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La indiferencia de la sociedad en general ante las tragedias que suceden relacionadas con la inmigración es 
el tema central del primer texto como dramaturga de la actriz, directora y guionista Marina Seresesky. 


Dirigida por Álvaro Lavín, la obra que mezcla humor, absurdo y dolorosas verdades estará 
desde el 15 de septiembre hasta el 10 de octubre en el Teatro Fernán Gómez.


N.E.V.E.R.M.O.R.E. _ Edipo _ Nata Moreno _ Rakel Camacho y Eva Rufo _ Ana Rayo


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







¿da una vida para tener dos vidas?


El bar que se tragó
a todos los españoles
escrita y dirigida por Alfredo Sanzol
Teatro Valle-Inclán | 15 SEP - 17 OCT 2021


¿Un delirante monólogo sobre Europa?


The Quest
escrita y dirigida por Cédric Eeckhout
con la colaboración de Douglas Grauwels 
dramaturgia Nils Haarmann
Teatro Valle-Inclán | Sala Francisco Nieva
10 – 19 SEP 2021


¿Cuándo acaban las catástrofes?
2002 - 2020...


N.E.V.E.R.M.O.R.E.
idea y creación de Chévere
dramaturgia y dirección de Xron
Teatro María Guerrero | 17 SEP – 10 OCT 2021


Todas las preguntas de la temporada y
las entradas en 


dramático.es


En septiembre
os planteamos estas preguntas
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Esto no ha hecho más que empezar
Iniciamos un nuevo curso y todo se presenta ilusionante. Como cada 
temporada, todo está por descubrir. No olvidemos que seguimos enfan-
gados en la pandemia, que debemos seguir extremando los cuidados. 
Pero continuemos hacia adelante con la satisfacción de haberle demos-
trado al mundo -sí, sí, ¡al mundo!- que la gente de la Cultura en Espa-
ña lo hemos hecho realmente bien hasta aquí; eso sí, mantengamos la 
guardia alta, sin confiarnos, con la implicación de todos los profesiona-
les del sector, para proseguir por este camino que nos ha traído hasta 
aquí, hasta la temporada 2021-2022. 
Con la llegada de nuevos espacios a nuestra ciudad, la posibilidad de 
incrementar el aforo de los teatros en el horizonte y la subida de telón de 
los grandes musicales, podemos decir que ahora sí que sí la maquinaria 
de las Artes Escénicas está a pleno rendimiento y esa es una gran no-
ticia para encarar el año; obviamente, sin olvidarnos nunca de quienes 
se entregaron como lo estamos haciendo nosotros ahora y ya no están 
y de todo lo que, institucionalmente, está pendiente. El resto lo iremos 
descubriendo poco a poco. 
En Godot también nos adentramos en la nueva temporada con ilusiones 
renovadas, manteniendo nuestra línea habitual, pero con la intención de 
ser cada día una publicación más abierta y plural. Ofreciendo pequeñas 
novedades, tanto en la revista, con alguna sección nueva, como en nues-
tra versión digital, que contará con una cartelera renovada y más comple-
ta, incluyendo la venta de entradas desde nuestra web; valoraciones de 
las obras en cartel a cargo de los mejores informadores culturales como 
colaboradores; mayor presencia en las redes y alguna que otra sorpresa 
que nos guardamos en la manga para mantener la emoción. 
Seguimos implicados y trabajando duro con el compromiso de conver-
tirnos en la plataforma de referencia en cuanto a lo escénico.
Pero lo más importante es seguir presentes, que nuestro espacio conti-
núe siendo un altavoz cómplice para todos aquellos profesionales que 
nos ofrecen la emoción de su trabajo y hacéroslo llegar a nuestros lec-
tores y lectoras. Ahora dispongámonos a disfrutar. Sigamos, que esto 
no ha hecho más que empezar.
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Para el nuevo curso, descentralización cultural
Es el tiempo de los buenos propósitos, casi 
más que en Nochevieja, porque después del 
típico agosto de pausa e inactividad absolutas, 
al retomar la dinámica de estrenos, clases y 
curso político renace la esperanza de que las 
cosas se vayan a hacer de manera distinta. 


Dentro de esas ilusiones está un plan que 
parece pionero dentro del Estado español: 
Castilla-La Mancha ha diseñado una estrategia 
contra la despoblación, para luchar contra ese 
vaciamiento constante de nuestros pueblos. 
El mero hecho de que desde una Comunidad 
Autónoma parezca que se van a destinar 
recursos (dinero, personas) para revertir uno 
de los fenómenos más desestabilizadores en 
la demografía no solo española, sino mundial, 
parece una buenísima noticia. 


Nos acercamos al apartado de la cultura, que 
afortunadamente está, al menos contempla-
do en el artículo 63 del plan. Como siempre, 
es decir, como suele ocurrir en los escritos 
administrativos y políticos de todo lo relativo a 
cultura, las medidas concretas brillan por su 
ausencia. En su lugar, aparecen generalida-
des: “impulsarán planes de acción”, “crea-
ción de redes y plataformas”, “favorecerá el 
desarrollo”… La única propuesta entendible e 


imaginable es la idea de un Bibliobús. Es una 
idea, desde luego, estupenda ante la opción 
de la nada, pero habría que valorar si es la 
concreción más adecuada a la singularidad 
de esta comunidad. Carezco de herramientas 
e información para hacerlo: solo constato la 
sorpresa ante el hecho de que sea la única 
propuesta con nombre y apellido en un mundo 
con Internet y PDF’s.


En cualquier caso, es una magnífica noticia 
que los gobernantes de Castilla La-Mancha 
consideren que la cultura también tiene que 
jugar un papel en la repoblación de la España 
vaciada. A nosotros, desde aquí, Madrid, que 
nos pilla tan cerca, debería suponernos un 
acicate para dar una vuelta de tuerca a nuestra 
forma de afrontar la profesión y empezar a 
pensar en posibles proyectos que, en lugar de 
servir solamente a nuestros intereses artísticos, 
también pudieran ser útiles a las comunidades 
de destino. No habrá descentralización cultural 
mientras los artistas no nos hagamos cargo 
de ella a nivel creativo, y realicemos el trabajo 
de concreción que tanto cuesta a los políticos, 
aunque sea por simple desconocimiento de las 
posibilidades artísticas de cada disciplina. Con 
este plan en marcha, hay una oportunidad: 
aprovechémosla. 


performundo


Pilar G. Almansa
Periodista, dramaturga y directora de escena
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Enlace a la Estrategia contra la Despoblación del Gobierno de Castilla-La Mancha: 
https://www.castillalamancha.es/sites/default/files/documentos/pdf/20210517/ley_despoblacion_definitiva.pdf
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El comité organizador de los Premios Max de las 
Artes Escénicas dio a conocer el pasado 29 de 
julio de 2021 los finalistas de las 20 categorías a 
concurso de su XXIV edición. De los 439 espec-
táculos inscritos en esta edición, 191 resultaron 
candidatos, de los cuales 38 espectáculos han 
llegado a la última fase.
Los galardones, organizados por la Funda-
ción SGAE, además de las 20 candidaturas a 
concurso conceden 3 premios especiales: el 
Premio Max de Honor, que se otorgará a la actriz 
Gemma Cuervo, el Premio Max Aficionado o de 
Carácter Social, que ha reconocido la labor de 
más de 50 años de la escuela amateur de Teatro 
Estudio de San Sebastián, y el Premio Max del 
Público, que se concederá al espectáculo que 
haya obtenido mayor número de votos del públi-
co a través de la aplicación online #VotaMax.
Los ganadores se darán a conocer el próximo 
4 de octubre en la gala que se celebrará en el 
Teatro Arriaga de Bilbao, con la colaboración, 


del Ayuntamiento de Bilbao, el Teatro Arriaga 
de Bilbao y el INAEM. La ceremonia, dirigida 
por Calixto Bieito, será retransmitida por 
La 2 de TVE a las 20h. en riguroso directo.
A continuación os detallamos los finalistas de 
algunas de las categorías más relevantes:


la fiesta del teatro


Finalistas de la XXIV edición de los Premios Max


FOTO: Juantxo Egaña / Fundación SGAE. Manolo Gómez, 
fundador de TESS, Premio Max Aficionado o de Carácter Social.


Mejor espectáculo de teatro
El bar que se tragó a todos los espa-
ñoles de CDN - INAEM.
NISE, la tragedia de Inés Castro de 
Nao d’amores.
Prostitución de Check-in Produccio-
nes, S.L. y Teatro Español - Madrid 
Destino.


Mejor espectáculo de danza
Around the World de Brodas Bros S.L.
La Mort i la Donzella de Institut Va-
lencià de Cultura.
Leira de Nova Galega de Danza, S.L.


Mejor espectáculo musical o lírico
Con lo bien que estábamos (Ferre-
tería Esteban) de Nueve de Nueve 
Teatro.
Kutsidazu Bidea Ixabel Musikala de 
Demode Produkzioak.
Por los ojos de Raquel Meller de 
Tribueñe S.L.


Mejor espectáculo de calle
Glubs de Nacho Vilar Producciones, 


S.L. y Producciones Yllana, S.L.
Psike de Markeliñe.
Symfeuny de Deabru Beltzak.


Mejor espectáculo para público 
infantil, juvenil o familiar
La chica que soñaba de Cross 
Border Project.
Laika de Obsidiana, acompaña-
miento de artistas y Xirriquiteula 
Teatre, S.L.
UniKo de Teatro Paraíso, S.A.L.


Mejor autoría teatral
Alfredo Sanzol por El bar que se 
tragó a todos los españoles.
Anna Maria Ricart Codina por Enca-
ra hi ha algú al bosc.
Nao Albet y Marcel Borràs por Atraco, 
paliza y muerte en Agbanäspach.


Mejor dirección de escena
Alfredo Sanzol por El bar que se 
tragó a todos los españoles.
Ana Zamora por NISE, la tragedia de 
Inés Castro.


Nao Albet y Marcel Borrás por Atraco, 
paliza y muerte en Agbanäspach.


Mejor actriz
Carolina Yuste por Prostitución.
Fernanda Orazi por Los días felices.
Mireia Aixalà por Les tres germanes.


Mejor actor
Daniel Grao por La máquina de 
Turing.
Francesco Carril por El bar que se 
tragó a todos los españoles.
Joan Carreras por Història d’un 
senglar (o alguna cosa de Ricard).


Mejor intérprete femenina de danza
Iratxe Ansa por Al desnudo.
Lucía Lacarra Gurruchaga por 
Fordlandia.
Melania Olcina por Dosis de Paraíso.


Mejor intérprete masculino de 
danza
Daniel Abreu por El hijo.
Iván Villar por Leira.
Jesús Carmona por El salto.







teatroespanol.es


Septiembre


Edipo
A través de las llamas
De Paco Bezerra
Dirección Luis Luque
8 septiembre ~ 31 octubre
..
Teatro Español
Sala Principal


Despierta
De Ana Rayo
Dirección Natalia Menéndez
10 septiembre ~ 31 octubre
.. 
Teatro Español 
Sala Margarita Xirgu


25% de descuento 
al comprar entradas para 4 espectáculos


Abono Otoño
ya a la venta


Espectáculos incluidos
Edipo (A través de las llamas)
Despierta
¿Que no...?
En tierra extraña
La infamia
De algún tiempo a esta parte


TE_PUB_GODOT_SEPT_170x240.indd   1 27/7/21   12:13







¿tragedias ajenas?


por David Hinarejos


Son muchos proyectos en común, muchos 
años… ¿cómo comenzasteis a trabajar juntos? 
Marina Seresesky: Pues han sido 23 años que na-
cieron del amor, eso sigue estando (risas), y que 
han dado muchísimos frutos, un hijo entre ellos, 
y luego mucho trabajo conjunto tanto en teatro 
como en audiovisual. Hemos compartido todo, 
como actores, directores, guionistas…
Álvaro Lavín: Todo comenzó en una gira que hice 
en Buenos Aires haciendo temporada en el Teatro 
Nacional Cervantes con la obra Romeo Versión 
Montesca de la Tragedia de Verona. Estando 
allí acudimos al Teatro San Martín que estaban 
haciendo una versión de La tempestad de Shakes-
peare donde estaba Marina y nos conocimos. Se 
puede decir que Shakespeare nos unió. 


¿En qué podéis confiar siempre al trabajar con 
el otro?
M. S.: Hay algo fundamental que es un sentido 
del humor que nos une. Eso se podría decir que 
está presente en todo lo que hacemos, un humor 
entre lo dramático y lo cómico en el que nos 
entendemos muy bien. Y otra cosa es el compro-
miso de tratar temas que nos importan a ambos. 
Yo confío mucho en su punto de vista al compartir 
estas dos cosas, aunque no siempre sea el mis-
mo que el mío. 


Á. L.: Yo y cualquiera que trabaje con ella puede 
confiar, aparte de la sorpresa constante en su 
lectura de los temas, en su permanente profe-
sionalidad. Ella no se permite levantar el pie del 
acelerador en cuanto a su entrega y compromiso 
nunca, y eso es contagioso.  


Marina, sorprende que sea el primer texto que 
escribes para teatro.
M. S.: Es cierto, porque además yo vengo de una 
formación teatral y casi toda mi carrera ha sido 
en el teatro, pero en su momento cuando empecé 
a escribir, no me preguntes por qué, me salían 
guiones de cine. Así que hasta ahora toda mi 
experiencia como escritora ha sido en el audiovi-
sual. Es raro hasta para mí. Llevaba mucho tiem-
po queriendo hacer algo para teatro y tenía esta 
idea de Turistas en la cabeza y era una historia 
que pedía ser teatral. Es algo muy especial para 
mí poder estrenarla con Meriodional Produccio-
nes, Álvaro como director y nada menos que en el 
Teatro Fernán Gómez. 
Á. L.: A Meriodional Marina le ha traído mucha 
riqueza en el ámbito de lo audiovisual escribien-
do y dirigiendo en los últimos años que nos está 
haciendo crecer muchísimo internacionalmen-
te. Su tardía incorporación como dramaturga, 
apuesta por el teatro, que es verdad que podría 


“Sería insoportable abordar ciertos temas si 
no utilizásemos el humor”


Responsables de Meridional Producciones, esta pareja en lo personal y profesional lleva 23 años 
desarrollando proyectos en cine, teatro y tv abordando diferentes problemáticas sociales. Este 
mes estrenan Turistas en el Fernán Gómez, primer texto teatral de Seresesky, dirigido por Lavín, 


inspirado en aquella foto de la que la prensa se hizo eco en el año 2000 donde aparecía una 
pareja disfrutando de la playa mientras a pocos metros yacía el cuerpo sin vida de un inmigrante. 


Marina Seresesky y Álvaro Lavín
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haber sido antes, también es 
porque realmente no ha tenido 
tiempo entre tanto proyecto. Con 
Turistas ella lo vio claro enseguida 
y yo también.


¿Representa Turistas un tipo 
de historias o temáticas que os 
gusta abordar desde Meriodio-
nal Producciones? 
Á. L.: Sin duda, siempre hemos 
buscado historias que nos preocu-
pen y que nos permitan dejar una 
impronta en el público provocando 
una reflexión. Marina bebe mucho 
de noticias que nos conmueven 
y nos sacuden y siempre hemos 
pensado que nuestra poética 
tenía que tener esa conexión con 
lo social. Turistas expresa nuestra 
preocupación por la cantidad de 
personas que llegan a nuestro país 
en unas situaciones lamentables, 
jugándose la vida, siendo explo-
tadas y engañadas, y a las que 
no recibimos como debiéramos. 
Encima abonados a la hipocresía, 
en la que nosotros también nos 
sentimos identificados, de querer 
cerrar los ojos para creer que no 
pasa y seguir con tu vida normal. 
Mirarnos a nosotros mismos es un 
ejercicio que nos está alimentando 
durante todo el proceso que está 
conllevando esta obra.
 
Siempre se busca que el mensaje llegue a 
tocar al público, pero a los primeros a los que 
ha tenido que remover abordar este tema es a 
vosotros, ¿no?  
M. S.: Claro. No sé si podríamos decir que nos 
ha hecho mejores personas, pero la reflexión en 
profundidad siempre es buena. Hemos hablado 
mucho sobre lo que versa este texto. No viene a 
decirnos cómo tenemos que ser o qué tenemos 
que hacer, lo que pretende es reflexionar sobre 
la manera que tenemos de estar en este mundo  
porque nos estamos insensibilizando, sobre todo 
en Occidente. Queríamos denunciar ciertas co-
sas, pero el dedo siempre se volvía hacia nosotros 
para incomodarnos. Además, siempre sobrevo-


laba la pregunta de si realmente podemos hacer 
algo si siempre en el mundo se va a estar librando 
una batalla. ¿No podemos irnos de vacaciones o 
ser felices por ello? Es un tema muy delicado.


¿Nos hemos vuelto tan absurdos que es muy di-
fícil retratarnos sin que la comedia aflore sola?
Á. L.: Creo que sería insoportable abordar ciertos 
temas si no utilizáramos como herramienta 
fundamental el humor. Si algo bueno tiene el ser 
humano es la capacidad de, a través de un hu-
mor inteligente e irónico, poder superar cualquier 
momento y encima con una reflexión detrás. 


¿Se puede hacer algo desde el teatro para que 
dejemos de mirar hacia otro lado? 
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El equipo de artístico de Turistas: de izq. a derecha, Guadalupe 
Valero (vestuario y atrezzo), Álvaro Lavín (director), Chani Martín 
y Pepa Zaragoza (intérpretes), Marina Seresesky (autora) e Iván 


Villanueva (ayudante de dirección).


FOTOS: Álvaro Ochoa







Turistas


Braulio y Mari Carmen son una pareja normal que 
suelen pasar sus vacaciones en una antigua caravana, 
en el mismo camping, años tras año. Este año las 
circunstancias les han llevado a cambiar su destino 
por una remota playa. Allí tendrán que tomar una 
decisión vital cuando una tragedia les arrasa. 
Un texto de Marina Seresesky con dirección de 
Álvaro Lavín que mezcla humor, absurdo y verdades 
tan descarnadas como la vida misma.
   
Teatro Fernán Gómez. Del 15 de sep. al 10 de octubre.


M. S.: Hay que tener en cuenta que existe una 
gran falta de empatía porque ¿cómo podemos 
dar la espalda a gente que lo necesita, como está 
pasando en Canarias o con las personas que han 
llegado de Afganistán? Las hemos convertido en 
números. Desde lo artístico nuestra labor es poner 
cara a todas las historias que hay detrás. A mí, 
como argentina, hablar de ellos y nosotros ya me 
parece absurdo porque todos somos inmigrantes. 
Todos venimos de otro lado. Y luego es que hay 
que pensar que nadie abandona su país y su casa 
porque quiere, nadie se tira al mar porque sí. 
Á. L.: Tenemos la obligación, ante el discurso 
que se está expandiendo del miedo al otro o al 
diferente, de intentar mostrar con nuestras armas, 
que son el cine o el teatro, otro punto de vista. 
Creemos que es básico para la sociedad que es-
tamos creando para el futuro, para los que vienen 
detrás, para nuestros hijos. 


En la obra la pareja de Braulio y Mari Carmen 
nos representan de alguna manera a todos. 
¿En qué momento estas personas ‘normales’ 
se convierten en los malos de la película?
M. S.: Ahí está el tema. ¿Por qué enseguida 
tenemos que ser víctimas o culpables? Cuando in-
troduces la reflexión ya no es cuestión de elegir un 
bando. Lo que les pasa a nuestros protagonistas 
es que no tienen ese tiempo para pensar. A ellos 
les estalla una tragedia ajena delante y no saben 
cómo reaccionar. Las decisiones que van toman-
do sobre la marcha son las que van a terminar 
definiéndoles. Todos sus valores, desde religiosos 
hasta éticos, se ponen en entredicho. Pero, ¿qué 
haríamos nosotros en su situación?


