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El proyecto residente en el Teatro Quique San Francisco presenta este mes, en este mismo espacio,
 un programa doble: por un lado el estreno de la obra Voltaire de Juan Mayorga, y por otro el regreso 


en su segunda temporada de Hannah Arendt en tiempos de oscuridad de Karina Garantivá, 
ambas dirigidas por Ernesto Caballero.


Eva Higueras _ José Luis Arellano _ Rimini Protokoll _ Nando López _ Jesús Cracio


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







En octubre os planteamos estas preguntas


Todas las preguntas de la temporada y
las entradas en
dramático.es


Centro Nacional


¿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


¿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


¿Qué quedará de nuestra familia?


Los últimos Gondra
(memorias vascas)
escrita por Borja Ortiz de Gondra
dirigida por Josep Maria Mestres
Teatro Valle-Inclán | Sala Francisco Nieva
13 OCT - 21 NOV 2021


¿Qué hay después de las ruinas?


El libro de Sicilia
escrita y dirigida por Pablo Fidalgo 
dramaturgista Lázaro Rodríguez
Teatro María Guerrero | Sala de la Princesa
8  – 31 OCT 2021


¿Dónde están los que no están?


FRATERNITÉ,
Conte fantastique
Texto y dirección Caroline Guiela Nguyen
Teatro Valle-Inclán | 28 - 31 OCT 2021


¿Y si no durmiésemos?


La última noche del mundo
escrita por Laurent Gaudé 
dirigida por Fabrice Murgia
Teatro María Guerrero  | 21 – 24 OCT 2021
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Euforia
¡Vaya arranque de temporada! Estábamos tan deseosos de volver, 
de retomar nuestra rutina teatral, que se nos ha venido la temporada 
encima como un gran danés con exceso de felicidad ¡con poco y si 
nos aplasta! 
Septiembre ha sido un mes de sobresaturación de presentaciones, 
todos los teatros han arrancado con toda la artillería pesada, los 
estrenos se solapaban, nadie ha querido quedarse atrás en estos 
momentos, los medios no dábamos abasto para cubrir semejante 
aluvión de propuestas, nos tironeaban de las mangas pidiéndonos 
atención. Es entendible. Además, ya que los aforos vuelven a estar al 
100% hay que intentar recuperar al máximo todo lo perdido. 
Ahora llega octubre y nos mira con ojos de querer, meneando el 
rabito dispuesto a abalanzarse sobre nosotros con la misma euforia. 
Lleva en los bolsillos un buen puñado de propuestas. Ahí tenemos 
el SURGE que está que se desborda por las salas. El aluvión de mu-
sicales que siguen llegando a borbotones -¡nada menos que cinco 
nuevos estrenos de gran formato!- y, mientras tanto, las programa-
ciones siguen con su ritmo frenético, ofreciéndonos lo prometido en 
sus presentaciones. ¡Sin olvidarnos de los Premios MAX!... y con el 
Festival de Otoño relamiéndose observándonos desde la lejanía. 
Toca confiar, esperando a que el público -la pelota está en su teja-
do- responda con la misma euforia con la que las Artes Escénicas 
se está entregando. 
Nos adentramos en este mes con la incertidumbre de saber si esos 
aforos ampliados van a seguir pareciéndonos insuficientes para la 
demanda que venga a partir de ahora. ¡Esperemos así sea! 
Y que el lema de ‘Cultura Segura’ continúe manteniéndose por parte 
de todos. ¡Por favor!
Nosotros, por nuestra parte, asumimos el compromiso de seguir es-
tableciendo puentes entre público y escenarios. Vamos a continuar al 
pie del cañón atendiendo a cuanto acontece, siendo fieles a nuestro 
compromiso de ofrecer diversidad en nuestros contenidos y tratando 
de acercar la actualidad escénica desde estas páginas que ahora 
hojeas y desde nuestra web. 


editorial


3


sumario 


performundo.4
suma flamenca.6
teatro urgente: voltaire.8
¿que no...?.12
en palabra de...14
el coraje de las mujeres.16
en el aire.18
fiot.20
los pazos de ulloa.22
para acabar con eddy belle-
gueule.24
la conferencia de los ausen-
tes.28
nando lópez.30
estrenos. 34
familiar.40
musicales. 42
lírica.44


Foto portada: @dondykriga. 
Voltaire. Imagen de todo el 
equipo del proyecto Teatro 
Urgente. Pág.8.
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¿Todos contra el Teatro Malinche?
Construir un teatro en forma de pirámide para 
la representación, aparentemente, de un único 
espectáculo, un musical basado en la vida 
de Hernán Cortés, en un solar del barrio de 
Hortaleza: en eso consiste, al menos al cierre 
de estas líneas, el megaproyecto de Nacho 
Cano para el que ha obtenido a dedo el con-
sentimiento y los recursos de la Comunidad 
de Madrid. En cuanto salió a la luz, numerosas 
voces se han alzado en contra de él. Como 
profesionales de las artes escénicas, hay algu-
nos argumentos que se han esgrimido contra 
este proyecto que deberían preocuparnos. 
El primero es el de algunos de los propios veci-
nos de Hortaleza. En varias noticias en las que 
se recogen declaraciones de los que viven en el 
barrio, se reclama que en su lugar se constru-
ya “un centro de formación profesional” o que 
Nacho Cano debería irse a otro sitio porque ellos 
no quieren “comerse su música” 1. La primera 
afirmación implica un juicio de valor, en el que 
una actividad cultural de carácter comercial se 
considera menos necesaria o deseable que un 
centro educativo, cuando ambas deberían tener 
la misma prioridad. La segunda es un desprecio 
hacia un compositor que, nos guste o no, ha 
tenido un éxito incuestionable a lo largo de su 
carrera, con canciones que forman parte del 
imaginario colectivo de todo el país. 


Otro de los argumentos, que aparece en la pe-
tición de Change.org de la plataforma vecinal 
y en algunos artículos 2, es que se le afea a 
Cano que quiera hacer ‘negocio’. La rentabi-
lidad en las artes escénicas no es lo habitual, 
pocas empresas (espacios o compañías) 
pueden subsistir de manera profesional sin 
ayudas públicas de todo tipo. Si Nacho Cano y 
su equipo hicieran rentable el Teatro Malinche 
exclusivamente por venta de entradas, habría 
que aplaudir su planteamiento. 
Hay suficientes motivos en este proyecto para 
que sea cuestionado: la ausencia de concurso 
público, el historial de ese solar, que pueda 
ser un proyecto de párking encubierto... No es 
necesario entrar en falacias ad hominem, en 
desmerecer el trabajo de la cultura comercial 
(y repetir la archimanida dicotomía entre cultu-
ra y entretenimiento, irreal y dañina para todos) 
o en desvalorizar la cultura frente a la educa-
ción. Son esas creencias, tan generalizadas, 
las que nos impiden mejorar como sector y en 
nuestra relación con la sociedad. Y llamadme 
ingenua, pero pensar que un proyecto comer-
cial estable de artes escénicas fuera del centro 
de la ciudad podría ser un ideón. 


performundo


Pilar G. Almansa
Periodista, dramaturga y directora de escena
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1. https://www.publico.es/sociedad/vecinos-hortaleza-megaproyecto-nacho-cano-preferimos-instituto.html
2. https://www.change.org/p/jos%C3%A9-luis-mart%C3%ADnez-almeida-no-a-la-pir%C3%A1mide-y-al-macroaparcamien           
    to-de-nachocanomusica
    https://www.eldiario.es/cultura/veo-veo-mamoneo_1_8336088.html







teatroespanol.es


Octubre


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


Colita flamenco
El viaje sin fin
Exposición
Comisario Francesc Polop
27 octubre ~ 24 abril
.. 
Teatro Español 
Sala Andrea D’Odorico
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Nuestro titular responde al lema alrededor del 
cual se presenta la decimosexta edición de Suma 
Flamenca que, por ahora, mantiene su cambio 
de estación: de primavera (antes era en junio) a 
otoño (este año del 17 de octubre al 7 de noviem-
bre). Si bien el mes pasado pudimos asistir a una 
nueva iniciativa del festival, con el primer ciclo de 
Suma Flamenca Joven, ahora es el turno de los 
‘mayores’, por enunciarlo de alguna manera. 
La programación diseñada por el director artístico 
de la cita, Antonio Benamargo, tiene como eje fun-
damental en esta edición las tradiciones, escuelas 
y familias flamencas relacionadas con Cádiz, Jerez 
de la Frontera, Los Puertos y el Campo de Gibraltar. 
Siendo tres los principales lenguajes del Flamenco 
presentes en los 37 espectáculos que podremos 
disfrutar: la guitarra de concierto, el cante y el baile. 
En lo que respecta a los 17 recitales de cante, cua-
tro de ellos serán a dúo (Pansequito y Aurora Var-
gas, Jesús Méndez y Rancapino Chico, Ángel Ga-
barre y Juañares, Canelas y Pañeros) y los demás 
nombres presentes serán los de Israel Fernández, 
José Valencia, Ezequiel Benítez, Antonia Contreras, 
La Macanita, David Palomar, María Toledo, Vicente 
Soto ‘Sordera’, Guadiana, Las Mónicas, Antonio 
Reyes, José Mercé y María Terremoto (1).
Aunque habrá espacio para varios instrumentos 
destaca la especialidad de guitarra en concierto 
con tres artistas: Serranito, Gerardo Núñez y 
Niño Josele (2).
Por su parte, los 11 espectáculos de baile ven-
drán de la mano de Manuel Reyes, Marco Flores, 
Rapico, Alfonso Losa, Sara Calero, El Choro (3), 
Manuel Liñán, Farruquito, María Moreno, Joaquín 
Grilo e Israel Galván.
Por último, los más pequeños tendrán dos oportu-
nidades de acercarse también a este maravilloso 
arte con Pulpitarrita y Flamenco Kids. Ambas 
propuestas, a través del juego y el humor, sirven 
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XVI SUMA FLAMENCA 2021. Varios espacios. Del 17 de octubre al 7 de noviembre. 


Toda la información en www.madrid.org/sumaflamenca/2021


1


2


3


Al sur del sur


como perfecto punto de partida para empezar a 
conocer los diferentes estilos del género.
En total, Suma Flamenca ocupará quince escenarios: 
ocho fuera de Madrid (San Lorenzo de El Escorial, 
La Cabrera, Rascafría, Alcobendas,  Villaviciosa de 
Odón, San Fernando de Henares, San Sebastián de 
los Reyes y Pozuelo de Alarcón), tres en Teatros del 
Canal (Sala Verde, Sala Negra y Sala Roja), el Teatro 
Fernando de Rojas del Círculo de Bellas Artes, la 
Sala Cuarta Pared, el Centro Cultural Pilar Miró y el 
Centro Cultural Paco Rabal.
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Juan Jesús Rodríguez 
Javier Franco 
María José Montiel 
Sandra Ferrández 
Marina Monzó 
Leonor Bonilla 
Ismael JoIsmael Jordi 
Alejandro Del Cerro 
Lander Iglesias 
Esteve Ferrer 
Ana Goya 
Trinidad Iglesias 
Enrique Baquerizo 
Mar Esteve Mar Esteve 
Raquel Del Pino 
Olaia Lamata Ezcurdia 
Begoña Gómez 
Guiomar Cantó 
Didier Otaola


Orquesta de la Comunidad
de Madridde Madrid


Coro Titular
del Teatro de la Zarzuela
 
Nueva producción
del Teatro de la Zarzuela


Dirección musical 


Jordi Bernàcer
Dirección de escena 


Mario Gas


venta telefónica  
902 22 49 49  


venta por internet  
entradasinaem.es  
 


entradas ya a la venta 


de 5 a 44 euros 


Teatro de la Zarzuela
 Director: Daniel Bianco
 teatrodelazarzuela.mcu.es


8   24 de octubre
del


al


de 2021


Los 
Gavilanes


Libreto
José Ramos Martín


Música 


Jacinto Guerrero







por José Antonio Alba


el lado filosófico de los cuentos


Hace justo un año, nuestra portada estaba 
dedicada a una iniciativa que comenzaba a 
caminar con paso muy firme y entidad propia: 
Teatro Urgente. Ahora, 12 meses después, 
volvemos sobre este proyecto capitaneado por 
Ernesto Caballero y Karina Garantivá; y al que 
Juan Jiménez, director de los Teatros Luchana y 
Teatro Quique San Francisco, ha dado espacio, 
mimándolo y acompañándolo durante todo su 
camino hasta llegar a esta segunda temporada.
Una temporada que arranca con el estreno de 
Voltaire de Juan Mayorga dirigida por Ernes-
to Caballero y que cuenta en su elenco con 
Tábata Cerezo, Alberto Fonseca, la propia 
Karina Garantivá y Pablo Quijano; y el regreso 
de Hannah Arendt en tiempos de oscuridad, 
en una merecida reposición tras su fantástica 
acogida en su estreno el año pasado.
Más adelante llegarán Daño de Teresa Arsuaga 
y una nueva edición del Festival Sala Joven que 
tan buen resultado obtuvo en su primera edición. 
Una mañana lluviosa en el hall del antiguo 
Teatro Galileo nos regala este encuentro entre 
dos creadores como Ernesto Caballero y Juan 
Mayorga que se vuelven a reunir después de 
14 años tras su último trabajo juntos, La tortuga 
de Darwin, y que nos desvelan los recovecos 
de este Voltaire. 
 
Sobre la tolerancia y lo intolerable
Para quien todavía no haya oído hablar sobre 
Teatro Urgente, debe saber que nace de la 
necesidad de poner en escena aquellos temas 


que están “a la orden del día” a través del 
pensamiento filosófico, además de suponer una 
“reflexión sobre el propio arte teatral y nuestra 
responsabilidad”, como bien indica Ernesto Ca-
ballero. En este caso con el estreno de Voltaire 
pone sobre la mesa los conceptos de la toleran-
cia y lo intolerable, buscando que el especta-
dor “se pregunte por los límites de su propia 
tolerancia, sobre lo que se puede decir y lo que 
no, tanto en el teatro como en la vida pública 
-desvela Caballero-, abriendo muchas pregun-
tas al espectador en torno a esta cuestión”.
Una serie de historias cortas, nacidas del Tea-
tro para minutos del propio Mayorga, entre las 
que se encuentran 581 mapas, Tres anillos y, la 
que da título al espectáculo, Voltaire, dan forma 
a la propuesta. “He revisado las tres piezas y 
además he construido otras tres que acaban 
siendo un mosaico -nos cuenta Mayorga- y, de 
algún modo, cada una de esas piezas obliga a 
revisar lo que cada uno creía sobre las que an-
tes vieron y contagian una fuerza, una poesía, 
una deriva, a las que luego vendrán”.


