaginarios]- ha sido el 
encargado de formar 
en dirección escéni-
ca contemporánea 
a nuevos y nuevas 
directoras en El Umbral 
de Primavera, y ahora 
la sala de Lavapiés 
ofrece su espacio para 
que todas ellas (Teresa 
Ases, Aitana Sar, Mireia 
Salazar, Kevin Dornan, 
Luis Sorolla y Daniel 
Dimeco) muestren sus creaciones durante el 
mes de abril. Nueva hornada, nuevas dramatur-
gias, nueva savia. La finalidad del proceso que 
plantea Tuñón es poder trabajar desarmando 
modelos o formatos y se centra en la explora-
ción de lo propio de cada una/o. Así que es una 
gran oportunidad para disfrutar con trabajos 
originales surgidos de las propias entrañas de 
cada director escénico en ciernes. Una gran 
oportunidad también para algún día poder decir 
que tuvimos la suerte de asistir al florecimiento 
como gestor de equipo de los nombres arriba 
reflejados, nombres que ya han ido destacando 
en diversas facetas escénicas. Ahora veremos 
cómo se desempeñan en esta materia. 
Como hablar de las seis propuestas que 
componen este ciclo llamado Nueva hornada 
es complicado he decidido traer una aquí. Y 
la obra que destaco es Ancestras, una pieza 
de la creadora, educadora y artista escénica 


Mireia Salazar. Partiendo de preguntas como 
¿Quiso tu madre ser madre?, ¿Qué cosas nunca 
te atreviste a decirle a tu abuela?, ¿Sabes por 
quién suspiraba a escondidas tu bisabuela?, la 
obra protagonizada por Fátima Cué; Eli Zapata 
y Esperanza García-Maroto intenta ofrecer una 
búsqueda a estas cuestiones que a veces no 
pueden o no quieren tener respuesta. Es una in-
vocación a los secretos, los silencios, la locura, la 
ternura… Un deseo de rescatar la historia de una 
genealogía latente, de nombrar y visibilizar a las 
que estuvieron y siguen estando en las sombras. 
Una oportunidad para el reencuentro con esas 
mujeres de nuestra vida de las que a veces no 
conocemos más que lo superficial. Sergio Díaz


Nueva hornada en la dirección escénica 


ANCESTRAS
El Umbral de Primavera
10, 17 y 25 de abril
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FOTO: Pato Andersen


Imagino que a los vecinos del pequeño pueblo va-
llisoletano de Alaejos no les hace gracia este refrán. 
Alaejos es un punto en el mapa como existen tantos 
otros. Un cruce de caminos sin nada de especial. 
¿Pero acaso algún lugar lo tiene? Las personas que 
habitan esos lugares, su legado y su memoria es 
lo que hace que sean especiales. Producciones 
Kepler ha querido indagar en esa memoria para 
hablarnos de esos habitantes de rincones deshabi-
tados que tanto conocimiento nos han transmitido. 
Ellos y ellas, nuestros antepasados, son los guar-
dianes del saber, los representantes de tradiciones 
ancestrales, los que mantienen viva la llama del 
amor hacia un lugar... Pero su voz se va perdiendo 
con el paso de los años y hay que agradecer obras 
como esta, hecha por gente muy joven, que trata 
de que no caigan en el olvido. Quizá por aquellas 
tierras prefieran usar el dicho de: El vino de Alaejos 
hace cantar a los viejos... Sergio Díaz


Bengala es un boxeador que ve cómo se le escu-
rre la vida en los últimos minutos de esos rounds 
interminables, atravesado por sus fantasmas: la 
Vanessa -su gran mujer-, el Paco -su entrenador-, 
el Pollo -su amigo-, el doctor, el árbitro, su madre. 
Su casa y sus deseos perdidos.
Esta obra cuenta la historia de un sueño que se 
acaba. De un boxeador al que se le termina su 
tiempo, marcado por los pasos de un reloj que no 
deja de golpear su cabeza, de una campana que lo 
aturde. Su pasado, su presente, su pelea con el no-
vato, su último final. Un Bengala que no puede, que 
no quiere darse por vencido a menos que la muerte 
lo sorprenda. Y es que Bengala nunca abandona.
Sergio Maravilla Martínez (Campeón del Mundo de 
Boxeo) es el intérprete de este montaje en el que 
da vida a siete personajes, llevado de la mano del 
trabajo del director Adrián Navarro.


ALAEJOS, POCOS Y LEJOS
Teatro del Barrio
Del 3 al 17 de abril


 BENGALA
Nueve Norte
Hasta el 28 de mayo


Sobre la memoria familiar


El último round
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La Compañía El Tinglao nos trae este versión de una 
de las obras menos conocidas de Samuel Beckett 
que cuenta con la dirección de Andrea D’Ovidio. 
En ese fragmento de tiempo llamado presente, 
A y B (a los que dan vida Ángel Negro y Lola 
Robles) luchan por sobrevivir en un mundo donde 
parece que la única opción que les queda es luchar 
por no aceptar la muerte antes de que llegue. Un 
presente totalmente asumible en la época en la que 
vivimos. Ambos viven cada segundo, sienten cada 
segundo y, a través de su vaivén de emociones 
y mediante una evocación al Quijote, un conjunto 
de juegos y una clara influencia del clown nos irán 
transmitiendo lo que sienten al llevar a cabo este 
apasionado viaje, lleno de esperanzas, obstáculos y 
miedos, que es su vida.