Á. L.: Veremos las consecuencias de esas deci-
siones cuando tienen más en cuenta sus derechos 
que los de los demás. Queremos creer que no 
todo el mundo reaccionaría como ellos.


¿Qué han aportado Chani Martín y Pepa Zarago-
za a los personajes dibujados sobre el papel?
Á. L.: Nos conocemos todos tan bien que tuvimos 
clara la elección desde el principio. Han hecho un 
trabajo fantástico, han conseguido que desde el 
principio el público vaya a tener la sensación de 
estar asistiendo a una escena de la vida real. 
M. S.: Sobre todo porque han sido capaces de 
tomar a los personajes sin juzgarlos y eso era 
básico. Y han entendido que yo había escrito a 
estos personajes como en plano corto, como si 
de cine se tratara, y eso requería mucha verdad 
por su parte.


¿Es gratuito que el cuerpo que aparece en 
la playa sea el de una mujer en vez del de un 
hombre como en la foto que te inspiró? 
M. S.: Me servía para introducir ciertos aspectos 
que quería abordar y para destacar que en todas 
las tragedias las mujeres se ven más afectadas 
porque cargan con muchas más cosas. También 
este personaje viene de otro espectáculo nuestro 
que se llamaba Negra. Podría decirse que es la 
continuación de su historia. 
Á. L.: También nos sirve de homenaje a Julio 
Salvatierra, en este primer montaje de Meridional 
Producciones sin él tras tantos años juntos, ya 
que Negra estaba escrita por él y Marina.


Entrevista completa en www.revistagodot.com
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nunca mais


por David Hinarejos


En Chévere os presentáis como una compañía 
de agitación teatral, ¿qué esconde esta 
denominación?
Es una manera de definirnos. Hace más de 
30 años todos llegamos al teatro sin habernos 
formado para ello. Éramos gente que venía de la 
música, la poesía u otras sensibilidades artísticas. 
Coincidimos en el teatro porque ahí encontramos 
un territorio desde el cual podíamos agitar por 
un lado nuestros cuerpos y por otro nuestras 
conciencias, por decirlo de alguna manera. Nos 
permitía, además, entrar en contacto con la socie-
dad y con el público. 


¿Ese origen os ha permitido no estar 
encorsetados dentro de los márgenes teatrales 
más habituales? 
Supongo que sí. Nosotros seguimos encarando 
cada trabajo como si estuviéramos empezando, 
como si no hubiésemos aprendido demasiado en 
el camino. Es consecuencia de un cierto carácter 
autodidacta y espontáneo que siempre nos ha 
mantenido con un pie fuera del circuito teatral. 


Hemos tratado de no dejarnos atrapar por cierta 
inercia dentro del sector de cómo se deben hacer 
las cosas o de repetir fórmulas. Para bien o para 
mal, nunca encontramos el molde con el que que-
darnos y en cada proyecto creamos uno nuevo. 


¿Cuáles son los retos a la hora de trabajar 
los espectáculos siempre desde la creación 
colectiva?
Hay que decir que nosotros trabajamos así por-
que no conocemos otra forma de hacerlo. Lo que 
sí puedo decirte es que aún a día de hoy sigue 
siendo un reto absoluto. Conlleva unos tiempos 
más largos para llegar a conclusiones y solucio-
nes, desarrollar una dialéctica diferente y tiene 
ciertos inconvenientes al tomar decisiones porque 
hay muy pocas o ninguna jerarquía entre el grupo 
que se conforma en cada proyecto.


Como artista debe ser una buena cura de 
humildad trabajar así y requerir de mucha 
paciencia y respeto por el otro.
Digamos que cuando nos juntamos para sacar 


“Es uno de los proyectos que más nos ha 
costado llevar encima del escenario”


Forma, junto a Patricia de Lorenzo y Miguel de Lira, el nucleo artístico estable de la compa-
ñía gallega Chévere. Con más de 30 años a sus espaldas, este grupo que se autodefine de 


agitación teatral recibió en 2014 el Premio Nacional de Teatro “por su coherente trayectoria 
de creación colectiva, transgresión de géneros y conexión crítica con la realidad”. 


Este mes estrenarán en el Teatro María Guerrero, en coproducción con el CDN, su nueva 
creación, N.E.V.E.R.M.O.R.E, sobre el desastre medioambiental y social que supuso el 


accidente del buque petrolero Prestige principalmente para Galicia. 


Xesús Ron (Chévere)
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adelante un proyecto, por-
que luego cada uno hace 
cosas ajenas a la compa-
ñía, se crea una personali-
dad más dentro del grupo, 
aparte de la de cada uno. 
Es una personalidad que se 
alimenta de la de todos los 
demás y en la que surgen 
unas sinergias diferentes. 
Esto provoca que la autoría 
personal y los protagonis-
mos desaparecen porque 
todo se colectiviza. Te 
obliga a hacer las cosas 
de otra manera a cómo las 
harías solo y adaptarte a 
la forma en que lo lleva a 
cabo esa reunión de perso-
nas que es Chévere. Como 
creadores debe existir 
mucha solidaridad y empa-
tía y hacer un ejercicio de 
desvestirnos de egos u obsesiones que a veces 
es doloroso, desesperante y provoca cierto caos, 
no te voy a mentir (risas). Pero, por otro lado, se 
genera un ambiente de confianza muy especial.


Llama la atención que una compañía como la 
vuestra no haya fijado antes la mirada en el 
Prestige como material para un proyecto. 
No lo habíamos tratado más allá de que en aquel 
momento nos sumamos personalmente a aquella 
marea ciudadana alrededor de la plataforma Nun-
ca Mais. Como compañía participamos de la unión 
de todo el sector cultural que se volcó en realizar 
muchísimos proyectos de todo tipo. Realmente fue 
un momento muy importante porque se olvidaron 
las diferencias y las fronteras entre disciplinas. Es 
cierto que han tenido que pasar los años para dar-
nos cuenta que el Prestige había generado pocos 
proyectos de ficción, y no solo desde el teatro sino 
también desde otras artes. Fue un suceso que 
estuvo muy copado por la información periodística 
y ahí sí que puedes encontrar muchísimo material, 
tanto que el proceso de documentación que he-
mos realizado nos ha terminado desbordando. En 
un momento dado vimos claro que había llegado 
la hora como grupo de pasar revista a este tema, 
sobre todo por lo que nos marco personalmente y 
como generación. 


¿Un tema así que os remueve tanto se afronta 
igual que otros?
No, es uno de los proyectos que más nos ha 
costado llevar encima del escenario porque, por 
un lado, ha habido una experiencia que se ha 
ido quedando en la intimidad de cada persona, 
en nosotros y en la gente con la que hemos 
hablado, y que aflora y, por otro, teníamos la ne-
cesidad de encontrar qué es lo que nos tocaba 
a nosotros contar. No queríamos ser redundan-
tes con todo lo ya dicho. 


Cuando ya estáis iniciando el proyecto a 
principios de 2020 justo llegó la pandemia, el 
confinamiento y con ello otra situación que 
nos ha marcado a todos. ¿Ha tenido 
influencia en lo querías contar?
Sí, lo ha trastocado totalmente porque, además, 
se sucedieron una serie de hechos durante los 
primeros meses más duros que nos pusieron en 
alerta sobre ciertas cosas que debíamos abor-
dar. Por ejemplo, se dio la situación de que un 
hospital de la Costa da Morte lanzó a través de 
los medios y redes sociales un llamamiento a la 
ciudadanía por qué no tenían material y pedían 
a la gente que si guardaba de la época del 
Prestige lo donaran. Es increíble porque apare-
cieron equipos, trajes, botas, mascarillas… que 


FOTO: Leticia T. Blanco. Patricia de Lorenzo, Miguel de Lira y Xesús Ron en las oficinas de Chévere. 
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N.E.V.E.R.M.O.R.E


Xesús Ron (Xron) dirige la última creación de 
la compañía Chévere en coproducción con el 
CDN. Un ejercicio de memoria sobre la catás-
trofe del Prestige ocurrida en 2002 que conecta 
con otros temas como la situación actual que 
estamos viviendo con el COVID-19, la crisis 
climática o los cimientos en los que sustenta 
nuestro modo de vida. 
 
Teatro María Guerrero 
Del 17 de septiembre al 10 de octubre


cofradías de pescadores, particulares, empresas y 
ayuntamientos habían guardado todos estos años. 
Noticias de ese tipo establecieron una relación 
muy directa entre las dos catástrofes como fue la 
falta de suministros y de preparación en ambas.


En su momento se hizo una conexión entre la 
plataforma Nunca Mais con el poema de Edgar 
Allan Poe Nevermore. A vosotros también os ha 
servido de inspiración, ¿no?
Sí, en su momento esa referencia o paralelismo se 
hizo en algunos manifiestos o fue utilizada por algu-
nos escritores. Nosotros lo hemos utilizado porque 
no queríamos titular el espectáculo Nunca Mais para 
que no tuviera tintes políticos y, además, del poema 
nos ha guiado en esa idea de un cuervo que nos 
gritaba: “¡Nevermore!” cada vez que nos invadía la 
nostalgia o deseábamos revivir el pasado. 


¿Cómo habéis mezclado todas estas ideas en 
el montaje? 
Al final lo que nos ha ayudado a centrar lo que 
teníamos que contar es una idea muy básica: la 
voluntad de hacer memoria en un lugar público 
como es un teatro y a través de un grupo que 
somos que consideramos que podemos dar un 
testimonio no solo personal, sino generacional. 
Alrededor de eso hemos ido montando el espec-
táculo y, luego, ampliándolo a problemáticas más 
generales como la crisis climática y un sistema de 
vida tan dependiente de combustibles fósiles.


¿Veremos una puesta en escena interdisciplinar 
como en montajes anteriores o una propuesta 
donde el texto es más protagonista? 


El texto siempre tiene importancia en todo lo que 
hacemos, pero es cierto que es un elemento más. 
Nunca está el texto antes del espectáculo, sino que 
se va conformando y fusionando con todo durante 
el proceso. Siempre nace sobre el escenario, a raíz 
de improvisaciones o de los testimonios recogidos 
anteriormente, sin mucha elaboración literaria. 
En este montaje no introducimos otros lenguajes 
como en obras anteriores, pero sí que le hemos 
dado mucha importancia al tratamiento del material 
sonoro porque nos ha servido para encontrar el 
tono propio de esta historia. No sólo a través de la 
música, sino también como generador de escenas 
y de espacios y, además, es el propio elenco el 
que, en directo, va a producir esos sonidos. Es 
una manera de que el público desde el principio 
participe porque ponemos todas las cartas sobre la 
mesa, no ocultamos el mecanismo escénico. 


¿Qué queréis que lleve la gente cuando salga 
del espectáculo?
Por un lado, queremos que la gente que vivió de 
alguna manera aquel suceso vuelva a remover-
se por dentro y por otro, a la que no lo vivió por 
edad o porque vivía en otro lugar, nos gustaría 
que se llevaran los impactos emocionales que 
nos provocó a los que vivimos aquella tragedia. 
Nos parece importante que en un momento en el 
que estamos tan aislados los unos de los otros y 
hay tanta insolidaridad volvamos la mirada a un 
instante en que toda la sociedad se unió y apartó 
sus diferencias. A ver si nos damos cuenta que 
en las cosas importantes, si queremos un futuro 
que merezca la pena, hay que hacer ciertos 
caminos juntos.
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FOTO: Xacobe Martínez Antelo. Equipo artístico de N.E.V.E.R.M.O.R.E.
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por José Antonio Alba


pasión y barbarie


“¿Otro Lorca programado?”, “¿Otro Lope?”, 
“¿Otro Shakespeare?”... Más de una vez hemos 
escuchado esto viendo la programación de 
algunos teatros e incluso, no vamos a negarlo, 
lo hemos dicho. Ante esta situación, tenemos 
dos opciones: Una, desechar esa propuesta y 
seguir nuestro camino; o dos, quizá la que ele-
giría un verdadero aficionado al teatro, pensar: 
¿y por qué no?
Siempre he pensado que los dichosos prejui-
cios y las cejas levantadas con suficiencia no 
nos dejan ver el bosque. ¿Por qué nos provo-
ca tedio que se revisen ciertos autores? ¿No 
estamos infravalorando a creadoras y creadores 
injustamente? 
Desde Peter Brook o el desaparecido Tomaž 
Pandur, pasando por Noviembre Teatro a 
Voadora, hasta llegar a Declan Donnellan, por 
poner solo algunos ejemplos, nos han demos-
trado que existen multitud de formas de dialogar 
con Shakespeare; tan solo queda que el público 
aparquemos nuestras reticencias y acudamos 
con esa misma curiosidad. ¿Otra vez Shakes-
peare? ¡Claro que sí!


Shakespeare al cuadrado
Ahora nos encontramos con que el mismo 
día, el 23 de septiembre, llega a dos teatros: 
La Comedia y Naves del Español, un par de 
espectáculos que llevan el sello shakesperiano: 
Antonio y Cleopatra y Billy’s Violence, respec-
tivamente. Dos compañías como la CNTC y 
Needcompany han apostado por trabajar sobre 


la obra del mismo autor desde dos propuestas 
con personalidades y lenguajes bien diferentes 
y, sin embargo, encontrando un nexo de unión: 
Seguir explorando. 
 
Palabra, tragedia y pasión
Por un lado, tenemos a la Compañía Nacional 
de Teatro Clásico que aborda un título como 
Antonio y Cleopatra bajo la dirección de José 
Carlos Plaza, quien vuelve sobre esta obra 
que ya estrenó hace 25 años en el Festival de 
Mérida, lugar al que ha regresado, tras estre-
narse en Almagro, con esta nueva versión de 
Vicente Molina Foix, gran conocedor de la obra 
de Shakespeare; y que cuenta con Ana Belén 
y Lluís Homar como cabezas de cartel de un 
potente elenco, como suele ser costumbre en 
su director, completado por Ernesto Arias, Israel 
Frías, Javier Bermejo, Fernando Sansegundo, 
Olga Rodríguez, Elvira Cuadrupani, Rafa Caste-
jón, Carlos Martínez, Luis Rallo y José Corbetera.
En esta ocasión, según señalaba el propio 
Plaza, ha querido potenciar el ritmo casi 
cinematográfico del original con la cantidad de 
cuadros que suceden en diferentes localizacio-
nes, mezclando escenas, pero respetando la 
altura de los versos originales y la profundidad 
de sus parlamentos, siendo la palabra el centro 
de esta apasionada tragedia con un fuerte 
componente político que pone de manifiesto “el 
conflicto entre fuerzas, entre las más mezqui-
nas y las más nobles. Entre el mundo occiden-
tal y el mundo oriental”.
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Otra vez Shakespeare, ¿y por qué no?
Dos compañías tan diferentes como la CNTC y Needcompany llegan estos días con sendos 


acercamientos a la obra de Shakespeare. Por un lado Antonio y Cleopatra y por otro Billy’s 
Violence. La palabra y la acción como formas distintas de abordar a un mismo autor.
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Sensualidad, melodrama, algo de humor, y trage-
dia se dan la mano en un espectáculo de corte 
clásico que se suma a la larga lista de grandes 
encuentros entre Shakespeare y Plaza. Lo siguien-
te que veremos del maestro en Madrid será un 
Lorca (¿Otra vez Lorca? No, a estas alturas no lo 
digan, por favor...).


Un reguero de víctimas
Otro tema peliagudo es ese pensamiento talibán 
de que los clásicos son lo que son y son inamo-
vibles. Mucho más dañino y acartonado que el 
refunfuñar cansado de los que esperan ser des-
lumbrados, pero desde su propia mirada. Menos 
mal que hay compañías que apuestan por explo-


rar, dialogar y jugar, no se nos olvide nunca este 
término, como sucede con Needcompany. Los 
belgas, tras deslumbrarnos en la pasada edición 
del Festival de Otoño con Molly Bloom, llevan todo 
el verano poniendo patas arriba y dejando perdi-
dos de sangre los escenarios de festivales como 
el Grec o el MIT con su nueva propuesta: Billy’s 
Violence. Ahondando, literalmente, en las entrañas 
de las obras de Shakespeare. Como su nombre 
indica, Jan Lauwers y su hijo Víctor Lauwers, 
junto al músico Maarten Seghers, entresacan los 
momentos más violentos de las obras del Bardo 
y los exponen una a una en un espectáculo multi-
disciplinar, completando diez cuadros bautizados 
con el nombre de sus protagonistas mujeres: 


FOTO: Pablo Lorente


Antonio y 
Cleopatra


José Carlos Plaza 
regresa a esta tragedia 
shakesperiana en ver-
sión de Vicente Molina 
Foix con Ana Belén 
y Lluís Homar como 
protagonistas.
Pasión, política y amor 
hasta las últimas con-
secuencias. 


Teatro de la Comedia.
Desde el 23 de sept. al 7 
de nov. 







Desdémona, Julieta, Porcia, Lavinia, Ofelia... e 
interpretados por ocho artistas de diferentes na-
cionalidades, entre los que encontramos a Nao 
Albet, Gonzalo Cunill o Juan Navarro.
La maldad nunca ha sido retratada tan des-
carnada, exagerada, salvaje y, por qué no, 
macabramente divertida como en las obras 
de Shakespeare, sin embargo, pocas veces la 
hemos visto así en escena. Needcompany se ha 
centrado en los instantes, en la acción genera-
da como consecuencia, detonante o cebo de la 
ponzoña que exudan las palabras. Ellos sacan 
al monstruo que normalmente los directores 
eligen dejar que actúe fuera de foco para que lo 
veamos con toda su crudeza y permitir que sea 


el público el que lo repudie o lo contemple con 
fascinación, salpicándonos con una reflexión: 
“Si no somos capaces de amarnos entre noso-
tros, ¿cómo vamos a poder parar una guerra?”.


Esta claro que contar con Shakespeare en 
nuestra cartelera puede ser cualquier cosa 
menos tedioso y repetitivo. Demostrado está 
que es una fuente inagotable de estímulos para 
creadores y creadoras, generando diferentes 
miradas que nos lo siguen acercando. No 
tienen porqué gustarnos todas las propues-
tas, mejor así, pero ¿no es mejor permitirnos 
ese puntito de excitación por la posibilidad de 
redescubrirlo y sorprendernos?
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Billy’s violence


Jan Lauwers y Need-
company presentan 
un espectáculo que 
se sirve de los mo-
mentos más atroces y 
macabros de las obras 
de Shakespeare para 
reflexionar sobre el 
papel que tiene la 
violencia en nuestra 
sociedad y el arte. 


Naves del Español 
Del 23 al 26 de sept.