Lo metateatral como herramienta 
discursiva
El mundo del teatro está muy presente. “No 
negamos nuestra condición de los que somos: 
teatreros”, dice Caballero. Pero lejos de rego-
dearse de lo endogámico, lo que buscan para 
este espectáculo es utilizarlo desde la posición 
del contador de cuentos. “Los cuentos son 
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¿Dónde están los límites de la tolerancia?
Ernesto Caballero y Juan Mayorga sacan a relucir el nombre de Voltaire en esta nueva propuesta 


nacida de Teatro Urgente, que se estrena en la que es su casa, el Teatro Quique San Francisco, para 
reflexionar sobre aquello que nos parece intolerable dentro de nuestras propias vidas y en el teatro. 
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infinitos, nos acercan a lo fundamental, al sentir 
de la vida, a la amistad, a la muerte, al amor, al 
paso del tiempo -señala Mayorga-, y nunca te 
ofrecen una respuesta definitiva, de forma que 
nosotros somos aquello que parece proscrito 
en determinados cenáculos, somos nada más y 
nada menos que contadores de cuentos”.
Un enfoque que, como dice su autor, hace 
que los propios intérpretes reflexionen “sobre 
aquello que tienen entre manos poniéndolo en 
discusión”. 
La obra arranca como una representación más 
que, poco a poco, va despojándose de esa pri-
mera piel, descubriéndonos cómo asoman los 
propios intérpretes a través de sus personajes 
y mostrando una voz propia “fuera del texto”, 


hasta que finalmente es la figura del propio ac-
tor la que tiene entidad para cerrar la historia. 
“Invitando al espectador así mismo a hacer una 
reflexión del cómo y el porqué del cuento”.


Cuéntame un cuento
“Lo que me atrapa del teatro de Juan cuando 
leo sus obras es ese carácter de cuento o de 
parábola que son inquietantes, nos está advir-
tiendo que el acceso al conocimiento solamente 
se puede vislumbrar mediante relatos, mediante 
poesía, fábulas, nunca se puede tocar de una 
manera directa porque uno se quemaría. Y eso 
genera debate porque siempre queremos certe-
zas”, nos cuenta el director de Voltaire.


FOTOS: @dondykriga


Imagen del equipo artístico de Voltaire. 







Frente a la corriente anti-
narrativa del teatro europeo 
contemporáneo, tanto Mayorga 
como Caballero, dicen entre 
risas sentirse como el Sultán 
de Sherezade: “Si alguien me 
cuenta una historia, le entrego 
mi corazón”, posicionándose en 
esa otra vertiente que apuesta 
por no dejar la narración fuera 
de la experiencia teatral. “Es un 
espectáculo que requiere un 
cierto sosiego, cierta curiosidad, 
trata de recuperar la no tan 
sencilla sencillez de los cuentos 
-apostilla Caballero-, hemos 
adaptado algo que apela mucho 
a la participación del espectador 
y a su capacidad imaginativa. 
El ejercicio gozoso de imaginar 
está indisolublemente unido al 
de pensar”.


Esperando a Voltaire
Hay que advertir al espectador 
despistado que Voltaire no es un 
biopic sobre el escritor y filósofo 
francés, más bien es el pretexto 
para marcar la línea de esta 
propuesta. “Me llama mucho la 
atención la tenacidad de Voltaire, 
y por otro lado su humor, su ca-
pacidad de goce, y ambas cosas 
están vinculadas al espectáculo 
-dice Mayorga-. El humor es una 
forma de victoria, de la resisten-
cia, de refugio y eso está en esta 
obra”. A través de este tono de 
humor se invita al espectador a 
que saque sus propias conclu-
siones sobre cada una de las 
historias planteadas, lanzándole 
cuestiones sobre la libertad, la to-
lerancia, el compromiso colectivo 
o la autoridad. 


Voltaire


Ernesto Caballero y 
Juan Mayorga ponen 
en pie este propuesta 
creada expresamente 
para Teatro Urgente 
en la que se reflexiona 
sobre los límites de 
la tolerancia y lo in-
tolerable.  Con Tábata 
Cerezo, Alberto Fon-
seca, Karina Garantivá 
y Pablo Quijano en el 
elenco.


Teatro Quique San 
Francisco 
Del 7 de oct. al 7 de 
nov.
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TEMPORADA 2021


Programación sujeta a cambios


AUTORA


EMILIA PARDO BAZÁN


ADAPTACIÓN DE LA NOVELA


EDUARDO GALÁN


DIRECCIÓN


HELENA PIMENTA


INTÉRPRETES


DIANA PALAZÓN, MARCIAL ÁLVAREZ, PERE PONCE, 
FRANCESC GALCERÁN, ESTHER ISLA Y DAVID HUERTAS


SALA GUIRAU


8 OCT - 7 NOV


LOS PAZOS
DE ULLOA


DIRECCIÓN


JOSÉ MAYA


DRAMATURGIA


MARIANO ROCHMAN


REPARTO


GLORIA ALBALATA Y MARIANO ROCHMAN


MÚSICO


ÁLEX TATNELL


PRODUCCIÓN


DOBLE SENTIDO PRODUCCIONES


SALA JARDIEL PONCELA


14 - 31 OCT


CRÓNICO


teatrofernangomez.com
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La misma historia, pero diferente


por David Hinarejos


variaciones de la palabra


Habiendo dejado ya atrás los albores del S. XXI, 
la sobreinformación que trajo consigo la expan-
sión de internet ha mutado hacia una especie de 
espiral de reinterpretación infinita de cualquier su-
ceso o dato. Ya ni siquiera intentamos mantener 
la cordura y la visión crítica ante la avalancha de 
noticias porque nos perdemos en la cantidad de 
explicaciones, apreciaciones, memes, videos, 
comentarios y ‘fakes’ sobre cada una. A través de 
distintos medios y redes toda clase de genera-
dores de contenidos, desde periodistas hasta 
tertulianos, youtubers, tuiteros, trolls, gente que 
se aburre... lanzan su propia versión de las cosas 
sin preocuparse, en la mayoría de los casos, de 
aportar nada sustancial. 
Ante esta realidad que nos abruma no podría 
resultar más conveniente el estreno de la adapta-
ción teatral del director Jesús Cracio de Ejercicios 
de Estilo de Raymond Queneau (1903-1976). 
El original, imaginativo y versátil autor francés 
consiguió en este libro de 1949 hacer del tema 
de las diferentes visiones de un suceso una joya 
del uso del lenguaje y la palabra. En su caso, la 
anécdota en sí no ocupaba más de unas cuantas 
líneas, pero mostraba 99 versiones de la misma. 
Lo que podía haber sido un compendio de textos 
repetitivos y aburridos, gracias al constante cam-
bio de puntos de vista, estilos y géneros en cada 
narración, se convirtió en una obra que aún hoy 
es referencia para cualquiera que quiera conver-
tirse en un buen narrador de historias. 


Reestreno 44 años después
En 1987 Jesús Cracio se enamoró del libro de 
Queneau cuando lo leyó por recomendación 
de la periodista Rosana Torres. “Su lectura me 
echó para atrás -comenta el director-, tantas 
variaciones de la misma historia... luego descubrí 
que encajaba con uno de los lemas del grupo 
OULIPO (Taller de literatura potencial) del que 
Queneau era fundador: ‘Siempre la misma, pero 
diferente’. Rosana fue la que me retó a llevar esta 
locura de texto a escena. No pude resistirme. Yo 
venía de codirigir La Reina del Nilo en el Albéniz 
con un gran reparto (Carmen Maura, Santiago 
Ramos, el Gran Wyoming...), pero este montaje 
que era el primero que iba a dirigir en solitario se 
convirtió en un proyecto muy en la línea del tea-
tro independiente. Para ello conté con 8 alumnos 
y alumnas del Instituto de la Juventud en el que 
yo dirigía el Área Teatral”. Entre aquel elenco se 
encontraba una jovencísima Natalia Menéndez, 
actual directora del Teatro Español. “Natalia me 
llamó para montar algo esta temporada, y des-
pués de barajar varios proyectos decidimos que 
encajaba muy bien dentro de la programación de 
este año recuperar ¿Qué no...?”. Indudablemente 
los tiempos han cambiado y Cracio, de nuevo 
junto a Antonio Fernández Ferrer, ha realizado 
algunos cambios en el texto: “La estructura dra-
mática es la misma, pero era obligatorio dar una 
vuelta a algunos aspectos que en esta época no 
funcionarían”.      


El Teatro Español recupera la adaptación teatral de Jesús Cracio del libro Ejercicios de Estilo 
de Raymond Queneau, un clásico contemporáneo lleno de imaginación y originalidad donde 


un sencillo suceso es abordado desde diferentes puntos de vista, estilos y géneros.  
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¿Qué no...?


Nur Levi, Paloma 
de Pablo, Claudia 
Salas, Fernando 
Sainz de la Maza, 
Álex Villazán, 
Arturo Martínez 
Vázquez, Javier 
Ballesteros y 
Rosa Martí son 
los encargados 
de poner en 
escena más de 
30 variaciones 
de una misma 
anécdota.


Teatro Español
Del 22 de oct. 
al 21 de nov. 


Ejercicio de funambulismo
Al igual que Cracio define como ejercicio de fu-
nambulismo el texto del escritor francés, su labor a 
la hora de llevarlo a escena no es menos arriesga-
da. “Somos conscientes que estamos en la cuerda 
floja todo el rato porque la repetición existe, así 
que, o lo haces muy bien o puede perder el atracti-
vo y el interés en cualquier momento”. La anécdota 
base es muy sencilla: una persona observa a otra 
en un autobús y luego la vuelve a ver en una plaza 
conversando con alguien, en ambos casos sin que 
pase nada relevante. Las mismas virtudes que se 
desarrollaban en el múltiple tratamiento de este 
hecho en el libro se despliegan ahora en el montaje 
teatral: “Cada variación crea una historia diferen-
te que además el espectador suele terminar de 
desarrollar en su cabeza. Nosotros hacemos unas 
36 variaciones, casi todas ya venían en el texto ori-
ginal, pero hemos creado dos nuevas: una de estilo 
policíaco y otra a la que llamamos Poetriste”. 


El entramado dramático y la música
El director asturiano ha ideado una puesta en 
escena dividida en tres actos otorgándole a cada 


uno un entramado dramático que une tanto a los 
numerosos personajes que aparecen en escena 
como a las narraciones de cada uno. “La primera 
parte es como si fuera una road movie donde un 
personaje se mueve por distintos espacios y habla 
con diferentes personas; la segunda se desarrolla 
en un restaurante; y la última entra en otros terre-
nos más surrealistas. Cada intérprete cambiará de 
caracterización según en la que estemos”.
La música será otro elemento importante en la 
función: “Queneau escribió el libro después de 
escuchar El arte de la fuga de Bach. Él quiso 
trasladar a la literatura lo que el compositor había 
logrado en la música. Inspirados en ello, nosotros 
hemos utilizado la Toccata y Fuga en D menor de 
Bach interpretada en variadas versiones -sinfónica, 
rock and roll, jazz...- para acompañar y unir los 
elementos de la escena”.   
Sin duda, esta adaptación continúa siendo más 
de cuatro décadas después de su estreno una 
propuesta valiente y arriesgada en la que según 
el propio Cracio “prima la palabra, la palabra bien 
dicha. Eso es lo importante de la obra, devolverle 
el valor a la palabra en un momento en el que decir 
bien la palabra es algo que parece ya no cotiza”.


FOTO: Jesús Ugalde


El director Jesús Cracio en el centro junto a todo el elenco del montaje. 
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“¿Por qué una trilogía?”, me pregun-
tan una y otra vez. ¿Cómo explicar 
que su escritura no nació de un plan 
premeditado, sino de voces que exi-
gieron ser contadas hasta imponerse 
en la imaginación?
Durante más de una década intenté 
escribir una novela que condensara 
cien años de una familia vasca muy 
similar a la mía, a la que los avatares 
de la historia empujaban a sufrir e 
infligir sucesivamente distintas violen-
cias políticas. Ese empeño encallaba 
siempre porque no encontraba la 
voz narrativa que pudiera dotarle de 
unidad. Cuando terminó por conver-
tirse en un proyecto teatral, apareció 
la figura de ese escritor que podía 
ser yo mismo pretendiendo despejar los silencios 
que habían ido jalonando la saga familiar. Escribí 
así Los Gondra y llegué por azar a la autoficción: 
quien hablaba desde el escenario era yo y no 
era yo. Su familia era la mía, pero también la de 
muchísimas personas de este país; ese devenir 
desde el siglo XIX hasta la actualidad reflejaba un 
pasado compartido por todos. 
En las representaciones, cuando mi prima me 
formulaba la pregunta que cerraba la obra 
(“¿Podremos olvidar ahora?”), yo siempre sentía 
que faltaba algo: ¿qué hacer a día de hoy con 
ese pasado que aún duele? Así terminó por surgir 
la nueva entrega en la que nos preguntábamos 
cómo se podría pasar página y si era necesario el 
perdón: Los otros Gondra. 
De nuevo, durante las funciones algo empezó a 
exigir ser desarrollado: mi personaje lamentaba 
amargamente no haber tenido hijos que perpe-
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Ortiz de Gondra en el centro a la izq. en un ensayo de Los Últimos Gondra.


LOS OTROS GONDRA (RELATO VASCO). Teatro Valle-Inclán. Del 30 de oct. al 20 de nov.


LOS GONDRA (UNA HISTORIA VASCA). Teatro Valle-Inclán. Del 29 de oct. al 19 de nov.