FRAGMENTO DE TEATRO I
Sala Tarambana
17 y 18 de abril


Sobrevivir hoy. Mañana no existe
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FOTO: David Visnjic


EL Conde de Torrefiel llega a Réplika Teatro con 
KULTUR, un trabajo que se presenta lejos de la 
convención teatral para dar paso a una instalación 
performativa donde el espectador toma el punto 
de vista de un voyeur total ante la imagen de una 
escena incuestionablemente explícita en el espacio 
realista de un casting y la escucha -a través de 
unos auriculares- del florecer sin control de los 
pensamientos inconexos de una escritora en busca 
de una pista frente a la página en blanco. 
Este montaje, con dirección de Tanya Beyeler y 
Pablo Gisbert, evoca el estremecimiento frente a la 
desnudez en su sentido más frágil, oscuro y huma-
no. El Conde de Torrefiel se ha dado a conocer por 
sus trabajos a veces incómodos, sobre la tensión 
entre lo individual y lo colectivo y la frágil configu-
ración de la sociedad occidental, y así observar las 
formas en las que se manifiestan los sentimientos 
que provocan nuestro tiempo.


La Jabata Producciones nos ofrece esta propuesta 
en la que nos presenta a tres mujeres que sufren 
tres tipos de violencia machista. Todo dentro de un 
contexto actual rodeado de sátira que comienza con 
tres niñas pequeñas que son el hilo conductor del 
espectáculo mediante las canciones infantiles de 
nuestra infancia, como Don Federico, El Capitán o El 
Coronel. Letras que perduran en nuestra educación, 
punto de inflexión de esta pieza, que pretende incidir 
en temas como la sexualidad, la maternidad, el ‘amor’ 
y el consentimiento. Cristina R. Expósito, Dakota Suá-
rez y María Santolaria dan vida a estas mujeres que 
han hecho del verbo ‘ceder’, su bandera. 
Con tono irónico, satírico y escalofriante, las actrices 
cuentan la realidad del amor incidiendo en lo privado 
y en lo social, aventurándose con ello a encarnar 
personajes femeninos y masculinos, los cuales son la 
acción de unos y la reacción de otros.


KULTUR
Réplika Teatro
23, 24 y 25 de abril


YO. A MÍ. DE MÍ
OFF Latina
18, 25 y 28 de abril


Reaccionando al porno


Educación contra el machismo
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Adaptación de la conocida obra de William 
Shakespeare, Otelo, llevada a cabo por Estela 
Algaba. En esta adaptación, Otelo es un joven 
en el último año de carrera que por fin consigue 
ahorrar para poder hacer el viaje vital que tanto 
desea: un recorrido por Oriente Medio. En este 
viaje tan importante, decide que le acompañarán 
Desdémona, su novia, y Cassio, el amigo que le 
presentó a Desdémona y el cual aporta el dinero 
que le falta como muestra de amistad. Yago, el 
amigo de infancia de Otelo, se siente traicionado 
al verse sustituido por Cassio en el viaje y por 
unos sentimientos que todavía desconoce, así que 
decide apartar a Cassio y a Desdémona de la vida 
de Otelo... con consecuencias trágicas.


Esta obra escrita y dirigida por Leticia Barrios es un 
canto a la memoria, una búsqueda en el recuerdo 
perdido. Es una construcción dramática documental 
que trata de reconstruir, a día de hoy, el horror vivi-
do en la cárcel de Málaga en un momento histórico 
concreto: los experimentos sobre la eugenesia de 
la raza practicados por el Doctor Vallejo-Nájera a 
cincuenta presas republicanas en el año 39. La 
dramaturgia mantiene intacto el documento original, 
permitiendo que los parlamentos expresados sean 
transcripciones exactas de los informes firmados 
por el ‘eminente’ doctor en sus estudios.
Esta pieza, interpretada por Andrea Sisternes y 
Anna Gavilá, es la búsqueda del hilo rojo que nos 
mantiene a todas unidas a lo largo del tiempo.


Ejercicio de recreación de escenas de la vida 
cotidiana en el mundo agrario. Es un homenaje 
artístico a la paciencia de los que cultivan su 
propio huerto, utilizan las estrellas para orientarse 
y saben si va a llover con sólo mirar al cielo. Sin 
caer en la idealización de la vida en el campo, 
pues todos sabemos que es muy sacrificada, esta 
pieza propone detenerse a observar lo que tienen 
que enseñarnos aquellos que trabajan y viven 
aparentemente aislados en el mundo rural. 
Es una creación colectiva de El Curro DT y partici-
pantes del Programa +24. Cumpliremos organiza-
do por DT como Antonella Bessone, Corina Busta-
mante, Sharon Díez, Julia Nicolau, Laura Pascual, 
Rocío Suárez, Pablo Velasco y Simon Wiersma.


LEJOS DE LA CIUDAD
DT Espacio Escénico
22, 23 y 24 de abril


LAS 50 MARIPOSAS DE LA ISLA DE 
KERGUELEN


Teatro Lagrada
Del 16 de abril al 2 de mayo


#CELOS
Sala Mayko
Del 16 de abril al 28 de mayo
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