FOTO: Maarten Vanden Abeele







TEATROS del CANAL 
2021/2022


PINA BAUSCH FOUNDATION / 
ÉCOLE DES SABLES / SADLER’S WELLS 
La consagración de la primavera 
(The Rite of Spring), de Pina Bausch 
common ground[s] , 
de Germaine Acogny & Malou Airaudo 
Danza


Del 23 al 26 de septiembre


CANAL BAILA
ALLAN FALIERI
LA INTRUSA - VIRGINIA GARCÍA / DAMIÁN MUÑOZ 
THE COLECTIVO / VICTORIA P. MIRANDA
DANI PANNULLO DANCETHEATRE CO 
CÍA. ARNAU PÉREZ
ESTÉVEZ / PAÑOS Y COMPAÑÍA
PROYECTO CANO&AIBAR
LUCÍA MAROTE
MAR AGUILÓ
RIVA & REPELE DANZARTE


Del 2 de septiembre al 15 de octubre


LOS MONTOYA Y 
RUBÉN OCHANDIANO
El alivio o la crueldad 
de los muertos  
Teatro-danza


Del 1 al 19 de septiembre


Y además:


LOPE DE RUEDA
Fiesta de farsantes  
Del 2 al 5 de septiembre
MOTOWN LIVE 
ENSEMBLE
10 de septiembre 


REBECA RODS & 
BLACK LIGHT GOSPEL CHOIR
11 de septiembre  
MICHAEL OLIVERA & 
THE CUBAN JAZZ SYNDICATE
12 de septiembre


SUMA FLAMENCA JOVEN
Del 23 al 26 de septiembre 
LUCÍA REY Y 
MARÍA TORO
28 de septiembre


SANDRA CARRASCO Y 
JOSÉ LUIS MONTÓN
29 de septiembre
MARLANGO
30 de septiembre


TeatrosDelCanal_ Godot_170x240mms.indd   1 11/8/21   15:25







la vigencia de los mitos


por David Hinarejos


Alejo, en entrevistas previas al estreno en Mérida 
decías que no estabas nervioso ni tenías miedo, 
aún llevando el peso de una obra tan relevante. 
A. S.: Desde que Luis Luque me llamó yo puse 
las cartas sobre la mesa. Le dije que no estaba 
seguro de ser capaz de hacerlo. Nunca había 
hecho un protagonista tan protagonista, nunca ha-
bía tenido la responsabilidad de llevar el ritmo de 
una función, no había hecho nunca una tragedia, 
mucho menos griega… a todas estas dudas él me 
dijo que estaba seguro de que podía hacerlo, que 
si yo me dejaba y me entregaba al 100% no tenía 
ninguna duda. Y le dije: “Si es así, sí”. A partir de 
ahí, miedo ya no he tenido porque he confiado en 
él. Quizás sea un poco cobarde por mi parte, pero 
me agarré a la seguridad que él tenía en mí.


¿Cuándo leísteis el texto de Paco Bezerra ya 
sabías algo de la propuesta escénica que tenía 
pensada Luis?
A. S.: No tenía la menor idea. Yo imaginaba una 
propuesta clásica dentro de algunos aspectos 
más contemporáneos que alberga el texto. Ya me 
veía con toga y con el escenario de Mérida de fon-
do. En los primeros ensayos Luis me bajó el tono 
enseguida, me dijo que la intención era hacer una 


obra para el público de hoy, que la gente ya no 
se expresaba así. A partir de ahí fui descubriendo 
diversos aspectos de la puesta en escena y me 
enseñó mi vestuario, con el que flipé en colores.
M. E.: Cuando lees el texto de Paco ya encuentras 
diferencias en cómo se expresan los personajes, 
él escribe de una forma que es muy fácil de enten-
der, muy accesible para todo el mundo. Luego, en 
mi caso, Luis ya me avanzó algunos aspectos de 
la puesta en escena: que habría ciertas coreogra-
fías, qué tipo de tono quería darle... Me encantó 
poder participar porque me pilló en un momento 
en que necesitaba un proyecto que me sorpren-
diera y pudiera dejarme llevar.


Muchos no sabrán que es tu regreso a los 
escenarios, Mina, que ya estuviste en 2017 en 
el CDN con Dentro de la tierra, precisamente 
a las órdenes de Luque con texto también de 
Bezerra. Siendo los dos más conocidos por 
vuestros trabajos en tv, ¿comentáis entre voso-
tros lo difícil que es quitarte la etiqueta?
A. S.: En algún momento hemos hablado del tema. 
Obviamente entre nosotros y el resto del equipo 
no hay esos prejuicios. Además, tengo que decir 
que al haber ella trabajado con Luis he sido yo el 


“La obra reflexiona sobre cuestiones que en 
pandemia mucha gente se ha planteado más”


Ambos intérpretes encabezan el joven reparto de la versión contemporánea y atemporal 
de Edipo que ha escrito Paco Bezerra y que Luis Luque dirige. Tras el estreno en el Festival de 


Mérida y las buenas críticas cosechadas llegará a partir del 8 de septiembre al Teatro Español, 
espacio que coproduce junto al festival y a Pentación Espectáculos.


Alejo Sauras y Mina El Hammani
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que me he apoyado en su expe-
riencia y el que está muy agrade-
cido por su ayuda. Los dos somos 
actores televisivos, pero también 
somos profesionales que en teatro 
sabemos que estamos a otra cosa. 
M. E.: La que tiene que estar 
agradecida soy yo de haberme 
encontrado un compañero como 
Alejo. A nivel personal durante todo 
el proceso me han ocurrido ciertas 
cosas y, tanto delante como detrás 
del escenario, me ha demostrado 
ser una persona llena de bondad 
y generosidad. Solo he sentido 
por su parte cariño y respeto, por 
parte de él y de todo el equipo. 
Para mí siempre el teatro ha sido 
una prioridad. Lo que pasa es que, 
aparte de haber estado muy ocu-
pada profesionalmente, he sentido 
bastante cerrado el ámbito teatral. 
Obviamente el éxito de Élite me ha 
abierto muchísimas puertas, pero 
me ha dificultado acceder a otras. 
Ese juicio siempre va a estar ahí por 
mucho que moleste. A eso hay que 
añadirle que a mí me siguen viendo 
como una adolescente cuando ya 
tengo 27 años y que no dejan de 
ofrecerme personajes árabes.


En referencia a esto último, tu 
elección como Yocasta rompe esta 
tendencia, ¿no?
M. E.: De hecho, lo comenté con mis 
compañeros, Alejandro Linares que 
su padre es cubano y Jiaying Li que es china. 
Yo nos miraba a los tres y les decía: “estamos 
haciendo historia en España”. Es que luego a la 
gente se les llena la boca diciendo los proyectos 
transgresores que se hacen fuera, en Reino Unido 
por ejemplo, pero esto lo estamos haciendo aquí, 
un Edipo con una Yocasta de origen marroquí, de 
lo que estoy orgullosísima por cierto, una chica 
china como Tiresias y un chico negro como el 
mensajero. Creo que es un gran paso adelan-
te para dejar de ver el origen o el físico de los 
actores y actrices por delante de la valía como 
intérprete. Hay que dar ese crédito a Luis.


¿Cómo es esta versión actualizada del clásico?
A. S.: La forma de relacionarse los personajes es 
muy diferente, partiendo de la base que el original 
es bastante más largo y aquí está todo muy con-
densado, se muestra más y se explica menos. Aquí, 
cuando todo se descubre, cuando Edipo tiene 
conocimiento de que mató a su padre y se acostó 
con su madre, es cuando realmente termina la fun-
ción. En el original lo que acechaba a la ciudad era 
la peste y ahora es el fuego. Paco ha querido poner 
sobre la mesa un peligro mucho más actual, sólo 
tenemos que ver el verano que hemos pasado en 
España y muchos otros lugares con los incendios. 


 FOTOS: Jesús Ugalde
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Edipo (A través de las llamas)


El texto de Paco Bezerra y la dirección 
de Luis Luque componen una versión 
contemporánea del clásico en fondo y 
forma. Edipo seguirá teniendo que sacrifi-
carse para salvar su ciudad del mal que le 
acecha, en este caso las llamas, y sufrirá la 
revelación de que ha yacido con su madre 
Yocasta sin saberlo. Alejo Sauras y Mina 
El Hammani encabezan un joven reparto 
en el que también están Jonás Alonso, 
Julia Rubio, Álvaro de Juan, Jiaying Li, 
Alejandro Linares y Andrés Picazo.


Teatro Español. Del 8 de sept. al 31 de oct. 


M. E.: Aunque tiene algunos cambios, el texto es 
muy respetuoso con el original. Lo que pasa es 
que se ponen sobre el escenario ciertas escenas 
que antes sólo eran narradas por algún personaje, 
pero no se representaban.


¿Tienen aún vigencia las reflexiones sobre las 
que versa Edipo?
A. S.: Totalmente. Son las reflexiones eternas, el 
por qué estamos en el mundo y para qué. Nos dice 
que podemos, como Edipo, terminar con una venda 
en los ojos, en nuestro caso por todas las cosas 
materiales que nos ciegan, pero no debe impedir-
nos ver quiénes somos porque si no lo afrontamos 
nos va a perseguir siempre. Edipo tiene que tomar 
la decisión de sacrificarse por su ciudad, pero en 
una visión más amplia, Edipo podemos ser todos y 
tarde o temprano tendremos que tomar la decisión 
de si queremos sacrificar algo de nuestras vidas 
para salvarlo. No se me ocurre nada más actual. 
M. E.: Para mí es a la vez una obra muy sencilla y 
muy complicada. Una vez entiendes sus pregun-
tas es fácil extrapolarlas a tu propia vida. Esta his-
toria se toma tiempo en reflexionar sobre muchas 
cuestiones que en estos tiempos de pandemia 
mucha gente se ha planteado más: sobre quién 
quieres ser, cómo quieres vivir, con quién...


¿Cómo va a cambiar la función de Mérida al 
escenario del Teatro Español?
A. S.: Pues no creo que mucho porque la función 
somos nosotros. La escenografía no tiene objetos 
ni elementos con los que interactuemos. Creo 


que incluso va a crecer porque según hemos ido 
haciendo funciones nos hemos ido sintiendo más 
libres en el escenario, nos hemos mirado más. 
M. E.: Yo creo que un poco sí, sobre todo a nivel 
energía. A mí, por ejemplo, Mérida me puso muy 
nerviosa con ese escenario enorme y tal cantidad 
de espectadores. Además, tras esos días al Espa-
ñol llegamos ya habiendo estrenado y es otra cosa.


¿En qué momento profesional os ha cogido 
este proyecto y qué creéis que os vais a llevar 
de él?
A. S.: Supone uno de los momentos más importan-
tes en mi trayectoria. Y lo digo siendo consciente 
de que soy un actor muy afortunado que ha 
podido trabajar en diferentes medios y en pro-
yectos maravillosos, pero el proceso de creación 
de Edipo, con la dirección de Luis, ha sido muy 
especial. Sin duda, para mí va a haber un antes y 
un después de este trabajo. 
M. E.: Con Edipo he recuperado una cosa que 
había perdido en mi vida, que es afrontar todo lo 
que venga de frente, aunque no sea bueno. Me ha 
recordado que a veces el destino es lo que es y 
que siempre es mejor ser consciente de las cosas 
por malas que sean que ser una ignorante. Una 
frase que me encanta es “uno puede huir de una 
ciudad o de un país, pero no puede huir de uno 
mismo”. Sé que cuando termine este proyecto mi 
mentalidad va a ser otra porque me está cambian-
do mucho, por ahora voy a disfrutarlo al máximo.


Entrevista completa en www.revistagodot.com
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sacando a pasear al monstruo


por José Antonio Alba


Nata, eres directora, dramaturga, productora, ac-
triz… pero, ¿tú cómo te presentarías?
Te he oído decir “eres” y he pensado: “Uf!”. Me da un 
poco de vértigo porque son palabras muy grandes 
decirte que soy todo eso. Yo te diría que más bien 
he picado en todo eso porque las manifestaciones 
artísticas tienen muchas ramificaciones distintas. No 
sé si soy todo eso, o si soy buena o mala en todo eso, 
lo que sí sé es que voy a probar allá donde sienta que 
tengo algo que aprender.


Ahora has pasado de dirigir videoclips, cortos y 
documentales, como Ara Malikian: una vida entre 
las cuerdas, con el que ganaste el Goya, a subirte 
al escenario como actriz con la obra El alivio o 
la crueldad de los muertos, escrita y dirigida por 
Rubén Ochandiano. ¿Qué te ha llevado a dar este 
doble salto y pasar de estar tras la cámara a poner-
te frente al público y cambiar el cine por el teatro?
En realidad, empecé al revés, comencé a estudiar 
arte dramático y trabajé muchos años como actriz, 
pero con el embarazo de mi hijo sentí que necesita-
ba desarrollar mi creatividad en una actividad que 
pudiera hacer en mi casa y estar cerca suyo. Empecé 
a estudiar dramaturgia, guión, a probar con la cámara 
para hacer cortometrajes, videoclips, una cosa me 
llevó a la otra y comencé a rodar el documental. Pero 


“Si uno no puede reírse para hacer la reflexión, 
¿adónde vamos?”


Después de ganar un Goya con el documental sobre Ara Malikian, Nata Moreno recupera su 
faceta como actriz con El alivio o la crueldad de los muertos de Rubén Ochandiano, coproducción 


en la que participa Teatros del Canal y con la que inicia temporada. Una ácida mirada a esta 
sociedad en la que la exigencia por aparentar felicidad lo intoxica todo, hasta la amistad.


Nata Moreno
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lo cierto es que la actriz siempre ha estado ahí. 
Estaba dormida, pero estaba. Me llamó Rubén 
Ochandiano, que es un actor y director que 
admiro y respeto mucho, me parece que tiene 
mucho que contar con sus creaciones, y me 
ofreció un personaje que me apeteció mucho y 
dije: “¡Vamos!”. Es un personaje muy complejo. 
Es danza teatro, con lo que tengo que volver a 
bailar, que es algo que no hago desde niña, bue-
no… ‘bailar’, en realidad doy tres saltos (risas). 
Que nadie espere una bailarina porque no sería 
real. Pero lo hago con mucho gusto y mucho 
placer. Siempre pienso que todo lo bueno está 
por llegar y hay tanto que aprender… 


Según Rubén Ochandiano, la obra habla de 
“la incapacidad para ser felices y la constante 
búsqueda del bienestar”, ¿qué crees que es lo 
que nos lleva a este estado?
En concreto ese es el tema que atraviesa toda 
la obra, también se habla de la creación del 
monstruo, hasta dónde aguanta la cabeza del 


más frágil, cuándo se rompe. La insatisfacción 
crónica, esta cosa burguesa de este lado del 
mundo, este sistema acomodado, que busca 
donde ya no hay y no ve donde uno ya tiene. 
Parece que siempre se instala una especie de 
infelicidad, como un malestar crónico. Hay veces 
que solo hace falta parar y ver a tu alrededor 
para saber que lo que tienes es un súper regalo. 
Cuando Rubén me envió el texto me pareció algo 
muy actual, ese término de la felicidad que es tan 
sutil, responder a tantos cánones establecidos, 
ni qué decir ahora con las redes sociales, con los 
niveles de exposición a los que estamos someti-
dos todo el día. Parece que el éxito y la felicidad 
son estandartes que hay que conquistar, se ha 
vuelto todo muy exigente.


¿Cómo se traduce esto en El alivio o la cruel-
dad de los muertos?
La historia ocurre dentro del mundillo del espec-
táculo, de actores, directores… lo teatral. Es el 
cumpleaños de Nata, que es mi personaje, todos 
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El alivio o la cruel-
dad de los muertos


Rubén Ochandiano escribe 
y dirige esta tragicomedia 
que explora el nacimiento 
del monstruo interior a 
través de una irreverente 
historia en la que Nata Mo-
reno, Sergio Mur, Jessica 
Serna, Tomás Pozzi, Alicia 
Rubio y Albert Mèlich dan 
vida a un grupo de amigos 
que se reúnen para cele-
brar el cumpleaños de una 
de ellas, sin ser conscientes 
de que la fiesta acabará por 
sacar a la luz sus verdade-
ras identidades llenas de 
complejos y prejuicios.


Teatros del Canal
Del 1 al 19 de septiembre 


sus amigos van a celebrarlo. Y 
en ese mismo día, van a salir 
sus verdaderos ‘yoes’, va a 
haber un conflicto grande y van 
a comenzar a ser críticos los 
unos con los otros, a maltratar-
se, de una manera sutil, pero a 
maltratarse, y ver quién aguanta 
más. Creo que el público va a 
pasar un rato de diversión.


Evidentemente, a quienes 
vivimos dentro del mundo del 
espectáculo las historias que 
tratan sobre nosotros, nos 
interesan, pero ¿crees que 
ese punto endogámico llega a 
llamar la atención del público 
general?
Es verdad que cuando leí el tex-
to yo también me lo planteé. A 
mí me atraviesa completamente 
porque es mi universo, pero 
¿hasta qué punto podemos 
llegar un poco más lejos? Y ahí 
creo que el autor, Rubén, ha 
sido listo porque ha enmarca-
do un asunto universal dentro 
de un entorno concreto, en un 
microcosmos para hablar de un 
macrocosmos. Él conoce bien 
ese mundo y le puede sacar 
mucho jugo, mucha punta, pero 
el tema del que se habla, el 
conflicto que ocurre, y los luga-
res que atraviesa, son univer-
sales. Está claro que cada uno 
tiene sus idiosincrasias, pero lo 
humano es común a todos.


¿Cuál es el género en el que 
se mueve el espectáculo?
Es una función que va a sacar 
risas, tiene un trasfondo social 
y humanístico brutal, con mu-
chas capas y muchas lecturas, 
que pone la mira en asuntos 
políticos, económicos, sociales, 
raciales, importantísimos, pero 
lo estamos trabajando desde 


la farsa. Y pensar: 
“¿Por qué me ha 
hecho reír?”. Me ha 
hecho reír porque 
me hace de espe-
jo. Si uno no puede 
reírse para hacer la 
reflexión, ¿adónde 
vamos? 


¿Cuesta dejar a 
la Nata directora 
aparcada? ¿Cómo 
llevas eso de que 
sean otros los que 
te dirijan a ti?
Con una dualidad 
tremenda, no te 
voy a engañar. Por 
un lado, he dado 
con un director 
fabuloso que te 
abraza, que te lleva 
de la mano, es un 
gusto y yo estaba 
necesitando eso 
porque trabajo mucho sola. La 
dirección, hasta que llegas a 
rodaje, tiene mucho de soledad, 
y estaba echando mucho de 
menos tener compañeros, y 
batirnos todos juntos el cobre. 
Pero, por otro lado, no te voy a 
negar que me he acostumbrado 
a dirigir y soy ‘Doña Opinio-
nes’, soy un poco pesada y 
me tienen que decir “¡Cállate!” 
(risas). No lo puedo evitar, es 
una malformación que tengo, 
pero creo que estoy consiguien-
do dejar eso a un lado. Soy 
profundamente respetuosa con 
el trabajo del director.
Todo esto es muy bueno para 
mi vida y para dirigir mi propia 
peli, ponerme en manos de otro 
director y aprender desde ahí. 


Entrevista completa en 
www.revistagodot.com
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En el camino de la incertidumbre 


por Sergio Díaz


el teatro como destino natural


Zangolotino. Aun recuerdo que mi abuelo me 
lo llamaba de vez en cuando. Yo no entendía 
muy bien qué significaba esa palabreja, como 
muchas otras que usaba él entre chato de vino 
y chato de vino. Coplas, cantares y refranes sa-
lían de su boca a borbotones. Palabras exactas 
en el momento justo. 
Cuando vi en televisión por primera vez El viaje a 
ninguna parte y escuché al protagonista Carlos 
Galván (José Sacristán) llamárselo a su hijo (Ga-
bino Diego) me quedé perplejo. Para mi abuelo 
yo era un tolay. Y qué razón tenía, porque aún 
hoy lo sigo siendo. Y cómo le echo de menos, 
y cómo me encantaría volver a escuchar de 
su boca esas palabras ya extintas. Apenas si 
recuerdo alguna otra de sus expresiones. Han 
pasado muchos años y nunca tuve el interés por 
apuntarlas (con lo que a mí me gustaba escribir). 
Además de zangolotino era un crío incapaz de 
valorar esos momentos que pasé con él. Y ahora 
me arrepiento porque no queda nada. 
Del gran Fernando Fernán Gómez sí que nos 
quedan cosas, afortunadamente. Pero claro, él 
era otra dimensión, un talento artístico que nos 
ha dejado un legado inmenso a través de sus 
películas, obras de teatro, libros y su sabiduría 
compartida. Un maestro de muchos otros.