LOS ÚLTIMOS GONDRA (MEMORIAS VASCAS). Teatro Valle-Inclán. Del 13 de oct. al 21 de nov.


tuaran su memoria, y yo intuí que sería necesario 
escribir también sobre lo que decidirán recordar 
de nuestras luchas quienes nos hereden.
Imaginando el principio de Los últimos Gondra 
se impuso la idea de una noche alucinada, entre 
la pesadilla y la entrada en la muerte, en la que 
se desatan todos los miedos: a lo que ocurrirá 
sin nosotros, a lo que no hicimos, a unos hijos 
de los que no sabemos nada… Ese vértigo me 
llevó a escribir con radical libertad, entretejiendo 
elementos que parecen contradecirse: un coro de 
antepasados vengativos como erinias de tragedia 
griega y la comicidad de un hijo iconoclasta que 
nada se toma en serio de lo que tan transcenden-
te fue para sus mayores. 
En escena, terminaré por confesar el secreto de 
mi escritura: “yo solo puedo decir que he sido 
fiel a esas voces que escucho muy dentro de mí, 
donde nada miente”. 


en palabras  de...   Borja Ortiz de Gondra. Dramaturgo.


El CDN estrena la tercera y última parte de su trilogía sobre la memoria de una familia en el País Vasco y 
recupera este mismo mes las dos anteriores. Los tres montajes están dirigidos por Josep Maria Mestres. 
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danza, música y color para una rebelión


por David Hinarejos


¿Cómo se ha levantado esta producción y en qué 
momento y cómo os incorporáis ambos a ella?
Luis Marqués: El inicio es una idea del dramaturgo 
José Gabriel López Antuñano, a raíz de un viaje a 
Costa de Marfil, donde se dio cuenta que no solo 
el teatro, sino toda la literatura del Siglo de Oro, es 
prácticamente desconocida en África del Oeste. 
Cuando la Embajada de España en Côte d’Ivoire 
nos puso en contacto, tanto a Vagba Obou de 
Sales, director de la escuela de teatro del INSAAC 
como a mí, como productor y director español 
trabajando en Costa de Marfil, nos interesó de in-
mediato, por la extraordinaria oportunidad de cola-
boración. De ahí se montó el proyecto de produc-
ción, gracias a la presencia de Ignacio García, con 
la perspectiva de presentar el trabajo en España y 
firmar un convenio de intercambios entre INSAAC 
y la Fundación del Festival Internacional de Teatro 
Clásico de Almagro. El apoyo de la AECID y del 
Ministerio de la Cultura y de la Francofonía de 
Costa de Marfil fueron determinantes para realizar 
el proyecto y llevarlo hasta su estreno en Almagro.


¿Cuál ha sido el proceso para construir la dra-
maturgia realizada por López Antuñano? 
L.M.: Pues un proceso muy fácil la verdad, tras 
discutir con José Gabriel López Antuñano e Ignacio 
García durante los talleres de formación, sobre los 


“Los actores y actrices de Costa de Marfil se han 
inspirado en sus propias realidades”


El director español y el marfileño codirigen esta versión africana, con dramaturgia de José Gabriel 
López Antuñano, del clásico Fuenteovejuna de Lope de Vega. Con ella sitúan en primer término el 


coraje de las mujeres, ya apuntado en el texto original, para empoderarse y luchar por su igualdad. 


puntos de la obra de Lope de Vega más relevantes 
con el contexto actual en Costa de Marfil, coincidimos 
en enfocarla sobre el tema de género. El deseo de 
José Gabriel López Antuñano era revisitar la obra a 
través del prisma de la realidad de la situación de 
las mujeres africanas, pero también de su fenomenal 
lucha para sus derechos. Supuso también, cambiar 
su estructura, para darle una forma más simbólica, 
con flashbacks y premoniciones, probablemente 
influenciada por el inextricable nexo que existe entre 
presente y pasado, entre mundo visible e invisible, en 
la sociedad marfileña contemporánea.


¿Cuánto ha aportado el equipo de Costa de 
Marfil al texto, en cuanto a introducir ciertas 
realidades o elementos locales?
Vagba Obou de Sales: En Côte d’Ivoire hay unas se-
senta etnias. Los actores y actrices profesionales que 
han sido elegidas provienen de diferentes culturas 
o regiones del país. Por lo tanto, todos se han inspira-
do de sus propias realidades y prácticas culturales 
para enriquecer la creación, introduciendo cancio-
nes, bailes, música, gestos y estilos de lenguajes. En 
este espectáculo encontrarás canciones Baoulé del 
centro de Côte d’Ivoire, canciones y ritmos guerreros 
de los Ebrié del sur, los gestos de mujeres de las 
regiones boscosas del oeste y de las regiones de 
sabanas del norte para actividades rurales, la escena 


Luis Marqués y Vagba Obou de Sales
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de la boda inspirada en la cultura Malinké, también 
está la revuelta que se inspira en el zouglou y ma-
pouka que son canciones y bailes de contestación 
o de divertimiento urbanos...


¿Qué dimensión adquiere en esta versión la 
lucha de la mujer africana contra el abuso? 
V.O.: En Costa de Marfil, la proporción de escola-
rización de las niñas sigue siendo baja en algunas 
regiones. Todavía hay niñas que se casan por la 
fuerza y la crisis post electoral del país ha aumen-
tado aún más esta violencia contra las mujeres. La 
obra de Lope de Vega tiene una fuerte resonancia 
en una sociedad que se está reconstruyendo des-
pués de una larga crisis política y militar.
L.M.: La temática en cuanto al género se adap-
taba a algunas tristes realidades del continente 
como, por ejemplo, las actitudes y reacciones del 
Comendador, idénticas a las de los jefes de la 
guerra, rebeldes o a veces lealistas en las zonas 
de combate. Todavía en algunas zonas de conflic-
to se considera a las mujeres como un trofeo de 
guerra, y más, violarlas como un arma psicológica 
o de destrucción étnica. 


Vagba, ¿te ha sorprendido cómo un texto del 
Siglo de Oro español puede plantear cosas que 
tanto tienen que ver con la actualidad de tu país?
V.O.: Efectivamente, entendí que las realidades 
actuales de mi país que determinan las relaciones 
entre hombres y mujeres han existido en la socie-
dad española y se han combatido.


¿Desde el principio queríais darle a la obra un 
aire de espectáculo musical, alejándoos de las 


formas habituales de este texto de Lope?
L.M.: No sé en que momento se decidió, pero 
estoy casi seguro de que fue durante los talleres 
en el INSAAC en los cuales desde Alma Produc-
tion habíamos reunido los actores profesionales, 
alumnos y profesores, capaces de actuar, cantar, 
bailar y, eventualmente, de tocar un instrumento.
Cuando de 30 candidatos, pasamos a 12, las posi-
bilidades de lanzarse hacia un espectáculo total, 
con danza, música y teatro, nos apareció más 
clara y ajustada al contexto africano. 


¿Cuán importante es el colorido y la danza en 
la puesta en escena? ¿Es a través de la danza 
donde empiezan las mujeres protagonistas a 
reivindicar su libertad y derechos?
V.O.: En nuestras culturas, la danza, el canto y la 
música están en el centro de las relaciones huma-
nas, los usamos para expresar nuestras alegrías, 
nuestros sufrimientos, nuestra ira...
Aquí son parte importante de la dramaturgia y 
de la escenografía. Por ejemplo, la obra comien-
za con una canción que expresa el profundo 
sufrimiento de la mujer y, más tarde, la escena 
de tambores de las Mujeres que se preparan 
para matar al Comendador está inspirada en un 
ritual de guerra masculino totalmente revisitado 
para la creación. Por su parte, el uso de colores 
en vestuarios y telas permite traducir el ambiente 
extremadamente variado de la sociedad africana 
formando un paisaje visual único. Las mujeres 
usan la tela llamada ‘pagne’ de mil maneras y nos 
hemos inspirado en ello para la escenografía.


Fuenteovejuna, el 
coraje de las mujeres


Basada en la obra de Lope 
de Vega, la obra nos presenta 
la rebelión de las mujeres de 
una aldea contra un Señor 
de la Guerra. Dirigida por 
Luis Marqués y Vagba Obou 
de Sales. Obra en francés 
con subtítulos.  


Teatro de la Comedia
Del 7 al 17 de octubre


Entrevista completa en www.revistagodot.com
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dos miradas que se unen


por Sergio Díaz


¿Cómo llegas a este proyecto? ¿Qué te sedujo de 
la obra para querer montarla? 
Fue a raíz de un curso que hice con John Strasberg 
hace unos quince años. Buscando escenas para 
trabajar, otro actor, Josep Linuesa, me propuso 
hacer una de esta función, que él había interpretado 
en Barcelona. Me pasó el texto para leerlo y tuve un 
auténtico flechazo. Supe, casi inconscientemente, 
que algún día lo montaría. 
Lo que me sedujo de esta obra fue la relación de 
estos dos seres maravillosos, inadaptados, tiernos, 
frágiles, diferentes, especiales… que tratan de 
comunicarse desesperadamente, que se necesitan 
desesperadamente.


En el aire fue la primera adaptación teatral que 
hizo en 1998 Miguel del Arco. ¿Has hablado con 
él? ¿Os ha contado cómo la llevó a cabo?
Sí, hemos charlado con él. Es un hombre encanta-
dor. Nos ha dado mucha libertad para crear nuestro 
propio universo, sin ningún tipo de condicionante, 
sobre todo para Antonio Hortelano, que la dirige, por 
eso no hemos hablado apenas de su montaje. 


¿Por qué habéis elegido la versión de Miguel del 
Arco y no directamente la de Mastrosimone?, 
¿Qué diferencias hay entre ambas? 
Hay unas tres o cuatro versiones de este texto en 


“Esta obra es pura belleza salpicada de barro, 
como la vida”


Ella es la impulsora de ofrecernos esta obra original de William Mastrosimone. La versión que 
vamos a ver es una adaptación que hizo Miguel del Arco en 1998 y que ahora Antonio Hortelano 


ha vuelto a tamizar. Jimmy Barnatán acompaña a la propia Eva Higueras sobre el escenario.


castellano y, al leerlas, no dudamos en que ésta, 
para nosotros, era la mejor. Tiene un lenguaje 
directo, actualizado, con giros y bromas adaptadas 
a nuestro contexto y a nuestro país. 


¿Cuáles son los temas que aborda En el aire?
Esta obra habla de los sueños, de los castillos que 


Eva Higueras
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creamos en el aire para poder vivir. Habla de 
la muerte, de la locura, de la fragilidad del ser 
humano, de la urgente necesidad de encontrarse 
con el otro y ser comprendidos. De las corazas 
que nos creamos para sobrevivir. Y de que a pe-
sar de las diferencias y del miedo a ser dañados, 
o incluso destruidos, podemos acercarnos a al-
guien y rozarnos el alma. La obra de Mastrosimo-
ne es pura belleza salpicada de barro, como la 
vida. Todos los temas de los que trata la función a 
mí me inquietan, en el buen sentido de la palabra. 
Me importan. Mucho.


¿Qué está aportando la mirada de Antonio 
Hortelano al montaje?
Aun a riesgo de parecer exagerada o subjetiva, 
Antonio, como director, me ha sorprendido con 
letras mayúsculas. Yo ya le admiraba como actor, 
pero no podía imaginar que tuviera tantísimo 
talento en esta otra faceta. Su mirada lo aporta 
TODO. Para empezar, tiene un sentido brutal del 
lenguaje cinematográfico que, aplicado a la esce-
na, para mí es de una modernidad que no es fácil 
ver en el teatro. Su sentido del ritmo interno, del 
plano, del foco (hacia dónde y cuándo llevar la 
mirada del público)… son increíbles. Es minucio-
so y a la vez nos da libertad. El hecho de que sea 
actor también es estupendo porque comprende 
mejor nuestros miedos, nuestras corazas, y 
puede ayudarnos desde ese lugar. También hace 
que tengas confianza en ti y eso te permite jugar 
más, atreverte… Trabajar con un director así es 
estupendo. Podría hablar horas sobre la ‘mirada’ 
de Antonio Hortelano. Ojalá Jimmy y yo sepamos 
estar a la altura de su mirada.


¿Y qué nos puedes decir de Jimmy ahora que 
le nombras, tu compañero de reparto? ¿Ya le 
conocías de antes?
Pues debo reconocer que no le conocía, a pesar 
de que goza de gran popularidad. Es cantante, 
actor y escritor. Y maravilloso en las tres facetas. 
Yo aquí le he descubierto como actor, y aunque 
Antonio ya me adelantó que era maravilloso, he 
podido comprobarlo con creces. Es un actor 
intuitivo y con una capacidad de transmitir verdad 
apabullante. A mí me desarma, en el buen 
sentido, en el escenario. Sólo tengo que mirarle 
al profundo verde de sus ojos y ya tengo medio 
trabajo hecho. Hacemos una pareja singular y yo 
creo que con mucha química. Espero que poda-
mos juntos llevar al espectador a esos lugares 
increíbles a los que estamos yendo.


La protagonista de la obra a la que tú das vida 
es una chica frágil, con un mundo interior 
complejo. ¿Qué te ha interesado de ella? 
¿Desde donde has trabajado para meterte en 
su piel?
Lo que me interesa de ella es precisamente esa 
complejidad de su mundo interior. Cuando un 
personaje nos fascina es porque conectamos con 
él de una manera profunda y, a menudo, nos pa-
recemos a él más de lo que pensamos. Yo puedo 
entender a esta chica soñadora, frágil, vulnerable, 
especial. Comparto con ella muchas inquietudes, 
muchas obsesiones. Y para meterme en su piel 
estoy trabajando mucho desde mí, realmente no 
me pilla tan lejos su mundo interno.


Entrevista completa en www.revistagodot.com


En el aire


Texto original de William Mastrosimone, con 
versión de Miguel del Arco y dirigido por 
Antonio Hortelano. Eva Higueras y Jimmy 
Barnatán son los intérpretes de esta obra 
sobre dos seres solitarios, encerrados en su 
pequeño mundo, que desean desesperada-
mente tener una vida. Dos miradas que se 
cruzan. Dos miradas que se unen.