Reconocimiento en su centenario
En este 2021 se cumplen 100 años del naci-
miento de este gran prohombre de las Artes 
Escénicas. De hecho, estoy escribiendo estas 


palabras justo en el día en que cumpliría ese 
centenario, el 28 de agosto, imaginando que es 
su bendición como igual en la escritura el que 
guía mis manos. Para celebrar esta efeméride se 
van a celebrar diversos actos que homenajean 
su figura: exposiciones, ciclos de cine, charlas y 
por supuesto teatro. Y es que su obra dramática 
más conocida y representada, El viaje a ninguna 
parte, podrá verse en el teatro que lleva su nom-
bre. Ramón Barea ha cogido la exitosa novela 
y posterior película del gran Fernán Gómez, 
adaptada al teatro por Ignacio del Moral, y ha 
construido una obra muy cuidada, que mantiene 
la esencia del original y el espíritu de su autor. 
Sin duda, quien vea esta obra reconocerá la 
mirada, el sentido del humor y la socarronería 
tan característicos de su autor.
Y sin duda, quien vea esta obra sabrá apreciar 
el certero retrato que se hace de una profesión 
en una época ya lejana, pero que aún hoy con-
serva algunas similitudes. Los tiempos cambian, 
los transportes también y las fondas de pueblo 
ya son hostales u hoteles (en el mejor de los 
casos), pero ser cómico o cómica en el sentido 
más amplio de la palabra sigue siendo una 
profesión muy dura, no demasiado bien pagada 
(en la mayor parte de los casos) y en la que 
prima la vocación y las ganas por encima de 
otras consideraciones. Al final hay que seguir 
recorriendo España con la maleta cargada de 
sueños (les pido perdón por lo manido de la 
frase) para ganarse los duros. Y nunca sabes a 


Ramón Barea dirige la adaptación teatral que Ignacio del Moral ha hecho de la exitosa novela 
de Fernando Fernán Gómez. Patxo Telleria, Mikel Losada, Itziar Lazkano, Irene Bau, Aiora 


Sedano, Diego Pérez, Adrián Garcia de los Ojos y el propio Barea serán los encargados de dar 
vida a esta compañía de cómicos ambulante que recorre la España profunda en los años 50.
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El viaje a 
ninguna parte


Obra que nos habla de 
una forma de ejercer 
la profesión de cómico 
en una compañía 
ambulante. En realidad 
nos habla del oficio, vo-
cacional donde los haya, 
pequeño micromundo 
de vida y resistencia. 
Es un homenaje a la 
profesión que perdura y 
se reinventa de siglo en 
siglo. Muere y renace.


Teatro Fernán Gómez. 
Del 23 de sept. al 3 de 
octubre


donde te van a llevar tus pasos en 
este reino de la incertidumbre.


No caer en el olvido
Algún día, en un futuro ya no tan 
lejano, en el asilo o psiquiátrico en 
el que estaré recluido -maldita sea 
mi estampa-, quizá haya alguien 
que quiera escuchar mis historias. 
Historias de que yo era un plumilla 
que se ganaba la vida escribiendo 
sobre teatro. Que yo tuve la suerte 
de entrevistar a Concha Velasco, 
Lola Herrera, Miguel Rellán, Paco de 
La Zaranda, Pilar Almansa... Que en 
una fiesta de la añorada Sala Kubik 
Fabrik el mismísimo José Sacristán 
me cogió del hombro y me dio las 
gracias por ayudarle a bajar unas 
escaleras oscuras y empinadas. 
Que he visto crecer y evolucionar 
el mundo de las Artes Escénicas y 


que he formado parte de él, aunque 
haya sido de soslayo, como el extra 
que apenas tenía una frase en la 
película o que se tapaba la cara en 
cada toma. O quizá, en mis solitarios 
desvelos tenga momentos de 
lucidez y vea colgado en el armario 
la camiseta roja del Carrefour que 
me indique que pasé toda la vida de 
reponedor de cultura en el súper-
mercado de Alcobendas colocando 
los libros en las estanterías como 
si fuesen las más bellas joyas, 
soñando con que alguien colocaría 
un libro escrito por mí con el mismo 
cuidado. Entonces quizá compren-
da que toda la vida que llevo, que 
incluso estas palabras, han sido una 
gran mentira. Al menos, Fernando 
Fernán Gómez ha conseguido no 
caer en el olvido. Su enorme talento 
lo hacía imposible. No será mi caso.
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superación y mística


por José Antonio Alba


Cada átomo de mi cuerpo es un vibroscopio 
nace a partir de la necesidad que tiene Eva 
Rufo de hablar sobre Helen Keller, ¿quién es 
y porqué ese interés?
Eva Rufo: Todo nace a partir de la lectura del 
libro El mundo en el que vivo que escribió Hellen 
con 24 ó 25 años. Me dejó noqueada cómo 
alguien que accede al lenguaje con 9 años, en 
unas condiciones tan precarias, es capaz de 
alcanzar una altura literaria y poética propias 
de Santa Teresa. No era solo el límite de la 
sordoceguera, sino cómo alguien se sobrepone 
a ese límite y lo desarrolla hasta superar con 
creces al resto de humanos. Me obsesioné con 
ella y empecé a buscarla en libros y en internet, 
cuando vi su sonrisa, cómo se relacionaba con 
el mundo, a partir de un constante asombro, 
dije: “Tengo que contarle al mundo que esta 
señora existió”.
Rakel Camacho: Lo importante a destacar de He-
len Keller es su simbiosis con Anne Sullivan que 
fue quien le ayudó a descubrir el mundo a través 
del tacto, después le enseñó a pensar y luego a 
hablar. Estamos hablando de finales del siglo XIX 
cuando la sordoceguera se consideraba poco 
más o menos un retraso mental. No solo es una 
historia de superación, sino de cómo trasciende.


¿Hacia dónde pretendéis llevarnos? ¿qué 
queréis evocar?


R. C.: Eva tenía muy claro que quería contar 
cómo nos servimos de un referente que tiene 
unos límites muy determinados para compren-
der cuáles son nuestros límites y cómo los 
atajamos. 
E. R.: Encontrar a Rakel fue determinante para 
darle un rumbo al proyecto. Ella trabaja mucho 
desde lo visual, desde lo performático, ella 
mezcla muchos lenguajes y a mí eso me parecía 
indispensable para tratar un tema como este, 
sobre todo, desde un lugar alejado del teatro 
más convencional, del teatro de texto. Dispo-
nemos de una herramienta fundamental que 
es la libertad y el juego que da el teatro, y nos 
permite mezclar estilos, códigos y, partiendo de 
nosotras, dialogar con este material.


Además de la dirección, Rakel Camacho firma 
la dramaturgia junto a David Testal, ¿de qué 
manera habéis confeccionado esta historia?
R. C.: En la obra no hay momentos muy 
explícitos que digan “hemos llegado a esta 
conclusión” o “esto es así”. Se entenderá como 
un poema. El espectador también tiene que 
hacer su parte de trabajo y completar. Eso es 
lo hermoso, ese espectador activo que lo hace 
desde su experiencia vital. Es una creación 
muy contemporánea, más contemplativa, 
metateatral. La transdisciplinariedad es la que 
manda. Es un trabajo muy en equipo.


“Nuestra verdadera misión es aportar poesía a lo real”
Hablamos con una de las actrices y la directora de Cada átomo de mi cuerpo es un vibroscopio, 


motores de este proyecto largamente acariciado que, por fin, ve la luz en el Teatro de La Abadía. 
Una invitación a reflexionar sobre la superación a través de la sordoceguera de Hellen Keller y la 


indispensable entrega de Anne Sullivan. Las limitaciones solo son parte del camino.


Eva Rufo y Rakel Camacho
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¿Qué importancia tiene el riesgo a la hora de 
poner en escena un proyecto como este?
R. C.: Esta obra no se puede afrontar desde el no 
riesgo, porque la historia de ellas era un riesgo 
constante, una superación, una evolución, una 
progresión, un avance; desde lo salvaje hasta 
esa sofisticación de pensamiento. Todo lo que 
pasa hasta conseguir ser la escritora que ella de-
seaba ser, ahí hay una inestabilidad muy grande 
todo el tiempo que solo podemos imaginar… La 
imaginación es otro concepto muy importante en 


este proyecto porque nosotras imaginamos cómo 
Hellen imaginaba todo el tiempo.


Junto a Eva encontramos a Esther Ortega. 
Imagino que la conexión entre vosotras ha 
tenido que ser máxima, ¿cómo está siendo 
este encuentro entre ambas actrices?
E. R.: He tenido la inmensa suerte de que Esther 
Ortega, que es una de las mejores actrices 
que tenemos, se haya querido poner a jugar 
conmigo. Nos hemos tenido que emplear muy a 
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Cada átomo de 
mi cuerpo es un 
vibroscopio


Eva Rufo y Esther Orte-
ga se ponen a las órde-
nes de Rakel Camacho 
para reflexionar sobre 
cómo enfrentarse a las 
limitaciones a través 
de la figura de Hellen 
Keller, gran escritora y 
sufragista, que gracias al 
apoyo y las enseñanzas 
de Anne Sullivan logró 
superar su sordocegu-
ra, convirtiéndose en 
todo un referente de la 
cultura y el pensamiento 
de su época.


Teatro de La Abadía 
Del 16 sept. al 3 oct.


FOTOS: Romero de Luque. 
Las actrices Esther Ortega y Eva Rufo.







fondo porque esto nos exige estar muy alerta, no 
nos permite escondernos y eso me gusta mucho 
estar experimentándolo. Cuando ya tienes ex-
periencia en un tipo de teatro puedes caer en la 
trampa de esconderte detrás de la técnica, aquí 
es imposible, no hay escapatoria, tenemos que 
estar presentes porque estamos trabajando con 
nosotras mismas y con un material muy sensible. 


Eva, ¿cómo has trabajado la sordoceguera de 
Hellen Keller? ¿Desde dónde lo abordáis?
E. R.: Sé que vamos a levantar suspicacias. Abor-
dar las diferentes discapacidades en escena es 
un tema muy sensible. ¿Cómo una actriz que no 
tiene esos límites, vamos a llamarlo así, se enfren-
ta hoy en día a esto sin caer en el maniqueísmo o 
en la condescendencia? Yo creo que desde la ho-
nestidad, eso es lo fundamental, y agarrándonos 
a las posibilidades que da el teatro. Es decir, yo 
juego y es importante decir que es ‘juego’ porque 
es lo que estamos haciendo sobre el escenario. 
Juego a que no veo ni oigo, de verdad. Me anulo 
esos dos sentidos y trabajo desde ahí para que el 
espectador pueda imaginar que en escena está 
teniendo lugar algo que podría parecerse a la 
realidad, pero que no lo es. A la vez nos permite 
darle un punto de vista poético que creo que es 
nuestra verdadera misión: aportar poesía a lo real 
porque, si no, ¿para qué? ¡Qué coñazo!


¿Cómo se lleva el mundo de las sensaciones y 
de los sentidos de Hellen al escenario?
R. C.: “A través del tacto conquistaremos el 
paraíso” decía Hellen Keller. Es muy importante 
el tema del tacto, es el rey de los sentidos, con 
el que las personas con sordoceguera van a 
descubrir el mundo. Una época como esta en 
el que el tacto es algo que está tan ansioso por 
manifestarse, adquiere un sentido aún mayor. 
Nosotros tenemos una suerte enorme de contar 
con una especialista en el Lenguaje Dactilológico 
Apoyado como Julia Monje, es asesora en siste-
ma de comunicación y ha trabajado mucho con 
personas con sordoceguera.
E. R.: Ella, además, es nuestra coreógrafa. Sin el 
rigor que da el punto de vista de Julia, no podría-
mos habernos enfrentado a esto, habría sido una 
falta de respeto.


Imagino que durante estos cinco años, han 


sido muchas las personas que han entrado y 
salido del proyecto, ¿no?
E. R.: La manera de sumarse que ha tenido cada 
persona a la que se lo he contado, ha sido clave 
para que hoy estemos haciendo esto. Ahí estaba 
María Morales, que en principio era mi compa-
ñera, pero como se alteraron todas las fechas, 
con todo el dolor de su alma, se tuvo que bajar.
Miguel Cuerdo, Los Kamikaze, Pueblos en Arte, 
Eduardo Vasco, Jesús Sala y Kendosan, hasta 
llegar a La Abadía, Rokamboleskas y Hugo Álva-
rez Domínguez que, después de leer la primera 
versión del texto, dijo: “A mí esto me interpela. 
Me parece fundamental que se cuente encima 
de un escenario. Yo quiero colaborar”. Para mí 
esto ha sido la clave para saber que lo que esta-
mos haciendo tiene sentido. Puede gustarte más 
o menos, pero eso no es lo importante.


Entrevista completa en www.revistagodot.com
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En la imagen Eva Rufo.
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Coslada se vuelca este mes con la cultura con la 
inauguración de este nuevo festival que pretende 
apoyar la creación en el municipio y potenciar el 
fomento de nuevos públicos. La cita nace para 
convertirse al inicio de cada temporada en un fes-
tival de referencia tanto en la propia ciudad como 
en la Comunidad de Madrid. 
En esta primera edición, el Festival Coslada Radial 
contará con tres importantes pilares, el de las 
Residencias Artísticas y Técnicas Coslada Radial 
(que ha dado nombre al Festival) en tres vertientes 
principales, Danza, Teatro, y Música; el de la Crea-
ción Local, que incluye los talleres con habitantes 
de Coslada y las creaciones de los artistas de la 
ciudad; y el de las Producciones Externas. Los tres 
van dirigidos tanto a público participante (en los 
talleres y debates) como a público espectador (en 
los espectáculos y las muestras de los talleres). 
Las actividades, que tendrán lugar los días 17, 
18 y 19 de septiembre, se desarrollarán por la 
mañana y por la tarde en espacios no conven-
cionales, tanto al aire libre como cubiertos. En 
estos tres días se mostrará al público el trabajo 
que algunas de las compañías residentes en los 
distintos espacios culturales de Coslada llevan a 
cabo durante todo el año, se programarán piezas 
no convencionales que tienen mucho que ver con 
la propuesta del Festival, y además se dedicará 
especial atención a la participación de los vecinos 
y vecinas de Coslada con los talleres que comen-
zarán a primeros de septiembre y culminarán en 
ese fin de semana.  


Grandes nombres de la escena
Larumbe Danza (2), Lucía Montes & Mado Dallery, 
Natalia Medina, Sol Picó (1), Jordi Buisán, Rubén 


festivales


FO
TO


: M
a


rt
a


 P
a


re
s


FO
TO


: P
e


d
ro


 A
rn


a
y


FESTIVAL DE CREACIÓN CONTEMPORÁNEA COSLADA RADIAL 
Varios espacios. Del 17 al 19 de septiembre. Toda la información en www.cosladaradial.es


La Concejalía de Cultura de Coslada celebra esta primera edición del 17 al 19 de septiembre que 
reúne talleres y muestras de las compañías residentes, y espectáculos de compañías asociadas.


1


2


La Creación Contemporánea inunda Coslada


Cano, Blanca Doménech, Marc Caellas, Nuevo 
Teatro Fronterizo, Cirko Psikario, Irene Poveda, Annie 
Pui Ling Lok... son sólo algunos de los nombres que 
podremos encontrar dentro de una programación 
que incluye todo tipo de propuestas, como teatro 
inmersivo, piezas itinerantes, teatro de site-specific, 
artes vivas, teatro comunitario, magia, teatro gestual, 
circo, tecno poemas o videodanza. La rama de la 
Creación Local presentará a artistas como Juan 
Torres Larumbe, Daniela Merlo, Beatriz del Monte o 
Verónica Garzón, y talleres, como la propuesta de 
Danza Comunitaria de Rea Danza, el taller de Natalia 
Medina, y la iniciativa llamada Informe Coslada. Pre-
sente, pasado… futuro. Este último proyecto propo-
ne mostrar la imagen de Coslada a través de los ojos 
de sus habitantes. De carácter intergeneracional e 
intercultural, tendrá una duración de dos semanas y 
culminará con una muestra abierta.
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homenaje a la madre


por Ka Penichet


¿Cuánto tiempo llevabas masticando este 
texto en tu cabeza?
Yo he escrito muchas cosas y muchas eran 
sobre mí misma, sobre mi vida, sobre cosas que 
me iban pasando con la intención de retenerlas 
en la memoria. Retienes al final un relato. Para 
mí, lo más interesante en realidad es tenerlo y 
poder modificarlo con el tiempo, según te vas 
dando cuenta que aquel relato que te contaste 
no es el relato. Este texto se ha ido modificando 
muchísimo desde la primera vez que lo escribí.


¿Te has guardado algo o la pieza es un desnu-
do integral?
Hay cosas que no cuento porque en una historia 
familiar pasa de todo. Este texto, cuando Natalia 
Menéndez lo leyó por primera vez, tenía sesenta 
y pico páginas y para montarlo en el Teatro Espa-
ñol se ha quedado en 35. Ya de por sí, el texto ha 
ido hacia un sitio, que es contar una historia y no 
cuarenta, todo lo que reforzaba esa historia se ha 
quedado en el texto y las que no tenían que ver 
con la historia principal se fueron cayendo. 


¿Cómo recibió Natalia Menéndez el texto 
y cómo recibiste tú la edición que hizo del 
mismo?
Yo le pasé el texto para que lo leyera nada más 


“Quería ser una mujer con la libertad de un 
hombre. En el mundo de hoy lo puedo conseguir”


La actriz estrena Despierta, pieza que supone su debut como dramaturga y que interpreta 
bajo las órdenes de Natalia Menéndez. Hablamos con ella sobre este texto que aborda su 


historia familiar a través de la relación que mantuvo con su madre.


y me comentó que le interesaba mucho pero 
que creía que debería hacer un trabajo de 
edición y me ofreció su ayuda. A partir de ahí, 
le pregunté si quería dirigirlo y me dijo que sí. 
Yo quería que ella le aportara un punto de vista 
que no fuera el mío. Para mí ha sido un placer. 
Nos hemos entendido muy bien porque había 
trabajado anteriormente con ella y conocía 
su manera de trabajar y por dónde lo quería 
llevar. A mí, su punto de vista me fascina, 
hay mucho trabajo de ella. Ella cuenta mucho 
más a través de las imágenes que si lo hiciera 
simplemente una persona hablando sin parar 
y creo que le ha dado un vuelo que a mí me 
gusta muchísimo. Luego veremos si a la gente 
le gusta o no.


¿En algún momento le contaste a tu madre 
que tenías en mente escribir algo?
Mi madre murió en el 2015. No está para escu-
charlo. Es como un homenaje hacia ella. Con 
ella viva no se me pasó por la cabeza que iba a 
escribir esto algún día. No lo sabía.


Como esta pieza se centra en la figura de 
tu madre y tu relación con ella, ¿cuál es la 
enseñanza más valiosa que te dejó? 
Yo lo cambié todo para cuidarla a ella. Mi forma 


Ana Rayo
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FOTO: Jesús Ugalde


de pensar, de ver el mundo, lo que hacía… por-
que me cayó con 26 años tener que cuidarla. Yo 
no había cuidado nada en mi vida. Cuidándola 
a ella aprendí a cuidar otras cosas: a mí misma, 
mis relaciones…


Natalia dice que la comicidad es lo que te 
salva, ¿ha jugado un papel terapéutico en el 
texto?  
Creo que el humor es total y absolutamente 
inevitable en mi vida. He hecho chistes en los 
momentos más negros y oscuros y se ha reído 
la familia entera. Eso va conmigo de fábrica. No 
sé cuándo lo adquirí ni si nací con ello, no tengo 
ni idea. Mi madre me llamaba la payasa y es lo 
que he sido toda la vida. Decía que me había 
tragado un payaso de pequeña. Yo no paraba 
de hacer la mamarracha, ha sido mi forma de 
encarar todo y creo que me ha salvado de 
muchísimas cosas.


También dice que de pequeña te hubiera 
gustado ser hombre, ¿sigues pensando lo 
mismo? 
De pequeña también me gustaba ser mujer, la 


cosa de ser hombre es que ellos podían hacer 
lo que les daba la gana y yo no. Ese es el mun-
do en el que yo he vivido. Y aunque no hayas 
vivido así en tu casa, en cuanto has puesto un 
pie en la calle, ese es el mundo que te rodea. 
Yo quería ser una mujer con la libertad de un 
hombre. En el mundo de hoy lo puedo conse-
guir, que no soy afgana y no estoy corriendo. 


¿Quiénes son tus referentes feministas?
Uno de mis referentes feministas es, Chimaman-
da Ngozi Adichie, que además la nombro en 
la obra. Es una de mis favoritas ahora mismo. 
Como creadoras me encanta Leticia Dolera, 
la directora de Vidas Perfectas. Me parece 
una tipa muy valiente y lo que hace me gusta 
muchísimo. Una sabe que es un buen referente 
cuando hay hasta compañeras que empiezan 
a ponerla a parir... el sistema ha ido a por ella. 
Otro gran referente para mí es Pamela Palen-
ciano. Estos son los más cercanos. Intento que 
mis referentes sean mujeres que estén haciendo 
cosas ahora mismo.


Entrevista completa en www.revistagodot.com


Despierta


Ana Rayo se inspira en 
su vida personal para 
poner en escena su 
primer texto dramático, 
bajo la dirección de 
Natalia Menéndez. 
La cultura machista en 
la que nos han educado 
y las múltiples dife-
rencias que hay entre 
nacer mujer y nacer 
hombre son las claves.


Teatro Español
Del 10 de septiembre al 
31 de octubre
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estrenos


Para los que tenemos ya una edad la 
palabra Maastricht nos suena como a 
importante, la ciudad neerlandesa en 
la que se firmó un importante acuerdo 
que modificaría nuestras vidas para 
siempre: se pusieron las bases de lo 
que hemos conocido en los últimos 
años como Europa. Fue el nacimien-
to de un ideal político y económico 
para gestionar el funcionamiento de 
nuestro continente, pero también era 
el nacimiento de un ideal romántico de 
unidad entre personas con distintos 
idiomas y costumbres. Una nueva 
manera de gestionar mirando al futuro 
en paz, sin guerras que sangrasen 
nuestros destinos. También nació a 
modo de dique de contención para las 
ideas supremacistas y nacionalistas 
que pudieran volver a darse en algu-
nos países. Lejos queda 1992 y ya no 
sabemos muy bien qué pensar de ese 
Tratado. Si realmente ha servido para 
algo, si ha servido de algo esta unión, 
si de verdad nos importa Europa (a 
tenor de la participación en las elec-
ciones europeas está claro que no). 
En The Quest, Cédric Eeckhout 
emprende una investigación sobre la 
búsqueda de una unión ideal con otro 
ser, al tiempo que se interroga sobre 
lo que significa en realidad una unión 
en términos más generales; a su vez, 
esta reflexión le conduce a otra más 
amplia sobre la Unión Europea. En 
este monólogo cómico aborda ambos 
temas en paralelo combinando temas 
personales y políticos. Por un lado está 
su historia: un actor de 40 años soltero 
y en busca del amor eterno, marcado 


En búsqueda de 
una relación sana


THE QUEST
Teatro Valle Inclán
Del 10 al 19 de septiembre


desde temprana edad por la separación de su madre valona 
y su padre flamenco. Y por otro lado, la historia de la Unión 
Europea, cuyos cimientos se ven amenazados por el naciente 
nacionalismo y la posibilidad real de ruptura. ¿Es posible que 
los seres humanos tengan relaciones sanas y equilibradas?
En sus preguntas más íntimas, el actor se detiene en la 
fragmentación de Europa, cuestiona los efectos ambivalen-
tes del neoliberalismo… y mira a su propio origen. Todo ello 
presentándose como un caballero del siglo XXI protegido por 
su armadura. Su madre y su gato Jésus lo acompañan en esta 
búsqueda. Sergio Díaz


FOTO: Hubert Amiel
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Laura (Llum Barrera) y Jaime (Iñaki Miramón) 
reciben una llamada de Ricardo (Fernando Soto), 
el tutor de su hijo adolescente en el instituto, para 
informarles que el muchacho se salta las clases 
para esconderse en los baños a masturbarse. A 
partir de este momento salta el conflicto dentro de 
este matrimonio, y la comedia para el público. 
Escrita por Nacho Faerna y dirigida por el propio 
Soto, la historia aborda temas como la convivencia 
y la pareja a través de nuestra relación con el sexo 
y el placer, cuestionándonos por qué nos escan-
daliza en público lo que hacemos en privado.
Una invitación a reflexionar, desde la risa, sobre 
la creciente necesidad de impostar felicidad y 
corrección de cara a la galería, la ansiedad que 
generan las (falsas) buenas maneras y el temor, 
pereza -¡o vaya usted a saber qué!- a enfrentarnos 
a nuestros propios problemas.


Es maravilloso que el espíritu de Arte&Desmayo 
continúe reverberando en los espacios madrileños, 
sobreviviendo a su propia sala. El riesgo exquisito y la 
ilusión que transmiten con cada uno de sus proyectos 
sigue presente, ahora desde la sala Lola Membrives 
del Lara. En esta ocasión llegan con un nuevo trallazo 
escénico directo al estómago que es este monólo-
go de Will Eno interpretado, y dirigido, por Juanma 
Gómez que da vida a este hombre que llega para 
contar al público una serie de acontecimientos que 
necesita exorcizar en su camino a la salvación. “Él es 
como tú, solo que peor” dice el propio Gómez sobre 
este tipo que ha removido en sus butacas a públicos 
de medio planeta.
Un viaje ¿a través de su vida? que han calificado de 
inescrutable, intenso, ridículo, espeluznante, enloque-
cido y conmovedor. No me digan que no les entran 
ganas de querer encerrarse con Pain y saber más.


ONÁN
Teatro Infanta Isabel
Hasta el 10 de octubre


 THOM PAIN (BASADO EN NADA)
Teatro Lara
A partir del 1 de septiembre


¿Acaso tú no lo haces?


Hoy quiero confesar... o no







Imanol Arias regresa al Teatro Infanta Isabel (el 
escenario donde últimamente más se está mos-
trando en nuestra ciudad) para recrear una obra 
teatral basada en un texto dramático universal 
(como ya hizo la temporada pasada con El coro-
nel no tiene quien le escriba, de Gabriel García 
Márquez). En esta ocasión se mete en la piel de 
Willy Loman, el protagonista de Muerte de un via-
jante, quizá la obra cumbre de Arthur Miller. Esta 
versión está dirigida por Rubén Szuchmacher 
y completan el reparto Clark Carlos Serrano, Cris-
tina de Inza, Fran Calvo, Jorge Basanta, Virginia 
Flores y Jon Arias (el hijo del propio Imanol y la 
gran Pastora Vega).
Willy Loman es un viajante de comercio que ha 
entregado todo su esfuerzo y su carrera profe-
sional a la empresa para la que trabaja. Su único 
objetivo es darle una vida mejor a su familia. 
Trabajador infatigable, ahora, con sesenta y 
tres años, exhausto y agotado tras una vida sin 
descanso, ve cómo su posición en la empresa 
se tambalea. Sus ventas ya no son las que 
eran y su productividad cae en picado, lo que 
provoca que la relación con sus jefes se haga 
insostenible. Su matrimonio tampoco va bien, 


y la relación con sus hijos esconde un antiguo 
secreto que se llena de resentimiento y que 
amenaza con destrozar la estabilidad familiar. 
Todo ello le lleva a una espiral de depresión y 
autodestrucción, en la que su único apoyo es su 
abnegada esposa, la única que parece enten-
derle. A medida que se complican los aconte-
cimientos y sus sueños se desvanecen, todo se 
precipita hacia un final trágico...
La crueldad de un capitalismo salvaje en el que 
el ser humano sólo vale lo que sea capaz de pro-
ducir, la frustración por los sueños no cumplidos, 
la incapacidad de padres e hijos para expresarse 
su amor, las complejas relaciones de pareja y la 
necesidad de triunfar y ser aceptado por los de-
más, son los ejes sobre los que pivota esta obra 
maestra de la dramaturgia contemporánea, una 
demoledora reflexión sobre el ser humano que, 
como buen clásico, resulta tan actual hoy como 
cuando se escribió a mediados del siglo pasado. 


La base del capitalismo: exprimir al individuo 
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MUERTE DE UN VIAJANTE
Teatro Infanta Isabel
Del 16 de septiembre al 9 de enero







Organiza Colaboran Retransmite


Teatro Arriaga Antzokia | Bilbao
Astelehena, urriak 4 de octubre, lunes | 2021


20.00 h.


Gala de los XXIV Premios MAX
de las Artes Escénicas


XXIV PREMIOS


A R T E  E S Z E N I K O A K
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“Al programar este espectáculo en los Teatros del 
Canal, ya tenía en mente a los espectadores madrile-
ños, jóvenes y no tan jóvenes, que iban a contemplar 
por primera vez este The Rite of Spring (La Consa-
gración de la Primavera), una de las obras magnas 
de esa gran innovadora de la danza contemporánea 
que fue Pina Bausch. 


Apreciar por primera vez una coreografía de estas 
características, de sublimada poesía y un profundo 
amor -y dolor- como mar de fondo, es siempre una 
experiencia trascendente, renovadora, iluminadora. 
Recuerdo cuánto me impactó a mí descubrirlo y 
disfrutarlo por primera vez. Pero también tenía en 
mente a los amantes de la danza que ya conocen 
este espectáculo histórico: lo que van a contemplar 
en estos Teatros del Canal es una nueva versión con 
unas implicaciones muy distintas de la obra original. 
Van a ver, y poder comparar, una recreación de Pina 
Bausch absolutamente nueva.  


Cuando Pina Bausch estrenó The Rite of Spring en 
diciembre de 1975 en el Tanztheater Wuppertal tenía 
35 años, y apenas llevaba dos como directora artísti-
ca de la institución. Esta obra fue en cierta medida su 
consagración, pero también un punto de inflexión en 
su trabajo: la pieza en la que aparentemente cerraba 
sus aproximaciones previas al paganismo clásico de 
origen helénico (con trabajos como figenia en Tauris 
u Orfeo y Eurídice) para dedicarse ya plenamente a la 
investigación de la sensibilidad presente, y a su par-
ticular visión expresionista del movimiento. No es en 
absoluto una obra de danza “clásica” o “convencio-
nal” (quizá Pina Bausch nunca fue ninguna de estas 
dos cosas) pero sí hay una especie de eco, aunque 
prevalecen su épica de la emotividad y la sensoriali-
dad, esa exaltación de lo telúrico, del movimiento libre 
y la expresión de las pasiones y, lógicamente, una 
nueva sensibilidad: sus bailarines ruedan por un suelo 
de tierra, se golpean, realizan repeticiones o contie-
nen sus pasos con violencia, aparentemente titubean, 
dudan y reaccionan en escena... 
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THE RITE OF SPRING / COMMON GROUND[S]. Teatros del Canal. Del 23 al 26 de septiembre.


(...) 
Para hacer efectiva esta nueva versión, la Pina Bausch 
Foundation acudió allí donde debía: a las generosos 
brazos de otra figura imprescindible de la danza con-
temporánea del siglo XX, Germaine Acogny y su École 
des Sables, la más antigua y obviamente legendaria es-
cuela de danza contemporánea del continente africano. 


(...)
Los espectadores madrileños van a poder ver el traba-
jo de dos grandes mujeres de la danza, inmensamente 
poderosas y cargadas de talento, tomando como 
partida aquello que une a sus respectivas tradiciones, 
tan distintas. Acogny, acompañada por la estrecha 
colaboradora de Bausch, Mailou Airaudo, han creado 
además una coreografía especial para completar el 
programa. Common Ground(s) es otro punto de afilia-
ción de los orígenes comunes, de nuestras coinciden-
cias interraciales, de nuestro pasado común com-
partido como humanos, transcrito al presente de dos 
mujeres profesionales, creativas, también poderosas, 
ambas madres, nutriéndose de sus propias historias y 
emociones compartidas. Se me pone la piel de gallina 
solo de pensar en un encuentro tan en la cima, un pro-
grama doble de danza tan afinado. Iré a verlo como si 
ya lo hubiera olvidado, por el puro placer de admirarlo 
como la primera vez. 
Texto completo en www.revistagodot.com


en palabras  de...   Blanca Li. Directora de los Teatros del Canal


Renovar los ritos







lírica


El Teatro de la Zarzuela abrirá temporada con la recupera-
ción de uno de los títulos capitales de la ópera de nuestro 
país, Circe. En ella Ruperto Chapí, con libreto de Miguel Ra-
mos Carrión, desarrolló hasta sus últimas consecuencias un 
estilo propio que asume las vanguardias de corte wagneria-
no y las traspone a la lírica española. Su historia indagaba 
en el mito de Circe, quien vive en una isla a la que llega 
Ulises. Tras desembarcar, la mitad de sus hombres son 
convertidos en animales por Circe y Ulises tendrá que en-
gañarla para poder liberarlos. Estará dirigida por Guillermo 
García Calvo y contará con las voces de Saioa Hernández, 
Alejandro Roy, Rubén Amoretti y Pilar Vázquez. Las dos 
funciones programadas serán en versión de concierto.


CIRCE
Teatro de la Zarzuela. 10 y 12 de septiembre. 


41


www.revistagodot.com


Compañías y creadores:  
Sol Picó, Marco Mezquida, Larumbe 
Danza, Juan de Torres, Lucía Montes, 
Mado Dallery, Rea Danza, Natalia 
Medina, Rubén Cano, Jordi Buisán, 
Blanca Doménech, Marc Caellas, 
Esteban Feune de Colombi, Juan Ayala, 
Annie Pui Ling Lok, CircoPsikario, Irene 
Poveda, Nuevo Teatro Fronterizo…


Toda la información en 
www.cosladaradial.es


17   18   19
S E P T 2 0 2 1


FESTIVAL  
DE CREACIÓN 


CONTEMPORÁNEA 


c o s l a d a c u l t u r a  /  c o s l a d a r a d i a l







GOLFUS DE ROMA 
Teatro La Latina. Desde el 9 de septiembre. 


La primera producción que subirá el telón en 
Madrid será esta nueva versión del clásico de 
Stephen Sondheim, -¡Siempre tendría que haber 
un título suyo programado en Madrid!- que tras 
su paso por el Festival de Teatro Clásico de 
Mérida, llega a nuestra cartelera con Carlos 
Latre encabezando el elenco.“Ha significado 
salir completamente de mi zona de confort”, 
declaraba el humorista que se estrena como 
actor de musical.
La dirección corre a cargo de Daniel Anglès 
quien, después de ponerse al frente de otros 
títulos como Rent o Hair, se ha lanzado a dirigir 
su primera comedia en la que, entre enloque-
cidos enredos y conocidas melodías, se habla 
sobre la lucha por la libertad. La producción, 
que en esta ocasión combina la estética roma-
na con el mundo del circo, incluye en su elenco 
nombres tan conocidos para el aficionado al 


teatro musical como Eva Diago (Los Misera-
bles), Meritxell Duró (La Familia Addams) o 
Iñigo Etayo (Anastasia). 
Esta comedia ya contó con una versión en cas-
tellano a comienzos de los noventa con Javier 
Gurruchaga y Gabino Diego a las órdenes de 
Mario Gas, quien también ha dirigido otros títu-
los de Sondheim como Follies o Sweeney Todd.


por José Antonio Alba  


¡arriba el telón!


El regreso de los grandes musicales (I)
“Fuimos los primeros en marcharnos y somos los 
últimos en volver”, nos dice Quique Comyn jefe de 
prensa de Stage Entertainment, poniendo de mani-
fiesto la verdadera dimensión de lo que ha sufrido 
la industria del teatro musical desde que en marzo 
del 2020 se viera obligada a echar el cierre, hasta 
ahora. El panorama no parecía muy halagüeño, en-
tre las continuas olas, las nuevas cepas y las res-
tricciones, parecía que el regreso del gran formato 
estaba condenado a posponerse indefinidamente. 
Han sido muchos los profesionales que, en este 
año y medio, han vivido el caos de las ayudas, que 
en algunos casos ni si quiera han llegado, viéndo-
se obligados a abandonar sus carreras. Otros, al 


ver que el resto de teatros sí abrían, han optado 
por lanzarse a crear producciones de pequeño 
y mediano formato, como es el caso del recién 
estrenado Madrid 24h en el Teatro Lara. Pero la lle-
gada de las vacunas y la reactivación del turismo 
parece que han dado las suficientes esperanzas, y 
garantías, a las grandes productoras para decidir 
que es el momento de volver a subir el telón. ¡Y 
vaya si lo van a subir! Solo entre septiembre y 
octubre asistiremos en Madrid al estreno de nueve 
producciones de gran formato. Desde títulos 
largamente esperados, pasando por sorpresas de 
último momento y, por supuesto, reposiciones de 
éxito. Aquí van las de septiembre.
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EL REY LEÓN 
Teatro Lope de Vega. Desde el 23 de 
septiembre.


Sin lugar a dudas, cuando pensamos en el 
regreso de los musicales de gran formato, el 
primer título que se nos viene a la cabeza es 
El Rey León, un espectáculo que regresa ce-
lebrando el décimo aniversario de su estreno 
en España y al que, si juzgamos por sus llenos 
diarios, aún le queda mucho por rugir. 
Un espectáculo que ya han visto cinco millones 
de espectadores en sus más de 3.550 repre-
sentaciones desde que se estrenara en nuestro 
país allá por el 2011. Las cifras son de vértigo 
y ponen de manifiesto la importancia que tienen 
los musicales para nuestra ciudad.
La producción contará con nuevas incorpora-
ciones como el argentino Agustín Argüello en 
el papel de Simba, papel que ya interpretó en 
Méjico, o Juan Bey (Anastasia) interpretando 
a Zazu; junto a ellos continuarán algunos nom-


bres que ya formaban parte del elenco previo a 
la pandemia, como Andrea Bayardo, actriz me-
jicana que cambia de personaje y se estrena en 
el papel de Nala, y Pitu Manubens que continúa 
dando vida al villano de la función: Scar, actor 
al que ya pudimos disfrutar en títulos como Billy 
Elliot o El Jovencito Frankenstein.  
¡Larga vida al Rey!


KINKY BOOTS 
Espacio Ibercaja Delicias. Desde el 28 de 
septiembre.  


El siguiente espectáculo quizá sea el menos 
conocido para el gran público y, sin embargo, 
es todo un éxito a nivel mundial. 
Un musical que cuenta con canciones com-
puestas por Cindy Lauper, quien ganó el Tony 
a la mejor música original y que, tal y como nos 
contaba Silvia Montesinos, responsable de su 
adaptación al castellano, posee un mensaje lle-
no de positivismo: “sé quien quieras ser y como 
quieras ser hoy, no esperes a mañana”. 
Música pegadiza, ritmos bailables, mucho humor 
y Drag Queens para una espectácular producción 
que, a través del colorido y la pluma, lanza un lla-
mamiento a la empatía: “Ponte en mis zapatos -en 
este caso con tacón de aguja y plataforma- y no 
me juzgues solo por mi apariencia”. Un mensaje 
que no podía llegar en mejor momento.
El elenco lo encabezan Tiago Barbosa, que 


pasa de ser Simba en El Rey León a encarnar 
a Lola, personaje al que dio vida en su día Billy 
Porter (Pose. En la imagen) y que requiere de 
una gran destreza interpretativa; además de 
actuar, cantar y bailar, debe poseer un carisma 
muy marcado; junto a él estarán Daniel Diges 
(El Médico) Angy Fernández (La Llamada) y 
Jana Gómez (Anastasia).
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GHOST, EL MUSICAL 
Teatro EDP Gran Vía. Desde el 28 de 
septiembre.  