Teatro Lara. Desde el 12 de octubre
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Situada entre Las Mariñas y la Costa de la Muerte, 
la localidad coruñesa de Carballo celebra este 
año 30 ediciones de uno de los festivales escéni-
cos más importantes y longevos de Galicia, y por 
extensión de España. Con 39 espectáculos, la 
programación, que se desarrollará del 24 de sep-
tiembre al 29 de octubre, puede presumir de dar 
cabida a algunos de los montajes más relevantes 
de la actualidad tanto a nivel local como nacional. 
¿Qué tipo de futuro queremos construir entre 
todos? ¿Qué papel pueden jugar las Artes Escé-
nicas en ello? Estas son las principales cuestio-
nes sobre las que se ha construido esta edición 
de FIOT, sin olvidar que lo que vendrá después 
estará muy condicionado por la pandemia que 
hemos sufrido. Además, las diferentes propuestas 
también darán cabida a otras preocupaciones 
sociales como la violencia machista, la soledad o 
la visualización de la mujer. 
Durante los 35 días que dura el festival se ocupa-
rán diversas salas y espacios públicos de 
la localidad. Tras la versión recortada del año 
pasado, regresarán diferentes líneas de progra-
mación como Programa de Sala, OTNI, Teatro 
de Rúa, Rúa dos Contos, Certamen de Micro-
Escenas Metro Cadrado o FIOTeen. Se incorpora, 
además, una nueva sección, el FIOT en ruta, que 
nace con el objetivo de descentralizar la activi-
dad por toda la región.


festivales


FESTIVAL INTERNACIONAL OUTONO DE TEATRO DE CARBALLO (FIOT). 
Varios espacios. Del 24 de septiembre al 29 de octubre. Toda la información en www.fiot.gal


1 2 3


tres décadas de teatro en carballo


El festival ha configurado una programación 
diversa y de calidad, en la que se cuidan tanto la 
presencia de propuestas innovadoras y de nuevos 
lenguajes artísticos o de creación contemporá-
nea, como la programación de algunas de las 
creaciones más aplaudidas de la escena estatal y 
gallega más reciente, así como piezas enfocadas 
al nuevo circo, la narración oral, el teatro de calle y 
el público familiar. El programa se completará con 
iniciativas de mediación o acercamiento al hecho 
artístico y una serie de actividades complementa-
rias que darán buena cuenta de la implicación de 
múltiples agentes y del dinamismo del festival.


11 estrenos absolutos
Podremos ver por primera vez las nuevas propues-
tas de Talía Teatro con A parábola do angazo (1); 
Pallasos en Rebeldía con Foot; Lidiss junto a FIOT 
con O espello que arde; Caxoto con Don Carnal 
(contos desvergoñados); Ángela Triana con Desta 
sairemos mellores; y las seis piezas finalistas del V 
Certamen de Micro-Escenas Metro Cadrado.
Además, el festival también traerá otros tres 
estrenos en Galicia como son Solo un metro de 
distancia, de Serena Producciones; Con lo bien 
que estábamos (Ferretería Esteban) (2), de José 
Troncoso; y la versión tanto presencial como vir-
tual de la última creación de la compañía Onírica 
Mecánica, Ronem Ram (2).
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Naturaleza humana en estado puro 


por Sergio Díaz


la fuerza de emilia


Llega tarde. Cualquier homenaje para reivindi-
car la figura de una mujer en la historia siempre 
llegará tarde. Hubiera sido mucho mejor haber 
crecido en un mundo que no hubiera discriminado 
sistemáticamente a las mujeres. Poco a poco se 
van restañando esas profundas heridas, aunque 
aún hay trabajo por hacer. Y se me ocurre, sobre 
todo, incluir a estas mujeres creadoras en todos 
los programas de estudios de este país, que ya 
desde que somos pequeños podamos conocer 
sus trabajos, sus vidas y su enorme dimensión, en 
cualquier época de la historia, porque siempre las 
hubo, solo que estaban silenciadas. Y sobre todo 
leerlas, hay que fomentar leerlas y descubrir así lo 
que escribieron, más que sólo nombrarlas.
En el caso de Emilia Pardo Bazán, al menos yo sí 
tuve la suerte de conocerla en la época escolar 
cuando se asentaban ciertos conocimientos. Mi 
profesora de literatura (a lo mejor por eso) nos ha-
bló de ella y de su coetánea, la también escritora 
gallega, Rosalía de Castro, como máximas expo-
nentes de la literatura del siglo XIX en nuestro país. 
Incluso leíamos en clase fragmentos de Los pazos 
de Ulloa y Follas Novas, respectivamente. 
Quizá Emilia Pardo Bazán sí que haya tenido más 
reconocimiento y más repercusión, quizá no haya 
estado tan olvidada, pero hay que seguir insistien-
do en su figura como un referente de cara al futuro 
para que las próximas generaciones de mujeres 
puedan tener los reconocimientos en vida, porque 
incluso el camino literario de Emilia no fue nada fá-


cil y tuvo que ir abriendo todas las puertas cerradas 
a las mujeres a base de coraje, tenacidad y talento. 
Fue la primera mujer catedrática de Universidad 
de España, la primera mujer socia del Ateneo de 
Madrid y de la SGAE, fundadora de revistas, dra-
maturga, ensayista, cronista cultural y de la política 
madrileña en la prensa de su época… Fue también 
candidata a académica de la RAE, pero no fue 
elegida por ser mujer (con la RAE hemos topado).
En este 2021 se cumplen 100 años del fallecimiento 
de la escritora coruñesa. Por este motivo se llevan 
realizando numerosos actos culturales en torno a 
su figura para homenajearla. Exposiciones, charlas, 
reedición de sus libros... se han ido sucediendo. Y, 
al igual que contábamos hace un mes en estas mis-
mas páginas sobre el centenario del nacimiento de 
Fernando Fernán Gómez, el gran fin de fiesta para 
celebrar esta efeméride es una versión teatral sobre 
su obra más famosa: Los pazos de Ulloa.


Naturaleza contradictoria
Estamos ensalzando la figura de una mujer con-
tradictoria, cuyas ideas sobre ciertas cuestiones 
sociales hoy día pueden chocarnos bastante. 
Pero no se puede juzgar al pasado con las gafas 
del presente. Y si hablamos de talento puramente 
literario, Doña Emilia iba sobrada. Y en esta obra lo 
demuestra, aunque no es fácil su acercamiento y 
comprensión a cierta edad (doy fe). 
Helena Pimenta es la directora de esta versión 
teatral que trata de plasmar la esencia de lo es-


En el centenario de la muerte de Emilia Pardo Bazán, el mundo de la Cultura se ha volcado 
en reivindicar su figura, una de las mujeres más importantes de nuestra literatura. Se han 


realizado numerosos actos para homenajearla y el fin de fiesta es el estreno de esta versión 
teatral sobre su libro más conocido, Los pazos de Ulloa, en el Teatro Fernán Gómez.
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Los pazos de Ulloa


Helena Pimenta dirige 
esta versión sobre el 
clásico escrito por Emilia 
Pardo Bazán, una de las 
mejores obras de nuestra 
literatura. Pere Ponce, 
Diana Palazón, Marcial Ál-
varez, Francesc Galcerán, 
Esther Isla y David Huer-
tas son los intérpretes 
de esta historia sobre la 
crueldad, las pasiones 
desatadas, el amor y la 
violencia rural del mundo 
caciquil.


Teatro Fernán Gómez. 
Del 8 de oct. al 7 de nov.


crito por Emilia Pardo Bazán. Una 
esencia eminentemente naturalista, 
y es que, como se puede leer en 
todos los lados, esta obra es la 
que mejor plasma en la literatura 
española todas las características 
del estilo creado por Émile Zola. 
Pere Ponce, Diana Palazón, Mar-
cial Álvarez, Francesc Galcerán,
Esther Isla y David Huertas son 
los intérpretes elegidos para llevar 
a buen término esta obra que tan 
bien retrata la vida rural en Galicia 
y las ínfulas de grandeza que 
siempre se da la nobleza venida a 
menos. La versión teatral se centra 
también en que conozcamos las 
dos caras que siempre tiene una 
moneda: el enfrentamiento entre la 
crueldad y el deseo, la pasión arre-
batada y el amor, la violencia rural 


del mundo caciquil y la cortesía y 
las buenas maneras de la ciudad, 
liberales contra conservadores, 
creer en Dios o en los deseos de 
uno mismo... Naturaleza humana 
en estado puro. 
Si no ha sido a través del libro 
directamente, el teatro, una vez 
más, puede hacer de puente para 
que nos acerquemos a la figura 
de una gran escritora, para que 
indaguemos en el resto de sus 
obras, para que conozcamos su 
fascinante y contradictoria vida, 
para que pongamos en valor 
la fuerza desbordante de una 
mujer que rompía moldes en su 
época. Y quizá, gracias a eso, nos 
podamos acercar a más mujeres 
de enorme talento que aún siguen 
silenciadas.


FOTOS: Pedro Gato
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ante la intolerancia, ¡cultura!


por José Antonio Alba


Para acabar con Eddy Bellegueule es la adaptación 
teatral de la exitosa novela homónima firmada por 
Édouard Louis. ¿Qué temas aborda? ¿Cómo llegó 
hasta vosotros?
Tenemos relación con varios teatros y compañías 
inglesas como el Unicorn Theatre de Londres, dedi-
cado al público infantil y juvenil, ellos encargaron a 
Pamela Carter que hiciera una versión de Para acabar 
con Eddy Bellegueule, la leímos y nos pareció muy 
acertada, muy apropiada. Me apetecía mucho porque 
tiene mucho que ver con LaJoven. Édouard hace unas 
reflexiones sobre sí mismo, desde la juventud, que 
a mí me han costado un tiempo, sobre quién es él, 
su sexualidad, su relación familiar, su propio mundo, 
su universo. Pero también sobre lo que ocurre fuera, 
sobre ese odio visceral que dicen ahora que no existe. 


Esta iba a ser la primera obra que Gerardo Vera iba 
a dirigir para LaJoven. Finalmente serás tú quien 
tome su testigo, transformándola en vuestro perso-
nal homenaje al maestro. ¿Qué tiene este espectá-
culo que le decidió a ponerse frente a LaJoven?
En LaJoven estábamos buscando siempre una cosa 
para él. Se lo pasamos a Gerardo, que estaba en ese 
momento con una función que voy a hacer en el CDN 
que se llama Oceanía; una historia sobre él mismo, 


“Es importante que muchos chicos y chicas 
escuchen esta historia y sepan que no están solos”


LaJoven presenta en el Teatro de La Abadía Para acabar con Eddy Bellegueule, versión teatral 
de la aclamada novela de Édouard Louis. Charlamos con su director sobre este áspero grito 


contra la homofobia que resulta ser todo un inspirador referente de superación.


José Luis Arellano


 FOTO: David Ruano
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sobre el descubrimiento de su sexualidad y la re-
lación con su padre, como un ajuste de cuentas, 
desde un sitio nada vengativo, de sí mismo y la 
España franquista. Había muchas similitudes con 
Para acabar con Eddy Bellegueule y me parecía 
muy bonito que un tipo como Gerardo que ya 
era un adulto, un señor, aunque era un crío por 
dentro, con todo lo bueno y lo malo que tiene eso 
(risas), se encargase de ella. Es increíble la co-
nexión que Gerardo tenía con el mundo de hoy. 
En Oceanía cuenta lo que Eddy cuenta setenta 
años después.


El texto llega en un momento realmente opor-
tuno ante la oleada de homofobia que se está 
desatando en nuestro país.
Fíjate que todo ha sido casual. Podría decir 
que hemos pensado que ahora era el mo-
mento y que somos unos rebeldes, pero no, 
ha sido todo casual. A veces me dicen: “qué 
tino tienes para elegir temas” y siempre digo 
que, teniendo a los jóvenes al lado, de algu-
na forma, me vienen. Estamos muy cerca de 
los jóvenes, con lo cual, de lo que pasa en la 
calle y creo que eso es una ventaja increíble. 
Ahora tenemos un momento complicado y 
creo que una historia de estas característi-
cas siempre viene bien. Cuando yo era jo-
ven y descubrí La ley del deseo, me explotó 
la cabeza, o cuando leí Maurice, una cosa 
escrita a comienzos de siglo como esa. Por 
eso creo que vienen bien estas historias.


A veces no somos conscientes de la importan-
cia de contar con referentes.
Hay que decírselo a esa parte de la sociedad 
que cree que somos así porque estamos de 
moda o porque alguien nos lo ha dicho. Es com-
plicado, ¡es tan obvio, que es complicado! La 
gente sigue sin darse cuenta. Yo tuve mi noche 
de decir “se ha acabado”… ¡y yo solo tuve una! 
Pero sé de personas que han tenido más de una 
y se quedaron ahí. Chicas y chicos que se han 
quedado en esa noche. Por eso creo que es tan 
importante que muchos chicos y chicas puedan 
escuchar esta historia y puedan sentir que no 
son únicos y no están solos.


¿Qué mensaje se quiere transmitir a través de 
esta obra?


Habla de ser diferente, de ser homosexual y 
afeminado, que parece que es una cosa que no 
se puede ser; incluso dentro del propio colec-
tivo mucha gente lo rechaza. Desde LaJoven 
intentamos que no se tenga miedo al diferente. 
Creo que es el gran problema de esta sociedad 
en general. Las sociedades se han construido a 
base de tener miedo al diferente y creo que esa 
es la gran lucha. Escuchamos en el parlamento 
diariamente cómo se arenga contra el diferente 
y eso es un peligro. Tenemos un sistema jurídico 
que justifica el miedo al diferente. A mí me gus-
taría, aunque suene a idealista, que los chavales 
y sus familias reflexionasen sobre algo tan sen-
cillo como que el que tienen al lado es igual.