Este espectáculo se vio obligado a bajar 
el telón de manera abrupta en su momento 
más dulce debido a la pandemia y ahora 
vuelve para sacarse esa espinita de encima. 
“Tenemos muchas ganas de volver- dice Silvia 
Montesinos, directora asociada -fue un tortazo 
muy gordo. Estábamos en la cresta de la ola. 
Se merece esta segunda vida y resarcirnos de 
lo que supone que nos lo quitaran de repente 
de las manos”.
El espectáculo que seguramente llamará la 
atención de los nostálgicos de la película 
estrenada en los 90 en la que se inspira, con 
Demi Moore, Patrick Swayze y Whoppi Goldberg 
(papel que le valió el Oscar), cuenta con libreto 
firmado por el propio Bruce Joel Rubin, quien 
ya fue responsable del guion original por el que 
también fue galardonado con la estatuilla.


La producción regresa con sorpresas que, al 
cierre de la edición, todavía no podían ser des-
veladas pero que prometen recuperar el interés 
del público para esta producción que además 
de gustar musicalmente, sorprenderá por sus 
efectos especiales.


THE HOLE X 
Espacio Ibercaja Delicias. Desde el 30 de 
septiembre.  


Vale, quizá este no sea un musical de gran 
formato, pero sí es el concepto del cabaret 
elevado a la enésima potencia y por eso hemos 
querido hacerle hueco. Números espectacula-
res, tanto en su ejecución como en su estética, 
artistas venidos de todas partes del mundo y 
maestros de ceremonias de renombre, recor-
demos que Paco León fue el primero que nos 
invitó a adentrarnos dentro del agujero, hacen 
que este espectáculo pueda incluirse dentro de 
las producciones de las que venimos hablando.
En esta ocasión el agujero se reabre para 
celebrar sus diez años de existencia y lo hace, 
eso nos dice su equipo, más canalla que nunca 
-nos dejan entrever que la X de su título no solo 
hace referencia a su aniversario-. Este regreso 
forma parte de la programación que inaugura el 
Espacio Ibercaja Delicias; un nuevo complejo de 


ocio gestionado por la productora Letsgo que 
pretende ser “como un parque de atracciones 
para adultos”, reuniendo en un mismo lugar 
restauración, exposiciones interactivas y espec-
táculos teatrales y musicales de gran formato, 
como Kinky Boots, anteriormente mencionado, 
o este cabaret que se alojará en una de sus 
enormes carpas.
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El Centro de Formación en Producción de Ar-
tes Escénicas es la primera escuela que surge 
en España dedicada íntegramente a la pro-
ducción. Surge por el desconocimiento de las 
compañías y creadores de artes escénicas en 
aspectos básicos en producción. Los cursos 
que imparten están orientados a compañías y 
creadores con pocos recursos que tienen la 
necesidad de autoproducirse.
Toda la formación se realiza online, en formato 
presencial o a distancia, lo que permite que 
compañías y creadores no afincados en Madrid 
tengan también acceso a esta formación.
Carlos Lorenzo Rodrigo es el encargado de 
impartir los cursos. Productor ejecutivo de 
profesión, atesora una experiencia de más de 
15 montajes estrenados, propios y externos, en 
los últimos 8 años. 
Conjuntamente con los cursos ofrecen asesora-
miento personalizado para ayudar a compañías 
y creadores en temas como la solicitud de 
subvenciones, inscripciones en convocatorias, 
acceso a programadores, públicos, etc.
 
Subvenciones a producción y gira
6-8 septiembre. 19h a 21h.
5-7 octubre. 18h a 20h.
2-4 noviembre. 10h a 12h.
Tres días para aprender de una manera práctica 
a solicitar y justificar subvenciones en artes escé-
nicas. Se analizará punto por punto decretos de 
ayudas de Comunidades Autónomas e INAEM.
 
Masterclass Derechos de autor y propiedad 
intelectual
21 septiembre. 18h a 20h.
10 noviembre. 19h a 21h.
En dos horas podrás conocer todo lo que tienes 
que saber como compañía de artes escénicas 


sobre derechos de autor y propiedad intelectual: 
textos, música, audiovisual, etc.


Fundraising: recauda fondos para tus 
producciones
19, 20, 26 y 27 octubre. 18h a 20h30
¿Cuánto dinero necesitas para un proyecto? 
¿Dónde encontrarlo? Todo se basa en una plani-
ficación exitosa. 
 
5ª Edición del Curso de Producción Ejecutiva 
para Artes Escénicas
De Octubre a junio. Lunes de 18h a 21h
Tanto para profesionales del sector que busquen 
autoproducirse como para aquellos que se 
quieran dedicar profesionalmente al mundo de 
la producción ejecutiva. Como novedad en esta 
edición, el curso pasa a durar dos años y será en 
colaboración con la Escuela de Nave 73.


Ya se puede solicitar plaza en algunos de los cursos programados para el último trimestre del año. 


Formación


Primer centro formativo dedicado 
exclusivamente a la producción de Artes escénicas
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por Jorge Gª Palomo / @jorgegpalomo


cómicas


¿Quién es Palo Capilla para quien no lo sepa 
(aún)?
Es una persona alegre, con sentido del humor, 
con mucho carácter y amante del buen rollo, las 
relaciones humanas y a la que le encanta cono-
cer a las personas. Además, no soporta hablar 
de sí misma en tercera persona…


¿Qué significan la comedia y el espectáculo 
en tu vida?
La comedia es mi vida, mi modus vivendi. Es la 
base de todo lo que hago. Ser un espectáculo es 
mi objetivo. Un buen espectáculo es la forma que 
tenemos los artistas de agradecer al público que 
haya venido a pasar un rato con nosotros viendo 
nuestro trabajo.


¿Cómo son tus monólogos, cómo te inspiras, 
quiénes han sido tus referentes? 
Mis monólogos son trabajados, variados, 


dedicados y, según dicen, también graciosos. 
Mi inspiración son mis amigos, mi familia, mi 
día a día. Siempre estoy atenta a todo porque 
nunca sabes cuándo se te puede cruzar un 
gran chiste. Mis referentes, desde pequeña, 
han sido Faemino y Cansado, Las Virtudes, 
Martes y 13, Gomaespuma, la serie Friends… 
¡Hay muchos! Una mujer que me hacía mucha 
gracia era Chus Lampreave. Pero, vamos, 
¡imposible nombrar a todos! Actualmente, hay 
muchos cómicos y cómicas que me inspiran y 
son referentes.


La cultura es para ti…
Una necesidad básica, algo imprescindible 
como comer o rascarte cuando te pica.


Las redes sociales son…
Otro escaparate más y una herramienta para en-
contrar trabajo. Un medio para entretener, hacer 


“La comedia es mi vida, 
ser un espectáculo es mi objetivo”


Palo Capilla


Es una cómica infatigable. Una mujer atenta a todo lo que ocurre porque nunca se sabe “cuándo se te puede 
cruzar un gran chiste”. Bienhumorada, alegre y curiosa, su desparpajo le ha brindado varios premios en con-
cursos de monólogos y el éxito de espectáculos como Señoras y a lo loco o Vamos a morir todos. Pero quizá 
Palo Capilla os suene también de la radio, ya que dirige en Espacio 4 FM el programa Pase por capilla, punto 


de encuentro para el humor y otras necesidades esenciales de la vida. “Un buen espectáculo es la forma que 
tenemos los artistas de agradecer al público que haya venido a pasar un rato con nosotros”, afirma. Y en 


Godot, sin duda, la gratitud es recíproca. ¡Bienvenida esta cómica innata a nuestra particular capilla!


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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comedia, darse a conocer... Una mina de 
diversión y entretenimiento.


¿Qué es lo que te hace reír, compañera?
Muchas cosas, pero destacaría los malos 
entendidos. Esas situaciones absurdas 
en las que todo sale mal. Por ejemplo, 
mi amiga Chus trabajando en un Burger 
en Dublín confundía ‘napkin’ con ‘nipple’. 
¡La cara de los clientes cada vez que les 
ofrecía una servilleta era un regalo para 
nuestros ojos!


Mención especial a Pase por capilla 
¿Por qué escucharlo? ¿Quiénes te 
gustaría que fuesen a tu programa -en 
Espacio 4 FM- de inmediato?
Es un programa muy variado y dinámico 
por el que pasa gente que mola. La mayo-
ría de colaboradores son cómicos o profe-
sionales de sectores específicos. Todo lo 
que cuentan es gracioso o interesante. La 
mayoría de veces, ambas cosas. Creamos 
un ambiente tan agradable y distendido 
que salen unas entrevistas muy chulas. Y 
me gustaría que pasara mucha gente... 
¡Hay tanta gente interesante! Uno que me 
encantaría que pasara por capilla es Jordi 
Hurtado. Es un pozo de sabiduría; y, ade-
más, quiero saber qué crema facial usa.


Un momento inolvidable o una anécdota 
fuera de los escenarios…
He tenido muchos, pero ninguno como 
el nacimiento de mis hijos. Crees que 
sabes lo que es el amor hasta que nace 
tu primer hijo y te das cuenta de que no 
tenías ni idea.


Un lugar para reír a carcajadas. De Madrid, 
España o el mundo entero…
Mi casa en Navidad. Cuando nos juntamos 
toda la familia es una risa. Y cualquier sala o 
teatro que apueste por la comedia me parece 
totalmente recomendable, por pequeña que sea. 
El humor es un ‘must’ en la vida; y la gente que lo 
promociona se merece que vayamos a sus salas.


Una película, canción o libro para sentirnos 
bien en épocas difíciles.
El primer título que me viene es Mary Poppins. 
Siempre. Los renglones torcidos de Dios de 
Torcuato Luca de Tena es un libro maravilloso 
sobre la mente humana, su locura y compleji-


dad. Y canción… muchas. Me gustan grupos 
como Coldplay, Imagine Dragons… Ahora he 
descubierto a Nil Moliner y a un grupo que se 
llama Blau Mut, que me gusta mucho.


¿Algo que te parezca ignominioso que no 
pase por esta capilla?
La fecha de la próxima entrevista. Que nos 
contemos a dónde hemos llegado.


Un mensaje para la posteridad. Para seguir 
siendo raros y risueños…
“Recuerda cagar en horario laboral”. Sé que 
suena ordinario, pero es más rentable que 
hacerlo gratis en casa, a menos que seas 
autónomo.por Jorge Gª Palomo / @jorgegpalomo


Puedes leer la entrevista completa en www.revistagodot.com







escena y cultura


Esta es la cuestión







escena y cultura


www.revistagodot.com


Del 24 de septiembre al 21 de noviembre tendrá lugar una nueva edición de este festival que sigue 
apostando por lograr la verdadera INCLUSIÓN en las Artes Escénicas. Organizado por la Sala 
Tarambana y con el apoyo de MACOMAD, en esta edición 25 compañías de todo el panorama 


nacional mostrarán sus trabajos en diversas salas de Madrid.


Sandra Marchena _ Laura Rubio Galletero _ IMPARABLES _ Sala Mirador


VI Festival Visibles


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











por Sergio Díaz


voz en off
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Empieza la ligazón
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foto portada: 
Festival Visibles. Imagen 
de la obra Devenir de 
Fritsch Company. Pág 04.


30 de junio de 2021. Se da por finalizada oficiosamente la temporada. 
Ha sido un año largo y complicado, de los más complicados que se re-
cuerdan. Medidas sanitarias, dificultades añadidas a las ya existentes, 
conflictos con las instituciones, falta de ingresos,  falta de patrocinios, 
ausencia de público en las gradas, locura con los horarios, déficit, el 
bar... Cierto que aún quedan las competiciones internacionales para 
acabar de verdad, pero esas funciones son sólo para algunos elegidos 
(los galácticos del Siglo de Oro los llaman) y se suelen llevar a cabo 
fuera de la ciudad, son las giras de verano. Pero ya se ven las ansiadas 
vacaciones. Se hace necesario terminar y desconectar un poco. Es mo-
mento de hacer balance del año que hemos tenido e ir pensando en la 
temporada próxima.
30 de julio de 2021. Tras unos días de olvido y relax ya sentimos que 
nos vuelve a picar el gusanillo. Ya se van conociendo todos los detalles 
de la temporada que se avecina. Ya se han hecho las presentaciones 
oficiales a los medios, conocemos el calendario, los nuevos fichajes 
(en todos los ámbitos, no sólo en cuanto a los protagonistas se refiere, 
también se aprovecha para remodelar equipos técnicos, departamen-
tos de prensa, departamentos de marketing...). Estamos en la piscina 
y la playa bien a remojo, pero no podemos evitar coger el móvil para 
enterarnos de todas las novedades y ponernos al día. Así tendremos 
algo de lo que hablar luego en las tertulias de bar con lxs amigxs. 
30 de agosto de 2021. Ya está todo a punto, incluso algún recinto ha 
abierto sus puertas adelantándose a los demás para quitar el mono 
a los más impacientes. Los demás están ultimando detalles para que 
nada falle en el estreno oficial.
Los equipos ya están entrenando para automatizar todos los movimien-
tos y que el espectáculo sea perfecto. Se implementan nuevos modos 
de creación, nuevas fórmulas para atraer público, se devanan la cabeza 
para fidelizar a los espectadores y que compren el abono de tempora-
da. Nos inventamos cualquier excusa para convertirnos en imprescin-
dibles y seguir sintiendo el aliento de la gente. No queremos que nos 
dejen solos. No queremos sentirnos solos. Cada vez queda menos y no 
vemos el momento de que todo eche a rodar. Nos esperan un montón 
de jornadas por delante para disfrutar de nuestro espectáculo favorito. 
No es fútbol. Es mucho mejor que eso. Es Teatro. La vida sobre un es-
cenario. Comenzamos.


p.20







Háblanos un poco de la Escuela Municipal 
de Teatro Ricardo Iniesta. ¿Cuándo y por qué 
entras en ella? 
En el 2010 estaba pasando por un momento malo 
en mi vida a consecuencia de que mi entonces 
pareja me había dejado porque su familia no me 
aceptaba por ser una persona con diversidad 
funcional. Cuando me enteré que en la asociación 
a la que pertenecía iba a hacer un taller de teatro 
en la Escuela Municipal de Teatro Ricardo Iniesta 
me apunté, ya que vi una oportunidad para salir 
de la oscuridad en la que estaba metida.  


¿Qué has aprendido en la escuela?
La escuela me ha aportado seguridad en mí mis-
ma y me ha enseñado a saber valorarme.


En 2020 la escuela recibió el Premio Max de 
Carácter Social. ¿Cómo sentiste ese momento?
Yo, al principio lo viví con mucha confusión. Co-
mencé a recibir mensajes de WhatsApp dándome 
la enhorabuena, y yo pensaba: “¿cómo vamos 


a ganar el MAX?”. Ya me explicaron que era un 
MAX de carácter social por la labor que hacía la 
escuela. Me dio una gran alegría porque el premio 
es de todo el alumnado, tanto de los que están en 
la actualidad como de los que han pasado. Creo 
que es un reconocimiento muy importante y nos 
hace muy felices. 


Francisca Villacañas de la Escuela Municipal Ricardo Iniesta. Obra El triciclo
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por Sergio Díaz


plena inclusión


Llega una nueva edición de un festival que nació con el objetivo 
de lograr la verdadera INCLUSIÓN en las Artes Escénicas. 
Organizado por la Sala Tarambana, al igual que ocurrió en la 
pasada edición, se ha optado por hacer una versión extendida 
del festival, programando actividades a lo largo de dos meses. 
Salas como Teatro del Barrio, Lagrada, Bululú 2120, La Usina, 
Nave 73, el Teatro de la Sensación de Ciudad Real y la propia 
Tarambana acogerán las diversas propuestas.
Hablamos con cuatro intérpretes que abrirán con sus trabajos el 
Festival. Queremos escuchar su voz, saber qué sienten al 
subirse a un escenario y si de verdad el mundo de las Artes 
Escénicas ayuda a generar inclusión y es un motor de cambio. 


Del 24 de sept. al 21 de nov. www.festivalvisibles.com







¿Cómo y cuándo entras en MOVE arte? 
Pues fue por un anuncio que vi en el Centro 
Cultural Fernan Gómez para apuntarse a un 
taller de teatro para mayores de 60 años. 


¿Habías tenido antes algún contacto con las 
Artes Escénicas?
Sí, yo he estado trabajando en una compañía 
de teatro aficionado y desde que me jubilé 
sobre todo me he apuntado a escuelas y he 
hecho muchos talleres y me encanta estar rela-
cionada con este mundo de la forma que sea.


¿Qué tipo de trabajos hacéis en MOVE arte? 
En la compañía se trabaja de forma muy orgá-
nica. Las dos directoras (Elena López Nieto y 
Patricia Gimeno) tienen una idea clara en su 
cabeza de lo que quieren transmitir. A partir de 
ahí nos dan las pautas para ir trabajando, pero 
siempre partiendo del propio movimiento de 
nuestros cuerpos, de la forma natural en la que 
nosotros nos expresamos.


Caer en ti es un trabajo entre dos grupos de 
edad, gente mayor y adolescentes. ¿Gracias 
a este trabajo habéis encontrado puntos en 
común que no sabíais que existían?
Sí, la idea de partida era la comunicación, las 
diferentes formas que tenemos de comunicar-
nos los humanos, analizar eso y también las 
distintas formas de comunicarse que existen 


Ana Martín de la Compañía MOVE arte para todos. Obra Caer en ti. 
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En esta edición venís con la obra El triciclo, un 
texto de Fernando Arrabal. ¿Qué nos queréis 
transmitir con este montaje?
Arrabal nos muestra a unos personajes que están 
excluidos de la sociedad y lo que se pretendió al 
montar esta obra es crear un paralelismo entre los 
personajes de los que habla el texto y las vidas 
de cada uno de los miembros del elenco, ya que 
por distintas diversidades la sociedad nos exclu-
ye sin más, sin dar ningún tipo de oportunidad 
para que las personas se desarrollen de forma 
normal como cualquiera. 


¿Qué sientes cuando actúas?
Lo que siento cuando estamos esperando a abrir 
el telón son muchos nervios, los nervios lógicos 
de la responsabilidad. Una vez termina la actua-
ción y el público empieza a aplaudir, ¡buff! eso no 
sé cómo explicarlo. Es algo mágico y que te hace 
pensar que todo ha merecido la pena.
A mí, debido a mi diversidad funcional, todo el 
mundo me interrumpe cuando hablo y no me 
dejan terminar. Desde el escenario y con las 


luces yo no veía si en el patio de butacas había 
poca o mucha gente. Cuando terminé mi pri-
mera actuación y las luces se encendieron y vi 
a más de 100 personas aplaudiendo lo primero 
que pensé fue: “¿Todas estas personas han 
estado escuchándome y sin interrumpirme?”. 
No me lo podía creer y sentí un algo por dentro 
difícil de explicar.


Ya has participado en otras ediciones de Visi-
bles. ¿Te parece interesante y necesaria esta 
iniciativa organizada por Sala Tarambana?
Estos tipos de Festivales son necesarios e intere-
santes. Hay que dar visibilidad a aquellos que la 
sociedad invisibiliza y dar voz a los que quieren 
dejar mudos y sordos.


¿Crees que las Artes Escénicas son una pode-
rosa herramienta de transformación social?
El arte en general es una de las armas más po-
derosas para la transformación social. Gracias al 
arte se han conseguido muchas cosas y más que 
se deben de conseguir. 







entre dos generaciones o grupos de edad tan 
lejanos. A priori son dos mundos completamente 
distintos y el lenguaje en el que nos expresamos 
no tiene nada que ver, pero al final encuentras 
que hay muchos puntos en común: las preocu-
paciones, las inquietudes, los miedos al final 
son los mismos entre ellos y nosotros. Es el 
mismo camino vital, cada uno está recorriendo 
una etapa distinta. 