Hablas de la ventaja de estar en contacto 
permanente con los jóvenes, ¿cómo ves tú a 
la juventud? 
No quiero ser buenista, pero son estupendos. 
Vas por la calle y te das cuenta que la socie-
dad española es bastante más grande que el 
enfado que pretenden vendernos. Se pintan y 
se ponen lo que les da la gana, ves que hay 
jóvenes de todos los colores, olores y sabores, 
por supuesto que también hay cazurros, no voy 
a decir ahora que todo el mundo es maravilloso, 
pero voy por la calle y pienso “¡qué bonicos son 
todos!”… ¡No sé si es abuelismo! (risas), pero 
la sociedad es mucho más libre de lo que nos 
quieren vender y creo que desde el teatro tene-
mos que ser muy conscientes de esto. Tenemos 
que estar a la altura y jugar con esa misma 
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Para acabar con 
Eddy Bellegueule


LaJoven pone en escena 
esta historia real sobre cómo 
Édouard Louis, autor de la 
novela, superó el rechazo de 
su entorno por ser homo-
sexual y afeminado. Una 
producción que quiere ser 
un homenaje a Gerardo 
Vera, quien no pudo llegar a 
dirigirla. 


Teatro de La Abadía. 
Del 27 de oct. al 14 de nov.


libertad con la que la sociedad está intentando 
jugar, pese al COVID y pese a todo.


Podría decirse que Para acabar con Eddy 
Bellegueule es un monólogo, pero realmente 
hay dos actores en escena, ¿cómo será la 
puesta en escena?
Pamela hace una cosa que hemos mantenido 
que nos parece muy interesante, juega al dife-
rente. Utiliza una frase muy bonita que dice: “Lo 
vamos a contar él y yo porque la historia es más 
bonita contarla en compañía que contarla solo, 
que es lo que a mí me pasó”, y establece un 
diálogo entre dos actores en el que uno de ellos 
es de otra raza; en Inglaterra era un actor negro 
y aquí será latino, pensamos que tiene más que 
ver con nuestra idiosincrasia. Es un juego teatral 
muy dinámico. Los dos actores, Raúl Pulido y 
Julio Montañana Hidalgo, hacen de Eddy, de los 
hermanos, de todos los personajes y eso lo con-
vierte en un artefacto teatral muy divertido, es 
muy duro en muchos momentos, muy complejo, 
pero permite que se cuele por detrás sin darte 
cuenta. No es un espectáculo grande, es una 
historia muy de tú a tú con el espectador, desde 
la ternura, desde el dolor, desde la comicidad...


En la nueva temporada de LaJoven tocáis 
todos los palos. Desde monólogos, como 
Praga 1941 en el Teatro Fernán Gómez, hasta 


grandes espectáculos como el regreso de la 
Eneida al Price, ¿qué os falta?
¡Nos hemos vuelto locos! (risas), pero nos falta 
de todo. Para mí lo más importante es que 
podamos seguir teniendo la capacidad de que 
acceda más gente. Ahora estamos luchando 
mucho porque la estructura de LaJoven esté 
compuesta por gente muy joven. Luchar por eso 
es fundamental en una sociedad donde el paro 
juvenil es tan brutal y si lo llevamos a las Artes 
Escénicas es aún más bestia. Y seguir poniendo 
el dedo en la llaga en los temas que nos apelan, 
y conseguir que pronto podamos poner en 
escena un texto de un joven dramaturgo o una 
joven dramaturga, una dirección… Son cosas 
que aún no hemos hecho. 


Por si no fuera suficiente, acabas de llegar de 
Washington de estrenar una versión de Doña 
Rosita de Lorca en versión de Nando López. 
¿Qué me puedes contar sobre esto?
Es un maridaje súper bonito que llevamos 
haciendo con el Gala Spanish Theatre de 
Washington desde hace 10 años. Llevan 45 
años programando teatro en español y siempre 
intentan que una de las funciones sea española, 
apoyada por la Embajada y el Ministerio. 


Entrevista completa en www.revistagodot.com 
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teatroespanol.es


Trilogía Crónicas ibéricas 
Desde aquí veo sucia la plaza 30 sept - 10 oct
Herederos del ocaso 14 - 24 oct
Algún día todo esto será tuyo 28- 31 oct


Dramaturgia y Dirección Chiqui Carabante
..
Naves del Español
Sala Max Aub


Género imposible
Idea original Sílvia Pérez Cruz
Dramaturgia y Dirección Pablo Messiez y 
Elena Córdoba
1 ~ 3 octubre
.. 
Naves del Español
Sala Fernando Arrabal


Conferencia de los ausentes
De Rimini Protokoll
8 ~ 10 octubre
.. 
Naves del Español
Sala Fernando Arrabal


Octubre


¿Que no...?
Adaptación Antonio Fernández Ferrer, 
Christian Boyer y Jesús Cracio a partir del 
libro Ejercicios de Estilo de Raymond Queneau 
Dirección  Jesús Cracio
22 oct ~ 21 nov
.. 
Naves del Español
Sala Fernando Arrabal
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¿Qué roles estamos dispuestos a asumir? 


por José Antonio Alba


el público a escena


Estamos viviendo una crisis medioambiental a 
nivel global brutal. El mundo se resquebraja, 
se va haciendo añicos, el medioambiente se 
resiente, el clima cambia, y el entorno cada vez 
es más hostil. Nada nuevo bajo el sol y con todo 
por hacer... ¿Cómo se puede combatir esta 
crisis desde el teatro? Se nos presupone que 
la opción es contarlo desde la dramatización 
de los hechos, pero si vamos un paso más allá, 
¿de qué manera podemos entrar en acción y 
contribuir a reducir el desgaste medioambiental 
desde los propios escenarios? 
Esto que suena tan raro de primeras, esta espe-
cie de concepto de ‘Teatro sostenible’, es lo que 
está queriendo explorar la compañía alemana 
Rimini Protokoll a través de su nueva propuesta: 
La conferencia de los ausentes que dentro de su 
gira europea llega a Naves del Español. 
 
Explorando posibilidades
“Hace dos años comenzamos a pensar que 
girábamos mucho con nuestras obras. Eso 
conllevaba mover elencos, escenografías... Esto, 
con respecto al cambio climático, es problemá-
tico porque producimos mucho CO2”, nos dice 
Stefan Kaegi, que junto a Helgard Haug y Daniel 
Wetzel conforman el núcleo duro de la compa-
ñía. Con esta idea pusieron la maquinaria en 
marcha y comenzaron a explorar posibilidades 
para producir espectáculos que contribuyeran a 
reducir todas esas emisiones nocivas logrando, 


a la vez, mantener la experiencia de vivir el 
teatro en directo. ¿Cómo? Poniendo la materia 
prima al servicio de quien acude a sus espec-
táculos, haciendo dueño de las palabras al 
espectador y promoviendo la opción de que sea 
este el que suba al escenario, siguiendo ciertas 
pautas teledirigidas, y le dé vida y forma. Así 
nace esta idea de experiencia performativa que 
a su vez genera un espacio de reflexión, provo-
cado por la compañía, pero moldeado por los 
propios asistentes, como ya hicieron con 100% o 
Remote Madrid. “Hay aquí una parte dentro del 
ritual de reunirse y algo de lo que quizás vaya a 
ser nuestro futuro”, dicen desde la compañía.
 
Un público que suple la ausencia
El tema de la ausencia no solo tiene que ver 
con la no presencia de la propia compañía en 
el escenario. Realmente esa es la excusa para 
abordar los diferentes tipos de ausencias que 
nos atañen, algo que en estos momentos ocupa 
una gran parte de nuestro cotidiano, agudizado 
con la irrupción de la pandemia en nuestras vi-
das. “Esto va a resonar de otra forma por cómo 
hemos vivido la ausencia en estos tiempos”, 
señala Natalia Ménendez, directora artística 
del Teatro Español y las Naves del Español. 
La ausencia se agudiza con la falta de actores 
“Estamos en las manos del público -dice Stefan 
Kaegi-. Ninguno ha ensayado, descubrirán 
quién es diciendo el texto que le ha tocado es-


Llega a Naves del Español la nueva experiencia escénica de la compañía Rimini Protokoll 
que lleva por título La conferencia de los ausentes. ¿El teatro puede ser nocivo para el 


medioambiente? ¿Reducimos las emisiones de CO2 sacando a los intérpretes de escena? 
¿Qué hace el público ante un escenario vacío?
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La conferencia de los ausentes


La compañía alemana Rimini Protokoll presenta 
este experimento social en el que los propios 
espectadores darán forma a las palabras y declara-
ciones de unos conferenciantes que nunca van a 
estar presentes sobre el escenario.


Naves del Español. Del 8 al 10 de octubre


cuchándolo por un auricular o leyéndolo de una 
carta. Es un proceso interesante de observar y 
de vivir por quien se decida a subir”. Pero que 
nadie se asuste, el carácter participativo de 
la propuesta no obliga. Habrá opción de ser 
espectador/oyente o espectador/ponente.
Un tipo que habla sobre el miembro fantas-
ma amputado, un judío superviviente de la 
Segunda Guerra Mundial, abogados, miembros 
del servicio de inteligencia… nueve persona-
jes que “se reúnen ante la pregunta de cómo 
estar sin estar” son los roles que asumirán 
aquellos espectadores que decidan tomar 
partido y, como dice Natalia Menéndez, ser 
los portavoces que hablarán “sobre nuestros 
propios ecos”. Esto hace de La conferencia de 
los ausentes algo tan personal y exclusivo que 
cada función se convertirá en una experiencia 
única, llevando lo efímero de la experiencia 
teatral al extremo. 


¿Un experimento social?
El equipo de Rimini Protokoll pone en marcha 
esta idea con las miras puestas en lograr llevar-
lo un paso más allá, buscando la manera de ver 
“cómo aprovechar este sistema de instruccio-
nes que permiten a uno incorporarlo en otros 
lugares de la sociedad civil”, y desarrollarlo en 
ámbitos que trasciendan los límites del propio 
espacio teatral. “Este sistema que desarrolla-
mos con la telepresencia performativa podría 
ser aprovechado en lugares fuera del teatro, en 
universidades, en organizaciones mundiales, 
en ONG’S o para cosas educativas...”, nos dice 
Stefan sobre la posibilidad de estar caminando 
hacia una nueva manera de unir a la población 
desde algo tan paradójico como es la ausen-
cia. “Quizás vamos a tener que inventar mas 
sistemas que, por un lado nos hacen ser más 
locales, pero sin perder la conexión con los 
discursos, las temáticas, las personas, las emo-
ciones que están al otro lado del mundo porque 
compartimos este planeta y económicamente 
estamos super conectados”, concluye.
La conferencia de los ausentes es un particular 
reflejo de nuestra sociedad actual, una reflexión 
activa sobre qué roles estamos dispuestos a 
adoptar ante ciertas situaciones. ¿Estamos dis-
puestos a tomar partido y colaborar entre todos 
o preferimos seguir como meros observadores?


FOTOS: Sebastian Hoppe
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con voz propia


por Sergio Díaz


¿Desde siempre quisiste ser escritor?
Sí, completamente, siempre quise escribir y contar 
historias y además siempre ha sido mi refugio, la 
escritura y la lectura, que vienen las dos de la mano. 
Mis padres también alimentaban esa curiosidad, 
también tuve profesoras que me impulsaron a 
escribir y así fue naciendo poco a poco, de más 
pequeño como un juego y ya en la adolescencia se 
convirtió en la manera de expresar mi voz y cuando 
llegas a una determinada edad en la que tienes que 
decidir tu camino profesional yo ya sabía que quería 
dedicarme a esto.


Y teniéndolo claro, ¿Cómo se consigue? 
En mi caso hay dos claves. Por un lado el tesón, el 
no dejar de escribir, incluso cuando yo no conse-
guía publicar, ya que hubo una etapa de mi vida 
en la que había ‘noes’, claro que los había, pero 
yo tenía claro que tenía cosas que contar y que las 
quería seguir contando. Y la segunda clave para 
mí era el estar abierto a más vías. Cuando tienes 
una vocación artística, al menos en mi caso, es muy 
bueno que también estés abierto a otras posibili-
dades profesionales que también te van formando 
y también te van acercando a tu camino de alguna 


manera. Yo he sido editor, traductor, profesor… y 
sinceramente son cosas que me han hecho muy 
feliz, es más, sigo echando de menos ser profesor, 
y no puedo por falta de tiempo, pero me encantaría 
poder compaginarlo. También todo eso me permitía 
tener una estabilidad emocional, el hecho de estar 
haciendo cosas que me gustaban, como dar clase, 
y al mismo tiempo me alimentaba la creatividad.


¿La edad de la ira es el punto de inflexión en tu 
vida?
Sí, en cierta forma lo fue, pero de un modo pausado. 
Es cierto que con esa novela fui finalista del Premio 
Nadal, que ha tenido mucha visibilidad y que me 
abrió vías que me clarificaban el camino, de alguna 
manera. También en ese momento yo estrené la 
obra de teatro Cuando fuimos dos, que también 
tuvo bastante repercusión. Y esos dos hechos me 
han marcado para bien ya que me han colocado en 
un lugar muy bonito. Pero luego ha venido mucho 
trabajo después.


Se está llevando a cabo la adaptación televisiva 
de La edad de la ira. ¿En qué modo estás partici-
pando de este proceso? 


“La literatura es una puerta tan importante hacia la 
libertad que tenemos que empujarla bien fuerte”
Teníamos una deuda pendiente con este gran escritor, hemos dado cuenta de todos sus trabajos 
como autor escénico, pero nunca habíamos hablado con él, nunca habíamos escuchado su voz 


en esta revista y ahora hemos tenido el placer de hacerlo en una extensa entrevista.
Y tiene una voz maravillosa, cercana y valiente. Una voz que merece la pena escuchar.


Nando López
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Pues es algo que me hace inmensa-
mente feliz y estoy teniendo la suerte de 
poder supervisar todo el proceso, sobre 
todo la parte de guión. Y está siendo un 
proceso muy bonito porque el equipo 
es maravilloso. El guión está escrito por 
Juanma Ruiz de Córdoba y Lucía Carba-
llal. La dirección es de Jesús Rodrigo y 
también está muy implicado. Yo lo estoy 
viviendo como si fuera un regalo, es má-
gico ver cómo un libro cobra vida y que 
hay tanta gente trabajando en ello.