La sociedad actual aparta a la gente mayor, 
de alguna manera, ¿esta propuesta es un 
poco una reivindicación de vuestra genera-
ción, de lo que aún sois capaces de hacer?
Pues sí la verdad, yo creo que también es uno 
de los objetivos con el que ha surgido esta 
propuesta. Las dos directoras apuestan por 
dar espacio a la gente mayor y dedican mucho 
tiempo y esfuerzo a los invisibles, como bien 
dice el festival. A los mayores no se nos ve, 
no se nos tiene en cuenta y parece que ya no 


podemos hacer estas cosas en las Artes Escé-
nicas y estamos demostrando que sí. La obra 
también visibiliza a la gente joven, a los ado-
lescentes, que tampoco lo tienen nada fácil en 
estos momentos y Caer en ti también les ayuda 
a expresarse y a mostrar sus preocupaciones.


¿Qué sientes cuando actúas, cuando bailas?
Pues me siento liberada, es mi medicina. Estoy 
encantada de poder actuar y me hace sentirme 
viva participar de todo esto.


¿Crees que el mundo de las Artes Escénicas 
es inclusivo?
Yo creo que no y siento decirlo así. Es muy difícil 
para la gente mayor encontrar espacios y obras 
en las que poder expresarnos. Tan sólo aquí, en 
MOVE arte, he encontrado un grupo para gente 
de nuestra edad y en el que se crean obras con-
tando con nosotros. Poca gente nos tiene en cuen-
ta dentro de las Artes Escénicas y es una pena.
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 ¿Siempre tuviste claro que querías ganarte la 
vida sobre un escenario o cercano a él?
Sí, desde bien pequeña sabía que quería 
dedicarme a la danza. Siempre he querido ser 
bailarina e intérprete, y con los años he ido des-
cubriendo otras ramas y salidas en el mundo de 
las Artes Escénicas y la cultura que cada vez me 
interesan más (la creación, la gestión cultural, la 
educación artística...). 


¿Qué sientes cuando actúas, cuando bailas?
Disfruto bailando y actuando, me cuesta describir 
en unas palabras todo lo que siento. Es alegría, 
tranquilidad, fluidez, seguridad, motivación, 
satisfacción, nervios, desahogo… Me siento rea-
lizada, puedo expresar lo que siento a través del 
movimiento, que en muchas ocasiones me resulta 
más fácil que con palabras.


Presentáis en Visibles Y si solo fuimos 
sombra. ¿Qué nos puedes decir del montaje? 
¿Cómo lo habéis elaborado?
A través del Conservatorio Superior de Danza y 
en particular de Mercedes Pacheco, conocimos el 


mundo de la danza inclusiva y nos apasiona, es 
por ello que decidimos crear y empezar a trabajar 
con profesionales de la danza con diversidad 
funcional. Teníamos la necesidad de reflexionar 
sobre las relaciones interpersonales, las huellas 
que dejan éstas en nosotros, la memoria, los 
recuerdos de personas con las que hemos com-
partido momentos y se fueron, quedando su re-
cuerdo en la memoria. A partir de aquí decidimos 
generar esta obra donde todas las coreógrafas e 


Laura Sánchez de la Compañía La Basal. Obra Y si solo fuimos sombra. 


Laura Sánchez a la 
izquierda. 







¿En qué momento empiezas a interesarte por 
las Artes Escénicas?
Mi interés surge de una forma casual. Cuando 
termino la carrera de Psicología estoy bastante 
débil físicamente por el estrés que influye en la 
enfermedad que yo tengo y decido tomarme un 
año de descanso. En este año surge en Segovia 
el proyecto de Paladio Arte con el propósito de la 
empleabilidad de las personas con discapacidad 
a través de las Artes Escénicas. Empiezo con 
esos cursos y talleres y, poco a poco, me voy 
implicando cada vez más, formándome en primer 
lugar, para luego terminar dirigiendo la compañía. 


¿Cómo es el trabajo en Paladio Arte?
Realizamos un trabajo meticuloso y dedicamos 
mucho tiempo y mucha paciencia para llevarlo 
a cabo. Es un trabajo en el que tenemos que 
descubrir las cualidades que podemos sacar 
de cada uno de nuestros intérpretes y que se 
pueden potenciar a nuestro favor para la creación 
artística, eso lleva un tiempo, lleva un trabajo muy 


intuitivo pero sobre todo ser muy receptivo y tener 
los ojos muy abiertos para todas aquellas cosas 
maravillosas que puedan surgir y que podemos 
incorporar a una obra de teatro. Siempre hemos 
concebido la diversidad como un valor añadido 
para la creación artística. 


¿Están los docentes de las escuelas de teatro 


intérpretes somos compañeras y amigas. Es algo 
muy bonito y especial para todas nosotras. 


¿Qué objetivos queréis alcanzar con esta pieza 
de danza integrada?
Uno de los principales objetivos era generar una 
obra de calidad con profesionales de la danza 
con y sin diversidad funcional. Mostrar y difundir 
la profesionalidad de los intérpretes con diversi-
dad que participan, para fomentar la integración 
e igualdad de acceso al mundo profesional y 
educativo artístico. Deseamos impulsar la demo-
cratización cultural, donde todos los individuos 
puedan acceder y usar de modo igualitario la 
cultura y la danza en particular. 


¿Existe alguna diferencia a la hora de trabajar 
con las intérpretes en propuestas inclusivas de 
las que son convencionales, digamos?
Quizás los tiempos sean diferentes, más tranquilos, 
o la forma de transmitir las ideas, la coreografía 
sea un poco diferente. Al final es saber transmitir 


toda la información de diversos modos, saber em-
plear el lenguaje, identificar cuál es la mejor forma 
de llegar a cada intérprete a la hora de crear. Pero 
no creo que haya muchas más diferencias, quizás 
también el ambiente, es muy gratificante trabajar 
con personas diversas, y mi sensación es que son 
bailarines honestos, sinceros, sin prejuicios, muy 
creativos y que entregan toda su energía. 


¿Te parece interesante y necesaria una iniciati-
va como Festival Visibles?
Sí, ya que son iniciativas que fomentan el acceso y 
uso igualitario de la danza, e impulsan la visibilidad 
de los profesionales del arte con discapacidad. 
Queda mucho trabajo que realizar pero creo que a 
través de estas iniciativas poco a poco avanzamos. 
Deseo que algún día no existan festivales inclusi-
vos como tal, sino que nos incluyan en programa-
ciones de teatros y festivales convencionales, sin 
diferenciar. Y es ahí, en mi opinión, donde la socie-
dad realmente será inclusiva e igualitaria, donde 
las etiquetas y las distinciones desaparezcan.


Marta Cantero de la compañía Paladio Arte. Obra Di-versos.
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Puedes leer las entrevistas completas en www.revistagodot.com


preparados para enseñar a cualquier tipo de 
persona o crees que hace falta más especia-
lización para atender a cada persona y sus 
diversidades?
No hay mucha formación específica para impartir 
una formación correcta a personas con diversi-
dad. Sí creo que hay que seguir unas determina-
das pautas dependiendo de la diversidad (princi-
palmente diversidad intelectual) de cada una de 
las personas y aplicar esas pautas dependiendo 
de esa diversidad, no todo el mundo conoce esa 
metodología, por ello creo que sería necesario una 
formación reglada para profesorado que quiera 
impartir su docencia con personas con diversidad.


Presentáis en Visibles la obra Di-versos. ¿Qué 
nos queréis mostrar con ella?
Es un proyecto que surge durante el confina-
miento, pensando en cómo empezar a tener 


actividad en cuanto pudiésemos empezar a 
hacer cosas con público. Éramos conscientes 
de que tenía que ser algo de pequeño formato, 
como mucho dos o tres personas en escena. 
Entonces se nos ocurrió, a Andrés Sánchez y 
a mí, el unir la poesía con nuestros intérpretes 
con diversidad porque ellos tienen una forma 
muy particular de interpretar el mundo y lo que a 
nosotros nos puede parecer obvio.


¿Crees que las Artes Escénicas son una pode-
rosa herramienta de transformación social?, 
¿Esa debe ser su labor?
Rotundamente sí, el teatro es una poderosa 
herramienta de transformación social no solo por 
lo que se puede contar a través del teatro sino 
también por quien lo cuenta, en nuestro caso 
personas con diversidad que tenemos mucho 
que decir.


El Festival VISIBLES dará comienzo con la obra 
El triciclo (24 de septiembre. Foto 1), un montaje 
de la Escuela Municipal de Teatro ‘Ricardo Inies-
ta’ (Úbeda - Jaén). El 25 de septiembre La Subte-
rránea, compañía valenciana, nos traerá El 10% 
de Urbach Wiethe (2), una obra con dramaturgia 
de Ester Medrano, Lucía Sáez y Lucía Abellán. 
El mismo día 25 también habrá un espectáculo 
para público familiar, Cántame un cuento (3), 
de las compañías: La Pájara pinta ensemble 
(Segovia) y La casa de Carlota & friends (Sevilla). 
Para terminar septiembre llegará la compañía 
MOVE arte para todos (Madrid), que nos ofrecerá 
Caer en ti (26 de septiembre. 4), un espectáculo 


de Danza-teatro. Todos estos montajes están 
programados en la Sala Tarambana.
Teatro Lagrada acogerá también tres propues-
tas, todas ellas concentradas en el primer fin de 
semana de octubre. La primera será el espectá-
culo multidisciplinar Y me busco (1 de octubre), 
de la compañía Corralarte Teatro (Murcia). La si-
guiente será Di-versos (2 de octubre) de Paladio 
Arte (Segovia). La última propuesta programada 
en Lagrada será Quijote en el S.XXI: De la novela 
a la acción (3 de octubre), una adaptación de 
la conocida obra de Cervantes llevada a cabo 
por Almudena Santos Heredero y su reconocida 
compañía La Tramoya.


Programación Septiembre
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compromiso vital


por Sergio Díaz


Actriz, monologuista, dramaturga, directora. 
Todo tu camino anterior nos lleva hasta aquí, 
hasta la obra que presentas ahora en Plot 
Point. ¿De dónde viene Sincronía?
Yo empecé a escribir el germen de esto porque 
quería acercarme más a una persona especial 
para mí, quería transmitir cosas con mis pala-
bras, conocer a esa persona más en profundi-
dad. Luego ya todo se me fue de las manos y 
ese pequeño esbozo se convirtió en algo más 
grande que me iba permitiendo también conocer-
me a mí mientras, y así tomó forma. Así nació, de 
algo muy, muy personal. 


Pero, ¿cuando empezaste a escribir ya pensas-
te que podía ser algo publicable?
A ver, tanto como lo que ha pasado no, no nació 
con esa idea. Pero una vez inmersa en el proceso 
de escritura ya me di cuenta de que quizás podía 
salir algo de ahí… y yo que soy una mujer cabezo-
ta, cuando vi las posibilidades del texto, empecé a 
hacer cursos de dramaturgia, a leer más que nun-
ca, a ver más teatro que nunca… una cosa casi 
enfermiza y encima trabajando en Acacias 38. 


Al final he conseguido sacarlo adelante porque 
me he esforzado mucho y ha ido llegando todo 
un poco rodado, primero el libro, luego la lectura 
dramatizada, y ahora la obra.


¿Qué nos puedes decir de tus compañeros de 
viaje durante este proceso?
Al principio estaban Gonzalo Trujillo como actor, 
Xoan Forneas de ayudante de dirección, Ismael 
Ceballos, que siempre hace los vídeos conmigo 
y Verónica Sainz. Pero ahora los que están son 
Manuel Regueiro como actor, Carmen Mayordomo 
como ayudante de dirección, Marita Zafra, que 
me ha ayudado con el movimiento, Carlos Lourido 
como técnico e Ismael, que sigue. Carmen y 
Manuel llevan unos cuatro meses en el proyecto. 
Gonzalo no pudo acompañarme en este viaje así 
que llamé a Manuel, con quien había trabajado en 
Acacias 38 y sabía que podía dar bien el persona-
je, y a Carmen yo la había dirigido en otro trabajo 
y creo que ella es una pasada y aporta muchísi-
mo, además de su talento, también mucha alegría. 
Entre todos me están aportando mucha frescura y 
cosas que no me había imaginado. La verdad es 


“Esta obra es una historia de empoderamiento y 
realización personal que nace de muy adentro”
Es la dramaturga, directora e intérprete de Sincronía (una comedia amarga), una obra muy 


personal sobre las búsquedas vitales y creativas dentro de esta profesión y que podrá verse 
en Plot Point. Esta mujer multitalentosa, muy conocida por haber dado vida a Rosina en la 


popular serie Acacias 38, nos cuenta cómo ha sido la gestación de este interesante proyecto.


Sandra Marchena
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que gracias a todos los nombres que te 
he dado puedo estar aquí ahora.


Sincronía es una comedia amarga 
como la defines en el subtítulo. 
¿Dónde está la comedia y dónde la 
amargura?
Me ayuda mucho para poder contes-
tar a esta pregunta las cosas que dijo 
Carmen Soler en la presentación del 
libro, así que voy a hacer mías sus pala-
bras. Es una obra en la que la ternura 
y el amor están muy presentes de una 
forma muy clara toda la obra, pero 
también hay un conflicto latente entre 
ambos personajes que es lo que gene-
ra esa amargura. La comedia está en la 
personalidad de ambos y en su forma 
de hablarse y replicarse durante toda la 
obra. Hay muchas salidas de tono que 
son entre abruptas y divertidas. 


Los dos personajes son viejos cono-
cidos del pasado que se reencuen-
tran en el presente. ¿Entre una pareja 
de artistas qué crees que les puede 
separar más, entender la vida coti-
diana de forma distinta o entender el 
arte de forma distinta?
Para mí son cosas que van muy de la 
mano. Suele haber un paralelismo entre 
el compromiso emocional y el vocacio-
nal. Si en una pareja de artistas uno se 
lanza y el otro no, o uno cree y el otro 
no, eso no tiene visos de acabar bien. 


¿Qué esperáis provocar en el público?
Robando otra vez las palabras de Carmen Soler, 
yo creo que Sincronía es una historia de empode-
ramiento y realización personal que nace de un lu-
gar muy profundo de mi ser. Más allá de que vean 
en el conflicto que hay de pareja, cosas que les 
pueden recordar a sí mismos, me gustaría también 
que, como individuos, les ayudara a reflexionar 
sobre su propio camino vital, tanto personal como 
creativo. Parece muy pedante y grandilocuente, 
pero si consiguiera un poco eso ya me daría por 
satisfecha.


¿Tú crees en las segundas oportunidades?


Buff, qué difícil me lo pones (risas). Quiero creer, 
pero ambas partes tienen que tenerlo claro, por-
que si no es así al final es engañarse de nuevo. 
Pero si las dos personas quieren comprometerse 
el uno con el otro, ¿por qué no?


La lectura dramatizada en Nuevo Teatro Fron-
terizo fue el 5 de marzo de 2020, y ya sabemos 
lo que pasó después. ¿Pensaste en algún 
momento que no lo ibas a poder remontar?
Intenté mantener la ilusión, pero hubo momentos 
en los que pensé en tirar la toalla, claro, porque 
además de la situación tan complicada que 
estábamos pasando todos pues tenía bolos ya 
contratados que se cayeron, no era el momento 
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para hablar con ningún teatro con toda la incerti-
dumbre que había y, además, como la obra toca 
temas un poco duros para mí a nivel personal 
-tanto que a veces me cuesta incluso estudiarla-, 
pues pensé que no iba a ser capaz de llevarla a 
cabo, pero bueno, como soy cabezota, como te 
comentaba antes, pues seguí adelante con todo 
y aquí estamos.


Sobre esto que comentas, de lo duro que re-
sulta esta obra a nivel personal, imagino que 
no te resultará fácil salir del personaje cuando 
lo interpretes.
Pues el día del estreno me lo vuelves a pregun-
tar, a ver cómo me siento, porque yo es algo 
que también me estoy planteando. Yo intentaré 
hacerlo lo mejor que pueda y disfrutaré de los 
buenos momentos, pero hasta que no lo viva ya 
en las funciones propiamente dichas no lo sé 
seguro. Yo es que soy muy emocional y estas 
cosas me afectan, pero vamos que una es una 
profesional ante todo y seré capaz de sobrevivir 
a cada función sin problemas (risas).


Y en esos momentos de pandemia, tras mu-
chas puertas cerradas, te dan la beca de Plot 
Point gracias a su proyecto de apadrinamien-
to. ¿Cuéntanos un poco qué es esto?


Un día vi la convocatoria del proyecto de apadri-
namiento de Plot Point y me decidí a enviarlo. Y 
para mi sorpresa me llamaron, fui a explicarles mi 
proyecto, me dijeron que les había gustado mu-
cho y aquí estoy. La verdad es que he conocido 
una gente maravillosa en Plot Point, Carlos De 
Matteis y Marina Skell, los gerentes del espacio, 
me están tratando de una forma increíble. Te dan 
un dinero para poder llevar a cabo la producción, 
te dejan muchas horas de ensayo en su espacio, 
te dejan estrenar la obra en su sala y luego te la 
programan durante un tiempo… es oro todo esto 
y estoy muy agradecida. 


Por lo que me cuentas, este tipo de iniciativas 
son muy necesarias…
Sí y tanto, ojalá hubiera más iniciativas como 
el apadrinamiento de Plot Point. En Madrid el 
espacio es dinero, a veces tienes que pagar por 
ensayar para poder montar una obra, algo que 
no se hace de un día para otro. Así que si te de-
jan el espacio para ensayar es genial, el dinero 
que te dan igual y formar parte de esto te permite 
mostrar tu trabajo en una sala que tiene tanta 
trayectoria detrás, lo cual te da repercusión. Es 
muy de valorar que ayuden así a las compañías y 
a los creadores y creadoras para poder empezar 
un proyecto sin sentirte tan sola. 
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Sincronía


María (Sandra Marchena), es una actriz que 
escribe autoficción, y Jose (Manuel Reguei-
ro), es un dramaturgo que no publica sus 
obras. Ambos fueron pareja y ahora se reen-
cuentran, tras dos años sin verse, buscando 
piso de alquiler. ¿Coincidencia o Sincronía? 
¿Existe un paralelismo entre el compromiso 
emocional y el vocacional?


Plot Point. Del 17 de sept. al 21 de oct.


Entrevista completa en www.revistagodot.com







talento y voluntad artística


por Sergio Díaz
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Lo primero que quiero es dar-
te las gracias porque el poder 
entrevistarte me ha permitido 
ahondar en la vida de dos mujeres 
fascinantes. Sylvia Plath me era 
más cercana, porque he visto 
montajes teatrales que giraban en 
torno a ella y he leído sus poemas, 
pero Anne Sexton no tanto y he 
descubierto su enorme dimensión. 
¿Ese es uno de los objetivos de El 
techo de cristal?
Yo debo reconocer mi admiración 
hacia la obra literaria y hacia la 
biografía de Anne Sexton. Es decir, 
antes de convertirlas en personajes 
de ficción, había leído tanto a Anne 
como a Sylvia y las sigo leyendo 
porque forman parte de mi panteón 
de artistas. Y sí, creo que hay que 
reivindicar a Anne Sexton, una de 
las mayores poetas del siglo XX. No 
hay más que echar un vistazo por 
internet a quién es esta escritora 
para preguntarse: ¿Por qué no la he 
conocido antes?


“Gracias a los feminismos he aprendido a 
distinguir las violencias que me anulaban”


Hablamos con la autora de El techo de cristal, una obra dirigida por Leila Baida e interpretada 
por Eva López, Lara Pons y Nacho Vega, que se articula en torno a siete encuentros imagi-
nados entre las poetas Anne Sexton y Sylvia Plath. Se abordan los conflictos a los que se 


enfrentan las mujeres, de ayer y de hoy, y los roles establecidos por una sociedad patriarcal.