El tema principal de tus novelas es la 
adolescencia. ¿Esto es así por que es-
cribes para el adolescente que fuiste?
Pues mira, creo que realmente el tema 
principal sobre el que yo hablo es la 
identidad. Todo lo que hago, desde lo 
que escribo para chicos y chicas de 10 
años, hasta lo que escribo para adultos, 
siempre la pregunta que me surge es: 
¿Cómo dibujamos la identidad y cómo 
la vamos modelando a lo largo del 
tiempo? Quizá eso es lo que me lleva a 
la adolescencia, porque es esa etapa en 
la que la gran pregunta es el ¿Quién?, 
¿Quién soy?, ¿Cómo me muestro ante 
el mundo?, ¿Cómo me ven? Entonces 
sí que es verdad que hay una parte de 
mí que escribe para el adolescente que 
fui, pero no solo, también escribo para el 
adolescente que sigo siendo.


Además de la identidad hay otro tema 
que se repite en tus obras que es la 
búsqueda de una voz propia.  ¿Cuál es la 
voz de Nando López?
Yo creo que la voz la sigo buscando… es cierto 
que la vas configurando con el paso del tiempo, 
la vas identificando a través de lo que quieres 
contar y cómo lo quieres contar. A mí me gusta 
mucho experimentar, saltar de un género a otro, 
buscar fórmulas nuevas, meterme en cosas muy 
distintas como zarzuela o clásicos o thrillers o 
algo generacional. Escribir es mi manera real 
de ser, eso es lo único que sé, que yo solo soy 
de verdad cuando escribo. Lo curioso es que 
cuando releo cosas que escribí en aquella etapa 
incipiente me doy cuenta de que allí estaba ya 


todo, todas mis pulsiones quedaban allí plasma-
das. En mi primer relato premiado yo ya hablaba 
de la búsqueda de la identidad, suicidio, sole-
dad, desarraigo… son temas que he tratado mil 
veces después. Ahora, mi voz sigue cambiando, 
evolucionando y buscándose.


Con lo de la propia voz me refería también a si 
desde siempre has escrito sin guardarte nada, 
mostrándote tal cual eres…
Yo es que nunca he tenido pudor en lo literario. 
Lo tengo en lo vital, soy bastante tímido, aunque 
me haya construido una capa ‘socializadora’ para 
mantenerme en sociedad, pero donde realmente 
me atrevo a ser de una manera completamente 


 FOTO: Lourdes Cabrera
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libre es en la escritura. También es que creo que el 
pacto que tú estableces con el lector es tan íntimo y 
tan profundo y es un juego en el que nos desnuda-
mos tanto voluntariamente que creo que me permite 
ese nivel de exhibición en lo que quiero contar, por 
eso nunca me he autocensurado y es más, lo que 
quizás ha hecho que yo tenga un público muy fiel 
es que saben que en mis textos no van a encontrar 
esa censura que a lo mejor sí encuentran en otros, 
sobre todo en la parte juvenil, donde parece que 
hay temas que no se tratan. La literatura es una 
puerta tan importante hacia la libertad que lo que 
tenemos que hacer es empujarla bien fuerte y abrir-
la del todo. La conclusión es que soy un exhibicio-
nista literario y un pudoroso social (risas).


Y eso de mostrarte tal cual eres lo vemos en 
Twitter, un territorio hostil en el que te muestras 
muy activo. ¿Dónde están los espacios seguros 
ahora mismo para poder dialogar?
Yo uso bastante Twitter, sí, y lo que he aprendido 
es a intentar que no me hagan daño las voces hos-
tiles. Es algo que cuesta lo suyo, porque el mundo 
‘hater’ es muy intenso y muy agresivo, pero creo 
que el olvidar que eso existe me parece que es fal-
sear la realidad y eso es algo peligroso también. Si 
tú te mueves siempre en entornos amables y favo-
rables, al final te crees que todos los entornos son 
así, por eso hay gente que niega la homofobia, la 
transfobia, la violencia machista…y eso existe. Creo 
que es necesario que no abandonemos esos es-
pacios quienes defendemos lo contrario. A mí hay 


algo que me preocupa y es que hay mucha gente 
que defiende mensajes muy necesarios, inclusivos, 
igualitarios, positivos… y se ha ido de las redes, y 
al final estamos dejando esas redes en manos de 
esa minoría ruidosa y agresiva. Es verdad que todo 
esto supone un gran esfuerzo y yo hay días que 
salgo muy tocado, pero hay que intentarlo.


Yo creo que hay que ser muy valiente.
De verdad que no soy quien para dar lecciones y a 
lo mejor dentro de un tiempo soy yo el que no pue-
de más y deja las redes. Entiendo a la gente que las 
deja y por qué las deja, pero me da rabia. Me niego 
a que nos roben el terreno quienes nos lo han roba-
do siempre. Yo, como persona LGTBI, he vivido el 
miedo durante toda mi adolescencia. He vivido ese 
miedo a expresarme, al qué dirán, a los comenta-
rios por cómo era mi tono de voz… y cuando pasas 
por esa fase y vas creciendo ya hay un momento en 
el que decides que no quieres volver a vivir eso ni a 
tener que sentirte así. El ser coherente en las redes 
y en mi literatura es algo importante para mí. Si yo 
escribo constantemente sobre tener una voz, sobre 
que seamos capaces de alzar la voz y hablar, creo 
que sería muy hipócrita que el autor luego no alzase 
la suya. Entonces no sé si es valentía o temeridad 
o que soy un kamikaze, pero no quiero callarme. A 
mí, en redes me sigue mucha gente joven y mucho 
profesorado y me llegan muchos mensajes que me 
demuestran que es importante ese mensaje positi-
vo. Aunque solo sea por eso, todos los insultos que 
he tenido que bloquear han merecido la pena.
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Entrevista completa en www.revistagodot.com


A la izq. imagen del montaje de Cuando fuimos dos protagonizado por Doriam Sojo y Felipe Andrés. A la der. imagen de la versión 
teatral de La edad de la ira de la compañía LaJoven.











“Soy un bandido, traicionado por el alcohol.
Mi destino... acabar bebiendo de tu corazón”. 
Sin otras referencias, ya que no he visto la 
película dirigida por Blake Edwards, ni me gusta 
demasiado la canción de Johnny Mercer de la 
que toma título, cada vez que rememoro esta 
obra de teatro que vi hace un par de temporadas 
se me vienen a la mente estos versos acompaña-
dos por potentes guitarras y un ritmo endiablado 
de batería del grupo riojano Silencio Absoluto. Es 
un obra tan dura, tan profunda y tan hiriente como 
lo puede ser una buena canción de rock. Yo, 
que apenas he probado el alcohol y que nunca 
me he emborracho (aburrido y triste que es uno), 
ha asistido, perplejo muchas veces, a lo que las 
bebidas destiladas y fermentadas pueden hacer 
con las personas. Y es algo que me espanta, ya 
que no consigo entender el placer. Pero ahí está 
el misterio de las adicciones. 
Y sin otras referencias, como digo, asistí ya 
desde el comienzo de la función, con el corazón 
encogido, a esta historia de ¿amor? entre dos 
personas que caminan irremediablemente hacia 
la autodestrucción. Una -él-, llevando del brazo 
a la otra -ella-. En aquel momento era Marcial 


Álvarez el actor que daba vida a Luis. Ahora ese 
papel lo interpretará Federico Aguado. En ambos 
casos, antes y ahora, la sólida Cristina Charro 
será la encargada de dar vida a Sandra, la pareja 
de Luis, en un emocionante trabajo que logra 
transmitirte con crudeza y emoción su descenso 
también a los infiernos. 
José Luis Sáiz dirige esta versión de David 
Serrano sobre el original de JP Miller, un texto que 
pretende indagar en lo destructivas que pueden 
ser las adicciones, no solo para uno mismo, si no 
sobre todo, para aquellos que están a tu alrede-
dor y te miran sin poder hacer nada. Y peor aún, 
como es el caso de Sandra, que te acompañan 
en el proceso de enganche por amor, por lealtad, 
por ceguera o porque, debido a la influencia de 
Luis, se ha abierto una puerta no bien cerrada en 
el cerebro de ella. Y con cada copa la llave para 
volver a echar el candado y dejar atrás la adicción 
está cada vez más lejos de sus manos. S. Díaz


Lo dejo cuando quiera
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DÍAS DE VINO Y ROSAS
Teatro Infanta Isabel
Hasta el 10 de noviembre


estrenos







espacioabiertoqm.com


PROMETEO
Olympus Kids, de Agrupación Señor Serrano


23 y 24 de octubre / 11.30 h.
Sólo niños. ¡Función sin adultos!
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L’Alakran presenta una obra sobre la luz, el tiempo 
y el amor, viajando entre el desbordamiento cómi-
co y la contención emocional, entre el disparate y 
la verdad. Un espectáculo que mezcla lo poético y 
lo filosófico, en una especie de manual para sobre-
vivientes que trata de aportar soluciones a nuestro 
tránsito en la realidad.
La pieza nace de la función esencial de los ‘makers’: 
investigar para hacer la luz. “Somos detectives, 
tratamos de buscar lo sensible bajo lo sensible, 
encontrar una solución poética a la realidad”, explica 
Oscar Gómez Mata, director de la compañía. El 
resultado es una puesta en escena en la que el ‘dúo 
cómico’ interpretado por Juan Loriente y el propio 
Oscar, aborda temas clásicos como el amor, el 
tiempo y la luz, mezclado con humor emotivo. Nos 
dan así otro punto de vista sobre lo cotidiano de esta 
época fragilizada, de contornos borrosos e inciertos.


Sigue en cartel esta obra original de Diana Son di-
rigida por Óscar Olmeda. Ya cosechó muy buenas 
críticas en su anterior temporada en cartel y ahora 
ha vuelto a programarse, de nuevo con Miriam 
Vázquez en el reparto. La conocida Lara Dibil-
dos se ha sumado al proyecto, un auténtico viaje 
emocional que cuenta la historia de dos mujeres 
que se conocen y se enamoran de forma inespe-
rada. Todo comienza como un cuadro de soledad, 
de aquella soledad que viven los seres humanos 
en las grandes ciudades pese a estar rodeados 
constantemente. Poco a poco, ambas se sienten 
fuertemente atraídas la una por la otra, y comien-
zan a vivir un amor diferente, con la incertidumbre 
y la inocencia de quien se enfrenta a un primer 
amor... Pero su primer beso provocará un suceso 
trágico que cambiará sus vidas para siempre.


MAKERS
Teatro de la Abadía
Del 7 al 17 de octubre


NO MÁS BESOS
Teatro Lara
Viernes de octubre


Espiando la realidad


Trágico beso







Del 24 de septiembre al 29 de octubre 
Festival Internacional Outono de Teatro 2021


www.fiot.gal


Revista Godot 17x24 cm.indd   1 24/9/21   10:25
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Llega a Madrid este multipremiado texto de la compa-
ñía valenciana El Pont Flotant. Chos (en la imagen) es 
la encargada de la dirección de una pieza interpretada 
por Albert Garcés, Juan de la Serna y Natalia Peralta. 
La obra indaga en el mundo de la infancia, es una 
mirada a nuestro pasado y también un viaje al futuro, 
con un especial sentido del humor que provoca la 
risa y la emoción, mostrando a tres personas -las que 
hay detrás de los actores- con las que el espectador 
se puede sentir identificado (sobre todo si tu infancia 
se ha desarrollado en los años 80-90). Los tres 
intérpretes van compartiendo su particular álbum de 
fotografías, aquellas instantáneas que han marcado 
su vida. La evocación de este pasado y un espacio 
acogedor que recoge estéticas de los últimos treinta 
años son el hábitat íntimo y lúdico de estos tres per-
sonajes que nos invitan a reflexionar sobre el paso 
del tiempo y la memoria.


Podría haber sido una obra más que pasa por la cartele-
ra madrileña. Si se programa en el CDN ya tenemos una 
buena excusa para prestar atención -porque será intere-
sante-, pero no estaba destinada a acaparar sobre ella 
los focos. Sin embargo, la actualidad manda y en estos 
momentos, y desgraciadamente, sigue activo el volcán 
de La Palma. Y eso, de alguna manera, nos hermana 
con otros rincones del planeta sometidos a los mismos 
miedos y la misma incertidumbre, como Sicilia. Allí está 
el Etna, aunque en esta obra escrita y dirigida por Pablo 
Fidalgo el protagonista es el terremoto que sacudió el 
pueblo de Gibellina el 15 de enero de 1968. La pieza se 
vertebra en tres ejes, la voz de Nicolò Stabile, supervi-
viente; la vida de Ludovico Corrao (alcalde entre 1970 y 
1994) y las ruinas del viejo pueblo. Con sus testimonios 
tratarán de responder cuestiones como ¿Qué significa 
hoy hacer memoria, reconstruirse o renacer? ¿Cómo nos 
define la geografía donde vivimos? S. Díaz


COMO PIEDRAS
Teatros Luchana
Del 14 de octubre al 25 de noviembre


EL LIBRO DE SICILIA
Teatro María Guerrero
Del 8 al 31 de octubre


El tiempo y la memoria


La grieta invisible
FO
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Espacio Abierto Quinta de los Molinos continua 
esta nueva temporada con su labor de crear 
una auténtica comunidad alrededor del espa-
cio programando toda clase de propuestas de 
danza, teatro, música y talleres interdisciplina-
res para bebés, niños y adolescentes. Pocas 
iniciativas en nuestra ciudad se ocupan tanto 
y tan bien de fomentar el disfrute de la cultura, 
siempre de calidad, en familia. 
Este mes un estreno teatral destaca espe-
cialmente, Prometeo (1). Desarrollado por 
Olympus Kids, proyecto de la transgresora 
compañía Agrupación Señor Serrano, este 
montaje sólo para la franja de edad de 7 a 11 
años -no se permiten adultos en la función- nos 
descubrirá qué pasa cuando los niños y niñas 
oyen hablar por primera vez de Prometeo, las 
Amazonas, Heracles, Démeter, Zeus o Hipólita. 
La obra, que recibió el Premio a la propuesta 
más innovadora en FETEN 2021, cuenta el mito 
de Prometeo que es castigado por Zeus por 
entregar el fuego a los seres humanos. Muchas 
preguntas surgen de esta historia: ¿Es Prome-


teo un saboteador que merece su castigo o 
alguien que se que se rebela contra poderes 
despóticos buscando un bien colectivo? ¿Las 
normas se tienen que respetar siempre aunque 
sean injustas? ¿Quién decide qué es injusto y 
qué no? Una joya escénica que se muestra a 
través de un narrador que manipula maquetas, 
figuras, varias cámaras de vídeo en directo y 
recursos online.
En octubre también regresará los días 9 y 
10 Érase una vez… (2), una pieza de teatro 
documental realizada por adolescentes que se 
estrenó en junio y que surge del proyecto Mun-
do Quinta organizado por Cross Border Project 
en Espacio Abierto. 
Además, como siempre, os animamos a 
descubrir sus fascinantes talleres de danza 
(CreAcciones Coatí / DA.TE Danza), malabares 
(Accidental Company), fotografía (EcoCam 
/ Laura Olmedo), sensoriales (El Hilo Rojo), 
pintura comestible (CreAcciones Coatí), arte y 
electrónica (Robimp), reciclaje de juguetes (Art 
Stories) o lúdico-filosóficas (Wonder Ponder). 


PROMETEO. Espacio Abierto Quinta de los Molinos. 23 y 24 de octubre.


¿Cómo se entiende la mitología desde la infancia? 
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en familia











TINA 
Teatro Coliseun. A partir del 2 de octubre.  


Es un riesgo poner en escena una gran producción 
en un momento en el que aún se le está tomando 
el pulso al público, pero la gente de Stage Enter-
tainment han debido pensar que quien no arriesga 
no gana y teniendo el respaldo de El Rey León 
dominando la Gran Vía, han decidido tirarse a la 
piscina para ofrecer un nuevo título. Nada más y 
nada menos que un musical en plan biopic sobre 
una de las diosas del rock: Tina Turner. 
Quien vaya en busca de grandes voces y cancio-
nes emblemáticas, seguro que aquí las va a encon-
trar. La historia de la cantante es un gran ejemplo 


de superación y de empoderamiento y, la verdad,  
que temas así nunca sobran. La catalana Kery 
Sankoh (Forever King of Pop y El Guardaespaldas) 
es la responsable de dar vida a la diva del rock.


GREASE
Nuevo Teatro Alcalá. A partir del 1 de octubre.  


Parece una fórmula inagotable que cuenta con un 
público absolutamente fiel. La película protagoni-
zada por John Travolta y Olivia Newton-John ha 
conquistado generaciones enteras, y todas la con-
sideran como parte importante de su memoria. Por 
eso, con la excusa de celebrar su 50º Aniversario, 
SOM Produce la recupera. 
David Serrano, que se está convirtiendo en el gurú 
de los grandes musicales, es el adaptador y direc-
tor de esta nueva producción que, como novedad 
y aliciente, cuenta en su reparto con intérpretes 
adolescentes para dar vida a las Pink Ladies y los 


T-Birds y, por supuesto, a Sandy y Danny. Y qué 
mejor manera de hacerlo que echando mano de la 
estupendísima cantera de actores y actrices que ha 
parido el musical Billy Elliot.


por José Antonio Alba  


¡que el ritmo no pare!


El regreso de los grandes musicales (II)
Tal y como ya hicimos en el número anterior, continuamos repasando los musicales 
de gran formato que están llegando a nuestra cartelera en este inicio de temporada. 


Estrellas del rock y títulos clásicos se adueñan de los escenarios madrileños.
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WE WILL ROCK YOU 
La Estación - Gran Teatro Caixabank Príncipe 
Pio. A partir del 9 de octubre.  


La estela de Freddie Mercury y Queen es alargada 
y al igual que sucede con el titulo anterior, muchas 
son las generaciones que se han apropiado de su 
música para ponerle banda sonora. Este musical, 
del que avisamos a los despistados que no esperen 
un biopic, si no una historia apocalíptica sobre la 
salvación a través de la música, iba a inaugurar 
la puesta de largo de La Estación - Gran Teatro 
Caixabank Principe Pio, pero la pandemia se lo 
impidió, aunque eso no ha hecho que la producción 
se pierda en el olvido. 


Allá por el 2003 ya reventó las taquillas -estuvo cua-
tro años girando por España- y ahora regresa con el 
beneplácito de Brian May para seguir haciendo vi-
brar al público al ritmo de la icónica banda británica.


A CHORUS LINE
Teatro Calderón. A partir del 8 de octubre.  


Otro título que se quedó a las puertas -¡en 
dos ocasiones!- de verse en Madrid es esta 
producción que nos llega de la mano de Antonio 
Banderas quien, a través del malagueño Teatro 
del Soho, se ha autoimpuesto la misión de acercar 
al público español producciones nacionales de 
cuidadísima factura, cosa que desde aquí aplau-
dimos con entusiasmo.
Pronto será Company, pero primero nos abre las 
puertas de este clásico del teatro musical que nos 
habla, a través de conocidísimas canciones, del 
duro día a día de actores y actrices a la hora de 


enfrentarse a las audiciones. A Antonio no sabemos 
si le veremos sobre el escenario, de momento la 
cabeza de cartel corre a cargo de Manuel Bandera 
a quien ya hemos visto en Chicago o Cabaret.


THE FULL MONTY 
Teatro Rialto. A partir del 22 de octubre. 


Cuando hablamos de este título, a todos se nos 
viene a la cabeza la melodía del Hot Stuff de Donna 
Summer y una fila de tipos en la cola del paro 
meneándose a golpe de cadera. Basada en la 
película inglesa del mismo título, este musical llega 
a Madrid dirigido por David Ottone, miembro de 
Yllana, responsable de otros títulos musicales como 
Avenue Q, Hoy no me puedo levantar, The Hole o 
The Opera Locos. Esta adaptación viene firmada 
por Zenon Recalde, con dirección musical de César 
Belda y con producción de Theatre Properties.
La comedia de tintes sociales habla del problema 


del paro a través de seis desempleados siderúr-
gicos que deciden convertirse en strippers. En 
nuestro país pudo verse hace 20 años una versión 
dirigida por Mario Gas.
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por David Hinarejos


lírica 


El amor no tiene precio
De la mano de un grande de la escena como 
es Mario Gas, regresa al Teatro de la Zarzuela 
una obra que podríamos considerar de reperto-
rio para la institución. Los gavilanes de Jacinto 
Guerrero se estrenó el mismo año que se abrió 
el teatro, en 1923, y desde entonces en multitud 
de ocasiones ha sido llevada a su escenario. 
Por ello resulta extraño que hayan pasado 
veinte años desde la última producción de este 
título, pero por suerte este mes se pondrá fin a 
esta ausencia.
Esta zarzuela supuso para 
Guerrero su consagración 
definitiva en Madrid, si bien es 
cierto que ya había obtenido 
un rotundo éxito en 1920 con 
el sainete lírico La pelusa o El 
regalo de reyes (se mantuvo en 
cartel 100 noches seguidas en 
el Teatro de La Latina de Ma-
drid). Su posterior trayectoria 
estuvo plagada de éxitos tanto 
en España como en América, 
llegando a crear más de 200 
obras entre zarzuelas, opere-
tas, revistas y sainetes. 
Situada en una aldea cualquie-
ra de la costa de La Provenza 
en 1845, Los gavilanes nos 
presenta la historia de un india-
no que regresa rico y poderoso 
a su tierra. Desde su nueva posición se cree 
merecedor del amor de una muchacha, hija a su 
vez de una mujer con la que tuvo una relación 
en su juventud. Preso del deseo, al no verse 
correspondido, arrastrará en su locura a toda la 
aldea y sus habitantes. Finalmente, entrará en 
razón y enmendará su comportamiento.  
Mario Gas cuenta para poner en pie esta pieza 
con la escenografía de Ezio Frigerio, el ves-


tuario de Franca Squarciapino y la iluminación 
de Vinicio Cheli. La dirección musical corre 
a cargo de Jordi Bernàcer que destaca “la 
espléndida inspiración melódica de la músi-
ca de Guerrero y su capacidad de concebir 
frases sencillas que, desde el instante mismo 
de la primera escucha, van a quedar fijadas 
para siempre en los más íntimos recovecos de 
nuestra memoria. De ahí la formidable acogida 
que obtuvo en su estreno hace casi cien años, 
un éxito que perdura hasta la actualidad”. 


Los gavilanes


Zarzuela en tres actos con música de Jacinto 
Guerrero y libreto de José Ramos Martín. Esta 
nueva producción del Teatro de la Zarzuela llega 
con la dirección de escena de Mario Gas y la 
dirección musical de Jordi Bernàcer. 
   
Teatro de la Zarzuela. Del 8 al 24 de octubre.


Bocetos para la escenografía realizados por Ezio Frigerio.
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Hannah Arendt
en tiempos
de oscuridad 


de
Karina Garantivá


dirigida por
Ernesto Caballero


con
Felipe Ansola, Tábata Cerezo, 
Karina Garantivá y Rodrigo 
Martínez-Frau


producida por


de
Juan Mayorga


dirigida por
Ernesto Caballero


con
Tábata Cerezo, Alberto 
Fonseca, Karina Garantivá y 
Rodrigo Martínez-Frau


residencia en


Teatro urgente: 


Voltaire







escena y cultura


Esta es la cuestión







escena y cultura
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Teatro del Barrio inicia la temporada con tres producciones centradas en la reivindicación de la 
voz de las víctimas: Contarlo para no olvidar, Cómo hemos llegado hasta aquí y Homenaje a Billy El 


Niño, dirigidas respectivamente por Miguel Rellán, Andrea Jiménez y Eva Redondo.


Surge Madrid en otoño _ VI Festival Visibles


Dar voz desde la escena


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











por Sergio Díaz


voz en off
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Creo en las casualidades. Al menos no cuento con evidencias claras para 
pensar que todo está predestinado. Pero hay cosas que sí creo que suce-
den porque hay una entidad mayor que quiere que así sea (“es el merca-
do, amigo”). Hay una mano que mece la cuna en ciertos aspectos. Y no, 
no me refiero al tema del volcán, no soy negacionista, afortunadamente. 
Ni tampoco me considero conspiranoico, sea lo que sea eso, pero sí creo 
que hay grupos de poder que son capaces de modificar la entropía de 
un sistema. Siempre ha existido, no es algo de ahora, por eso conoce-
mos desde antiguo las palabras adoctrinamiento o propaganda. Aunque 
es verdad que quizá con las redes sociales esos mensajes interesados 
llegan más rápido a las neuronas de aquellos con personalidad más plás-
tica. Y no está mal tener una personalidad moldeable que va creciendo 
con el paso del tiempo y se alimenta de conocimiento y en base a él 
articula su pensamiento, las prefiero a aquellas cinceladas en mármol, 
pero hay veces que esa plasticidad se olvida de la capacidad crítica. Y 
es entonces cuando es peligroso, porque el virus que ha esparcido el sis-
tema interesado penetra de una forma muy sencilla en nuestras mentes.
Las tendencias sociales y políticas van cambiando. Todo son etapas y 
ahora estamos viviendo en un momento complicado y triste. El sistema 
imperante, ese sistema económico que mueve los hilos, ante el empuje 
de ciertos movimientos sociales (todo el mérito para el feminismo en este 
caso) está reaccionando con mucha virulencia y quiere arrasar con todo: 
inmigrantes, mujeres que alzan la voz, ‘progres’, homosexuales... Todo 
aquello que huela a libertad de pensamiento y a diversidad les asusta 
(curioso cuando ellos se proclaman liberales), porque temen perder sus 
privilegios. Y ese temor a perder su statu quo les hace reaccionar de la 
única forma que saben: con la fuerza, para tratar de amedrentar a aque-
llos que consideran sus contrarios. 
En pleno 2021, ahora mismo, hay personas del mismo sexo que no pue-
den mostrar afecto en público. O que pueden, pero no quieren porque 
tienen miedo. Hay quien no puede alzar la voz para reclamar más igual-
dad y justicia social. Hay mujeres que siguen perdiendo la vida cada día 
por el simple hecho de serlo. Y es increíble que eso suceda. Es increíble 
que tengamos que vivir así para que unos pocos puedan seguir con esos 
privilegios adquiridos por designación ‘divina’. Y es muy triste que haya 
tanto rebaño dispuesto a replicar el virus inoculado sin pararse a pensar, 
sin tener el más mínimo respeto por las vidas ajenas, sin la más mínima 
empatía. Y cuando se pierde la empatía, estamos perdiendo cualquier 
atisbo de humanidad.


p.9







memoria y cambio


por Redacción
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María Zambrano, Rosa Chacel, Bertolt Brecht, 
Italo Calvino, Ricardo Piglia, Susan Sontag, J.M. 
Coetzee… Son muchas las artistas que han 
asumido, en su obra, el horizonte político de vi-
sibilizar las voces que se han mantenido ocultas 
y reprimidas en las narraciones oficiales de la 
historia. Desde el Teatro del Barrio intentan ofre-
cer una reparación simbólica y poética, uniendo 
estética y política en busca de otros caminos 
hacia la comprensión y el conocimiento. Una 
restitución tanto para esas voces que el sistema 
deja en la cuneta del día a día como para la pro-
pia sociedad donde sucedió la agresión, y sigue 
instalada en el déficit de justicia y memoria. 


Teatro político
Desde la sala de Lavapiés también creen en 
ese potencial de cambio social que tienen el 
arte y las artes escénicas. En su capacidad 
para repasar los lugares, los tiempos, los 
cuerpos, los afectos y las voces olvidadas, 
ignoradas, violentadas. Así, en la temporada 
2021/2022 se ha propuesto refundar el teatro 
político -una intención que ya estaba presente 
cuando abrió sus puertas en 2013, sumándose 
a un movimiento ciudadano que comenzaba a 
construir otra forma de convivir-, proponiendo 
una programación teatral y cultural que no solo 
es feminista y paritaria, racializada y anticolo-
nialista, y creadora de referentes para todas las 
generaciones: también es una programación 
que quiere detectar las trampas del presente y 


se vuelve a mirar la historia que nos hemos con-
tado, para replantearnos si de verdad vale para 
entender el hoy e imaginar el futuro. Y ahí ocupa 
un lugar nuclear la reivindicación de la voz de 
las víctimas. No solo con las piezas que acoge 
en su escenario, sino también con sus propias 
producciones y las de su repertorio, el Teatro 
del Barrio apuesta por impulsar producciones 
que atienden al punto de vista de la víctima, 
evitando lo que Adorno llamaba la ‘sombra de 
la sospecha’ que planea sobre el arte que se 
mantiene indiferente a la injusticia. 