Laura Rubio Galletero
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¿Qué tienen para ti estas dos mujeres como 
para haber querido escribir un texto sobre ellas?
Tanto Anne Sexton, como Sylvia Plath, aún siendo 
bien distintas reúnen dos principios esenciales 
para mí: talento y voluntad artística. 
Ambas fueron mujeres inteligentes y de gran sensi-
bilidad para captar la “red invisible de este mun-
do”, como diría Virginia Woolf. Además, querían 
ser escritoras profesionales en una sociedad con-
servadora y trabajaron muy duro para conseguirlo. 
Esa tenacidad, que no siempre encuentro en mí, y 
la exquisita delicadeza con la que ambas manejan 
las palabras es una de las múltiples razones por 
las que escribí este texto. 


Hablando de dos mujeres cuyo nacimiento 
está lejos en el tiempo, sigues hablando de las 
mujeres de hoy. Y sorprendentemente y des-
graciadamente, las mujeres contemporáneas 
os podéis ver reflejadas en ellas, ¿no?
Hablamos de la Norteamérica de la década de 
los 50 a los 70 (en el caso de Anne) de la que 
tenemos infinidad de referentes. Estas mujeres, 
sobre todo Anne Sexton (porque Sylvia muere 
en 1961) recibieron la presión de la ‘perfección 
femenina’ en pleno estallido capitalista y en el 
ejercicio de la supuesta libertad de consumo que 
se le exigía al individuo. Estaban atrapadas entre 
la “mística de la feminidad” que analiza Betty Frie-
dan y “el mito de la belleza” del que habla Naomi 
Wolf (y que seguimos padeciendo); una alternan-
cia entre la madre y la puta.  
En sus poemas muestran el choque entre “yo 
quiero, puedo con el no debo, tú no puedes y no 
debes”. Algo que aún nos sucede a las mujeres 
de este siglo. Como autoras abordaron temas 
experienciales de las mujeres que se siguen con-
siderando minoritarios y ‘femeniles’. Y lo hicieron 
desde el más alto nivel literario. 


¿Por qué son consideradas dos símbolos 
feministas?
Como dice Phyllis Chesler en Mujeres y locura, 
nos encantan las mártires cristianas. En el caso 
de Sylvia, tan rubia, tan lista y joven cuando mue-
re, se cumplen todos los requisitos para amarla 
más por el personaje que por su obra.
En el feminismo se lee mucho a Sylvia por su 
calidad y por su biografía, que nos lleva a clamar 
venganza poética. La relación con su pareja, Ted, 


debió ser verdaderamente tortuosa, y cuando la 
conoces mientras lees sus poemas es muy difícil 
no enfadarte con él y con el sistema patriarcal. 
Sylvia es una escritora estupenda que ‘decide’ 
dejarse arrastrar por la vida cuando las feminis-
tas sabemos que la violencia estructural es casi 
invisible y nos hace amar a nuestros agresores 
(sean parejas, editores, padres...) por encima de 
nosotras mismas. Queremos salvar a esa pobre 
víctima, reflejo de nuestra propia realidad. 
Sylvia y Anne se han convertido en símbolos 
feministas sin que ellas necesariamente se 
significaran como tal, aunque ambas escribie-
ron bastantes poemas donde denunciaban las 
imposiciones de género, o fantaseaban con que 
desaparecieran. Anne era bastante reivindicativa 
y política desde un ‘activismo experiencial’. “Decir 
y hacer” es una de las frases que Anne repite 
más en la obra. Soy feminista, y me hago feminis-
ta día a día, en cada reto que se me presenta. Y 
ellas, de algún modo, van sorteando los proble-
mas artísticos y vitales, a sabiendas de que en 
muchos aspectos son unas pioneras.
Lo que me preocupa es que las han converti-
do en icono pop. Hoy puedes comprarte unas 
bragas con la cara de Sylvia o una taza con una 
frase de Anne, pero ¿alguien las lee? ¿Quién lee 
a las autoras? ¿Sólo otras mujeres?  


Tú intentas paliar eso con este trabajo, pero la 
obra no es biopic sobre la vida de estas dos 
poetas. ¿Cómo has investigado para recrear los 
diálogos de estos encuentros entre ambas?
Desde que el primer minuto me propuse no escri-
bir un biopic. Odio los biopic, las ilustraciones, los 
relatos relatados. Hoy en día disponemos de la 
información a solo un click. Me interesaba soñar 
con el encuentro entre dos artistas y lo que nos 
tuvieran que aportar en el presente. 
La obra está repleta de guiños para los especia-
listas, desde la palabra de apertura y la de cierre, 
a los versos que cita Ted. Miles de destellos que 
solo unos pocos descifrarían, y no importa, fue un 
juego conmigo misma. Había leído el poema de 
Anne titulado La muerte de Sylvia donde mencio-
na el Ritz, los martinis, el taller de escritura. ¿De 
qué hablarían estas dos potencias de la natura-
leza? Pensé que un espacio público y ‘anómalo’ 
como es un bar para dos mujeres podía conver-
tirse en el espacio ‘sagrado’ en el que hablar y 







El techo de cristal


Texto escrito por Laura Rubio 
Galletero, dirigido por Leila 
Baida e interpretado por Eva 
López, Lara Pons y Nacho Vega. 
La obra se desarrolla en torno 
a siete encuentros imaginados 
entre Anne Sexton y Sylvia 
Plath -las dos famosas poetisas 
que se suicidaron en 1974 y 
1963, respectivamente-, duran-
te un taller de poesía en el que 
podrían haber coincidido en 
Nueva York, en 1959.


Plot Point. 
10, 11, 24 y 25 de sept. 


soñar con un poquito de alcohol en las venas. 
Por supuesto, que había leído bastante de ellas y 
sobre ellas, pero toda esa información pasó a un 
segundo plano a favor de lo que los personajes 
necesitaban decir.  


En cada uno de esos días que estuvieron 
juntas tú has ido poniendo sobre la mesa un 
tema concreto e importante para las mujeres. 
¿Cuáles han sido esos temas fundamentales?
Siete encuentros para siete noches y sus corres-
pondientes caras b del tema sobre el que hablan 
en la vivencia de sus vidas personales. 
Quería confrontar la teoría y la práctica, lo que 
ellas se intercambian en la barra del bar y cómo 
se manejan frente a la situación. De nuevo, me 
interesaba exponer la dificultad del “decir y hacer” 
en aquellos temas vinculados a la construcción 
socio política de género femenino y también a 
nuestro sexo: la pubertad y vejez, el matrimonio e 
infidelidad, la maternidad y el aborto, la relación 
materno filial, el amor romántico y el deseo sexual, 
la belleza y cómo no, el anhelo de perfección. 


Mujer, Identidad, Empoderamiento, Feminis-
mo… es sobre lo que se vertebran tus obras. 
¿Son los temas que te salen de dentro o sientes 
que es tu obligación como mujer, como drama-
turga, dar voz a esas historias silenciadas?
Intento ser coherente en mi discurso y en mis 


acciones. Gracias a los feminismos he aprendido 
a distinguir las violencias que me anulaban como 
persona. Creo en el poder comunicativo del tea-
tro como foro de pensamiento y discusión, como 
goce de los sentidos en comunidad. Si escribo 
personajes femeninos protagonistas es porque 
tenemos mucho que aportar a la sociedad, como 
ya venimos aportando desde hace miles de 
años y es importante, imprescindible, ocupar el 
espacio público con nuestros cuerpos y nuestras 
palabras. No lo vivo como una imposición teórica 
sino como un acto de responsabilidad humana. 
En escena fantaseo con una suerte de igualdad 
que algún día se hará real.


“Elígete a ti misma”. ¿Esa frase de Sexton a 
Plath debería ser un mantra con el que debería 
crecer cada niña que nace?
Sí, más que como un mantra que hay que repetir 
una y otra vez hasta vaciarlo de significado, 
deberíamos interiorizarlo con naturalidad.
“Elígete a ti misma” contiene: “escúchate”, “pre-
gunta por lo que deseas”, “decide por ti”, “pon 
límites”, y sobre todo, “no creas que vas a salvar 
a nadie salvo a ti”. Hablamos mucho de amarse 
a una misma, como frase para las redes, y la 
auténtica elección pasa por escucharse interna-
mente y ser coherente con la respuesta. 


Entrevista completa en www.revistagodot.com
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ROMEO Y JULIETA, UNA HISTORIA PARA 
FACEBOOK. Escuela Nave 73. 4, 5 y 6 de sept. 
¿Qué pasaría si Romeo y Julieta se hubieran 
conocido en la era tecnológica, en la era de las 
redes sociales donde todo el mundo opina? ¿Qué 
pasaría si tú pudieras cambiar la historia de los 
amantes de Verona a través de Facebook?


8,56. RESAD. 10, 11 y 12 de sept. 
Su historia es la de un muchacho que saltó de 
Avilés al podio mundial con una marca imposible 
para el hombre blanco, un salto histórico de 8,56. 
Yago Lamela, el Ícaro del deporte español, vendrá 
a contarnos el gran salto que le espera: aterrizar 
de nuevo en la tierra tras su gran éxito.


ANTIGONÍA. Escuela Bululú2120. 7, 8 y 9 de 
sept. En esta obra nos proponen un viaje desde el 
ritual de la tragedia griega clásica hasta nuestros 
días, para que experimentemos la historia de la 
mujer y la del hombre a lo largo de toda la historia. 
Y es que este mito sigue vivo. Antígona y Creonte 
están muy presentes en nuestra sociedad.


¿DE QUÉ TE RESULTA IMPOSIBLE HABLAR?
Laboratorio_exlímite. 13, 14 y 15 de sept. 
Siete jóvenes cuestionan sus realidades tratando 
de encontrar sus límites, los propios y los impues-
tos. Sus cuerpos, vivencias, deseos e inquietudes 
dialogan buscando, también a través de la música, 
una forma de navegar a través de la incertidumbre.


Nave 73 inicia una nueva temporada con este certamen conformado por proyectos nacidos en 
centros de estudios escénicos profesionales. Buscando el nuevo talento, trayendo al presente a los 
que serán el futuro, este festival que pretende sacar de las aulas proyectos que, por su creatividad, 
frescura e ingenio deben ser conocidos por el público. Os damos unas pinceladas de las 10 obras 


elegidas, en convocatoria pública, que formarán parte de esta quinta edición.


  


festival


IMPARABLES
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EL DESPEDAZAMIENTO DE LOS CERDOS. 
ESAD Sevilla. 16, 17 y 18 de sept. 
Siete personajes rotos por una vida marcada por 
el machismo y la violencia dentro de la pareja. Se 
requiere el sacrificio del cerdo para que pueda 
resurgir un nuevo modelo de vida, igualitario, 
respetuoso y digno para todas las personas.


DIRTY ACTING. RESAD y Univ. de Málaga. 
22, 23 y 24 de sept. Obra que investiga los efectos 
que ejerce la cultura del entretenimiento sobre 
nuestra identidad y nuestras relaciones. Cómo nos 
configuran, qué modelos nos imponen, de qué 
manera nos crean expectativas y anhelos sobre 
nuestra propia vida y la de los demás.


PEER GYNT. Estudio Juan Codina. 
28, 29 y 30 de sept. Un viaje personal a través de 
la identidad que intenta modificar al espectador 
para que se plantee cuestiones relacionadas con 
la existencia. A través de un universo fantástico el 
espectador viajará por diferentes escenarios en 
los que la ética personal siempre está presente.


EN MEDIO DEL SÚPER ME DIO POR BAILAR. 
RESAD. 19, 20 y 21 de sept. Una representación 
de teatro físico donde una imagen abstracta de 
un supermercado proporciona el espacio y la 
oportunidad de reunirse con el público y entre sí. 
¿Qué estás comprando hoy? ¿Estás triste o feliz? 
¿Estamos consumiendo o siendo consumidos?


CUIDADO! RESAD. 25, 26 y 27 de sept.
¿Están las mujeres condenadas a ser las eternas 
cuidadoras? Vivimos sumergidas en una constan-
te dicotomía entre el propio discurso y las accio-
nes que ejecutamos en nuestro mundo cotidiano 
cual autómatas. ¿Quién cuida?, ¿cómo?, ¿por 
qué?, ¿quién puede negarse a cuidar y quién no?


RIBEIRO 1987. Raquel Pérez Formación 
Actoral. 1, 2 y 3 de sept. 
Años 80. El planeta está cambiando, aunque sus 
habitantes lo ignoren. Desahucios, heavy metal, 
policías, amores imposibles... todo esto se da cita 
dentro de una comedia en un Madrid en perpetuo 
fluir desde hace mucho.







La Sala Mirador abre la temporada 21/22 con dos 
grandes nombres en su cartelera, dos personajes de 
enorme creatividad pero también con distintas formas 
de ver y contar teatro (ya que pertenecen a genera-
ciones distintas): Juan Margallo y Secun de la Rosa. 
Y siendo ambos dos enormes talentos, es cierto que 
hay que rendir aún más pleitesía a Juan Margallo, 
un gran maestro de las Artes Escénicas que lleva 60 
años compartiendo su sabiduría y buen hacer. Vamos, 
que tanto Margallo, como su inseparable compañera 
Petra Martínez, tienen ya sitio reservado en el Olimpo 
de las Artes de nuestro país por todo lo que nos están 
legando. A Secun aún le queda camino por recorrer 
para llegar ahí, pero está en ello. 
Este mes de septiembre tenemos la suerte de verles 
trabajar a ambos en el mismo escenario, pero no 
juntos, ya que cada uno de ellos viene a contarnos 
su propia historia, dos monólogos dramáticos muy 
personales.
En el caso de Juan Margallo más personal es imposi-
ble ya que presenta en La Mirador su obra Hasta que 
el Alzheimer me devore, una pieza basada en su libro 
Vivir del aire que es como el testamento vital de este 
hombre inquieto que ha exprimido la vida como nadie. 
Según sus propias palabras: “Esta es la historia de mi 
vida desde mis años mozos a la actualidad. De todo se 
trata en estos retazos de memorias, en los que cuento 
historias, chascarrillos, anécdotas y vicisitudes que 
hemos experimentado a lo largo, y también a lo ancho, 
de estos años. Y nos ha pasado de todo: desde actuar 
en una cárcel, a que nos pongan una bomba en un 
teatro; desde ser cantante en Londres, a luchar contra 
la guerra de Irak y lo que nos queda”.
Secun de la Rosa estrenará Las piscinas de la 
Barceloneta, una obra emotiva que es un homenaje 
a la poética de luchadores y libertarios, de héroes 
anónimos con los que cada día cruzamos caminos 
y miradas sin reparar en ellos. Pues Secun sí se ha 
detenido a escucharles y nos los muestra ahora en 
esta obra escrita, dirigida y protagonizada por él 
mismo, un trabajo lleno de verdad, como de verdad 
son las vidas de los personajes que irán aparecien-
do ante nuestros ojos. Sergio Díaz


Dos grandes nombres para abrir La Mirador 


HASTA QUE EL ALZHEIMER ME DEVORE
Sala Mirador
Del 18 de septiembre al 10 de octubre


LAS PISCINAS DE LA BARCELONETA
Sala Mirador
Del 16 de septiembre al 14 de octubre


estrenos


18


www.revistagodot.com







19


www.revistagodot.com


PEDRO Y EL CAPITÁN
La Escalera de Jacob
Domingos de septiembre


Regresa a la cartelera una de las mejores adaptaciones 
teatrales que se han hecho en nuestro país del inmortal texto 
de Mario Benedetti. Antonio Aguilar y José Emilio Vera des-
pliegan un enorme trabajo sobre el escenario, siendo per-
fectamente fieles al texto original, para sumergirnos de lleno 
en ese oscuro sótano donde se establece el intenso diálogo 
entre los dos personajes que conforman la obra, Pedro, un 
preso político que es torturado, y el capitán, el torturador.
Es un siniestro juego entre el gato y el ratón que, más allá 
de la explícita denuncia que hace contra la represión militar 
y los métodos de tortura que usan las dictaduras, la obra 
plantea temas de carácter universal, como la libertad, la 
dignidad, el valor de la vida, las creencias... Se trata de una 
obra dura y directa que ahonda en el profundo pozo de la 
psicología del ser humano y en la que por momentos no 
sabemos diferenciar al felino del roedor. Sergio Díaz


Conciencia irreductible







La estupenda compañía Perigallo Teatro llega a 
Teatro Lagrada con este texto escrito e interpretado 
por Celia Nadal y Javier Manzanera, en el que asis-
timos al proceso creativo de una de obra de teatro 
por parte de una pequeña compañía. Metateatro, 
que nunca viene mal para conocer lo que se cuece 
y cómo se trabaja en la elaboración de los espec-
táculos que luego vemos encima de un escenario. 
La pieza, dirigida por Luis Felpeto, nos habla de 
dedicar tu vida a ser libre, de hacer lo correcto en 
cada momento, de entregarte a tu labor creativa 
sin dejarte cegar por los aplausos, sin creerte nada 
más que lo eres: un cómico, una cómica, y puedes y 
debes sentirte orgulloso/a de ello, pero sin caer en la 
ridícula actitud de mirar a los demás por encima del 
hombro. Simplemente estás en el camino para hacer 
bien las cosas. Quizá seas digno/a de ese papel y la 
vida te lo recompense al fin y al cabo. S. Díaz


Roland Schimmelpfennig es uno de los dramatur-
gos alemanes más interesantes. Sus trabajos y sus 
reflexiones le sitúan a la vanguardia de la dramaturgia 
contemporánea. Él es el autor y director de esta obra 
que pone en pie la compañía cubana Teatro de la 
noche, con Adriana Jacome a la cabeza. Y esta unión 
germano-cubana no es baladí. Hay mucho de Cuba en 
Schimmelpfennig y así lo ha plasmado en este texto que 
nos lleva de fiesta a la discoteca El Paraíso. Un lugar 
que en verdad es el Infierno. Noche de viernes. Todos 
quieren entrar en ella: las cuatro canadienses, los treinta 
españoles borrachos, los dos italianos, la chica de 
diecisiete, el ruso de cincuenta y siete, el leñador del 
norte, la mujer del oriente, los búlgaros, los doce suecos 
y suecas, los veinticuatro franceses, los alemanes y las 
tres primas del barman Freddi... Todos los cuerpos en 
movimiento, las luces, las sombras, la niebla, el calor, 
la música alta. BOOM, BOOM, BOOM. Todos buscan 
algo... pero quién sabe lo que van a encontrar


CABEZAS DE CARTEL
Teatro Lagrada
Hasta el 12 de septiembre


ESTA NOCHE TODO SERÁ DIFERENTE
El Umbral de Primavera
Domingos de septiembre


Dignificar al ser humano


Viernes noche en el Infierno
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SI ESTO ES UN HOMBRE
Teatro del Barrio
Del 22 al 26 de septiembre


En 1944, a Primo Levi, un químico judío italiano, lo de-
portaron a Auschwitz. Tenía 24 años. Durante su estan-
cia en el campo empezó a escribir Si esto es un hombre, 
el relato de los diez meses que estuvo prisionero, y lo 
hizo porque sabía que estaba viviendo una experiencia 
que quizá nunca podría transmitir oralmente. Setenta 
y siete años después de la liberación de Auschwitz, 
un actor entra en un escenario y se enfrenta al reto de 
revivir la experiencia de Levi para intentar compren-
der (si es que es posible) qué fue de Auschwitz y qué 
supone para nosotros, espectadores del siglo XXI, que 
existiese ese lugar en plena Europa de mediados del 
siglo pasado. Carlos Álvarez-Ossorio, encargado de la 
versión, dirección e interpretación, inicia con este mon-
taje un viaje hacia el lado más oscuro del ser humano y 
de nuestro mundo contemporáneo.


La naturaleza del ser humano
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