Periodismo y feminismo
Tres son las producciones que está impulsando 
esta temporada este teatro en torno a víctimas, y 
estarán en su cartelera en los próximos meses: 
en primer lugar, Contarlo para no olvidar, una 
conversación escénica basada en un diálogo 
entre las reporteras Maruja Torres y Mónica 
García Prieto que publicó la revista 5W, y en la 
que ambas mujeres intercambian impresiones 
y experiencias sobre periodismo, feminismo y 
transformación social. Amparo Pamplona e Isa-
bel Serrano interpretan este montaje que dirige 
Miguel Rellán, que se podrá ver en el Teatro del 
Barrio del 30 de septiembre al 24 de octubre y 
que “no aborda de manera directa el concepto 
de víctima”, aclara Rellán, sino que se evocan, 
por momentos, las vidas de “víctimas concretas, 
como las mujeres o los niños que sufren una 
guerra”. (Entrevista en la página 6)


Dar voz desde la escena
Teatro del Barrio inicia una temporada en la que pretende refundar el teatro 


político presente en su ADN desde su fundación. Tres producciones marcarán el camino 
estos primeros meses centradas en la reivindicación de la voz de las víctimas: 


Contarlo para no olvidar, Cómo hemos llegado hasta aquí y Homenaje a Billy El Niño, dirigidas 
respectivamente por Miguel Rellán, Andrea Jiménez y Eva Redondo. 







 FOTOS: Laura Ortega


De izquierda a derecha. Miguel Rellán, Andrea Jiménez y Eva Redondo.
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Resarcir el dolor
Ubicado en otro territorio, el de la comedia, se 
estrena en el marco del Festival de Otoño, el 11 
de noviembre y en el Teatro del Barrio, Cómo he-
mos llegado hasta aquí, un título que oscila entre 
el talk show, la autoficción, el panfleto político y 
el análisis social y el viaje del héroe mitológico 
clásico, que contiene desafíos y emociones 
universales, solo que, aquí, el héroe es una 
bollera de Plasencia obsesionada con su madre, 
que ha cumplido cuarenta (o más) sumida en la 
precariedad. La dramaturgia de la pieza es el 
resultado de un proceso de investigación con 
distintas fases y que también se nutre de la pro-
pia experiencia de las tres artistas involucradas 
en el proyecto: la directora Andrea Jiménez (de 
Teatro En Vilo) y las dramaturgas e intérpretes 
Olga Iglesias y Nerea Pérez de Las Heras. 
“En Cómo hemos llegado hasta aquí, Olga, que 
es la protagonista de la historia, trae su intimidad 
a escena, aspira a usar el escenario como lugar 
de legitimación y comprensión de su dolor, 
espacio de resarcimiento y justicia, y posible-
mente de perdón. Todo, ante esas personas o 


situaciones que la han obligado a doblegarse, 
de una manera u otra, a una idea prefabricada 
de normalidad en la que ella no casaba”, explica 
Andrea Jiménez. 
Son muchos los desafíos que la restitución 
de la voz de las víctimas le plantea a las artes 
escénicas: por ejemplo, el reto de escribir con la 
voz de otro, al que se refirieron Giorgio Agamben 
y Ricardo Piglia. Porque el arte no reemplaza la 
voz de la víctima, sino que la releva, le sirve de 
altavoz. El artista no da un testimonio directo, 
es la víctima la que nos permite ver la realidad 
desde la mirada de la persona oprimida con total 
autenticidad. Y así, en la obra, la propia Olga em-
prende un viaje de resarcimiento de su dolor que 
va envuelto en muchísimos miedos, “por ejemplo 
el de hacer autoficción, el peligro de la auto 
victimización, del onanismo, de abusar de una 
historia íntima sin que ésta trascienda”, señala 
Andrea. En escena, junto a Olga está la activista, 
feminista y escritora Nerea Pérez de Las Heras, 
acompañándola en su labor de “redimensionar 
su experiencia, ofreciéndonos, desde el humor, 
una perspectiva más amplia de esa dinámica 
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Imagino que a lo largo de tu carrera habrás 
leído infinidad de textos, ¿cuál fue el detonante 
para decir: “Esto lo tengo que contar”?
Efectivamente yo leo mucho y la gente me 
pregunta por qué me gusta tanto leer y para mí 
es como si me dijeran que por qué me gusta 
respirar, y es obvio porque si no me muero (risas). 
Yo voy mucho en metro y leo mucho mientras 
viajo. Me llevo libros pequeñitos y la librería donde 
suelo comprar casi todo, ‘La buena vida’, lo tenía. 
Cuando lo leí, me impresionó. Yo entonces no 
conocía la editorial 5W y me quedé pensando en 
hacer un documental, pero me parecía lo mismo 
y de repente me pregunté ¿por qué no teatro? Me 
bajé en la estación de Alonso Martínez pensando 
eso hace 3 años y mira la que he liado. Yo pensa-
ba que si a mí me interesaba también le tenía que 
interesar al resto de la gente. 


¿Cómo trabajaste la selección de textos?
Pues imagina, la conversación entre Maruja Torres 


y Mónica García Prieto duró dos días y el libro, si 
lo leyéramos entero, deben ser como 4 ó 5 horas 
y reducirlo a 1h15 me costó sangre, pero todo 
merece la pena. Las pasé canutas. Desarmar el 
artefacto entero y armarlo de una manera para 
que no se quedara nada fuera, tuviera equilibrio, 
se hablara de todo... porque la gente informada 
sabe quién es Maruja Torres y es posible que 
Mónica también, pero había que informarlo. 


¿Qué tiene de especial este diálogo entre estas 
dos mujeres para que sin plantear un conflicto 
atraiga tanto a los espectadores?
Efectivamente, no tiene conflicto, que es una de 
las premisas indispensables de cualquier obra de 
teatro. Pero si yo me quedo con la boca abierta le-
yéndolo, porque me parecen marcianas, imagino 
que la gente también. Mónica me parece de otro 
planeta, no sé de dónde viene, no lo entiendo, 
mataron a Julio Fuentes su primer marido, a ella 
no la han matado de milagro, a Javier Espinosa 


Entrevista a Miguel Rellán por Ka Penichet 


de víctima – verdugo: nos invita a ver que las 
personas actúan dentro de sistemas y que, 
muchas veces, son esos sistemas los culpables 
del dolor, cansancio y frustración que a menudo 
sentimos y de los que tendemos a auto culpar-
nos”, añade Jiménez. Y concluye: “Nerea suele 
decir que es más fácil culpar a las personas que 
a los sistemas”.


La voz de las víctimas de la Transición
La restitución escénica de la voz y la historia de 
las víctimas plantea también la necesidad de ha-
cer memoria: el escenario se revela como un lugar 
ideal para preservar las vivencias de las víctimas, 
y cambiar su vulnerabilidad por memoria, contri-
buyendo a evitar la repetición de las catástrofes. 
En esta línea, en Homenaje a Billy El Niño, la 
tercera producción vinculada a las víctimas que 
produce el Teatro del Barrio, en la que se está tra-
bajando y en la que el espacio se abrirá a voces 
de víctimas y asociaciones para ser un relevo fiel 
a la voz de esas personas, se exhiben las dramá-
ticas huellas que dejó Antonio González Pacheco, 


un policía más conocido como Billy el Niño, que, 
en 1977, fue condecorado con la medalla de plata 
al mérito policial. El ministro que tuvo la iniciativa, 
Rodolfo Martín Villa, reconoció los servicios pres-
tados por este agente a la patria franquista y a la 
Transición, y pareció incluso atisbar que aquella 
trayectoria profesional generaría beneficios a la 
joven democracia. Quienes no estuvieron ni en 
pintura en aquel homenaje fueron los hombres y 
las mujeres a quienes torturó Billy El Niño, y por 
eso, en esta pieza que firman Ruth Sánchez y 
Jessica Belda, y dirige Eva Redondo, se les da 
voz: para que recuerden su historia y ayuden a 
visibilizar toda la violencia con la que también se 
construyó la Transición. “Abordamos su testimonio 
y su relato, el de los y las torturadas. Con nombres 
propios. No solo son víctimas, son sujetos activos 
y precisamente por eso se ha podido ejercer, y 
se ha ejercido, un abuso sobre ellos”, explican 
las autoras del relato. Si no existe una justicia que 
repare realmente a la víctima y haga consciente al 
verdugo de que ese daño nunca debió suceder, 
la sociedad se deshumaniza. 







(su segundo marido) lo tuvo el estado islámico se-
cuestrado 9 meses con ejecuciones falsas, cosas 
que es para acabar loco perdido. 
Además de la fuerza de ellas dos, la obra habla 
de los espantos de la guerra, de la información, de 
la desinformación... ¿Quién decide lo que se publi-
ca? ¿Por qué África no vende? ¿Es verdad que 
los lectores ya no leen y se quedan con el titular? 
Además, la historia se remata con el relato de dos 
mujeres en un territorio de hombres. El machismo 
no solo queda reflejado en la guerra sino en las 
relaciones que ellas tenían con sus superiores. 


¿Qué crees que tendría esta pieza de distinta si 
la conversación fuera entre dos hombres?
En muchos casos nada se parecería. El relato 
sería el mismo salvando las situaciones de 
machismo. Cuando llevemos a cabo encuentros 
con el público, ojalá haya muchos 
periodistas para contrastar si ellos 
lo hubieran vivido igual que ellas. 


¿Ha cambiado algo el concepto 
que tenías sobre el periodismo 
después de trabajar en esta pieza?
El periodismo ha ido cambiando. 
Creo que, salvo honradísimas excep-
ciones, para mal. Las empresas aho-
ra han prescindido de las grandes 
cabeceras, ahora están los becarios 
porque total, si la gente no lee, qué 
mas da. Además, los medios de 
comunicación están en mano de las 
grandes empresas, véase El Corte 
Inglés que es una empresa con mu-
chos conflictos laborales, pero nunca 
habrás oído nada negativo de esa 
empresa porque muchos medios de comunica-
ción se sostienen de la cuenta de publicidad de El 
Corte Inglés. Manda el dinero. 


¿Recibiste algún consejo por parte de Maruja o 
Mónica a la hora de dirigir la pieza?
Hablé con ellas para ampliar algunas cosas que 
en el libro se me quedaban cortas, pero no, no 
hubo consejo. Son fantásticas. A Maruja la conoz-
co desde hace mucho tiempo, desde la época 
gloriosa y a las dos las quiero y las admiro. Una 
cosa preciosa que ocurrió cuando estrenamos 
la pieza en Teatro Español es que todo el mundo 


se puso en pie y salimos todo el equipo. Paré los 
aplausos para decir que la obra pretendía ser un 
homenaje a los y las corresponsales de guerra. 
Comenté que Maruja no había podido venir, pero 
pedí que encendieran la sala porque Mónica Gar-
cía Prieto sí que estaba. Si tú vieras la reacción 
de la gente, que ella, figura de ficción, estaba allí. 
Fue un momento ¡uf!


¿Cómo ha sido dirigir a Amparo Pamplona y a 
Isabel Serrano?
Son maravillosas. Yo quería actrices que cuan-
do yo les entregara el texto no preguntaran ni 
dónde, ni cuánto se cobra, sino que la primera 
reacción fuera que el proyecto les encantara y 
quisieran participar de él. Amparo e Isabel se 
han leído todo lo que han podido de las guerras 
y están encantadas. 
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Puedes leer la entrevista completa en www.revistagodot.com


Contarlo para no olvidar


La pieza interpretada por Amparo Pamplona e 
Isabel Serrano recrea una conversación man-
tenida hace ya casi 5 años entre las periodistas 
Maruja Torres y Mónica García Prieto en un ho-
tel en Tailandia que se publicó posteriormente 
en la Revista 5W. Una conversación que transita 
por temas como el periodismo, el feminismo y la 
transformación social. La dirección del montaje 
la firma Miguel Rellán. 


Teatro del Barrio. Del 30 de sept. al 24 de octubre







FOTOS DEL REPORTAJE: ©maykiso-fotografia
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Surge Madrid
en otoño


VIII Muestra de Creación Escénica


La Muestra, consagrada a apoyar la creación emergente en las salas de pequeño formato, 
llega a su VIII edición ofreciendo 35 estrenos en 20 espacios teatrales de nuestra región, 


esos mágicos rincones que forman el gran tejido escénico y cultural de nuestra ciudad y que 
tanto aportan para que seamos una sociedad más abierta y más diversa.


Varios Espacios. Hasta el 31 de octubre. www.madrid.org/surgemadrid


Surge Madrid en otoño, un certamen que, con 
el auspicio de la Comunidad de Madrid, apues-
ta por el teatro que se realiza en espacios de 
pequeño o mediano formato, llega a su VIII 
edición con fuerzas renovadas a pesar de la 
incertidumbre. Pero su objetivo de partida no 
ha cambiado ni un ápice, sigue con su filosofía 
de promover la creación emergente, de poten-
ciar la investigación y el riesgo de las nuevas 
tendencias escénicas para tratar de dar a co-
nocer espacios donde se pueden encontrar -a 
diario, durante todos y cada uno de los días de 
la semana- joyas teatrales de incalculable valor 
que luego todo el mundo irá a ver a los teatros 
de gran formato como si fuesen una novedad. 
Surge Madrid en otoño es una iniciativa que 
pretende poner en valor, en definitiva, el trabajo 
que realizan tantos y tantas profesionales del 
sector que no siempre ven reconocido el enor-
me esfuerzo que realizan en aras de conseguir 
que seamos una sociedad más preparada, más 
informada, más abierta y más sana, que es en 


gran medida lo que nos aporta la Cultura.
Surge Madrid en otoño contará con 145 sesio-
nes y pases a cargo de 53 compañías en 20 
salas y teatros de la región. Ofrecerá 35 estre-
nos y 11 actividades transversas, propuestas 
que desafían la noción del hecho escénico 
convencional y que este año incluyen paseos 
en los que se abordará la idea del cuidado y 
la historia de las generaciones que emigra-
ron a Madrid, instalaciones audiovisuales en 
torno al cuerpo y propuestas artísticas sobre 
la memoria. Además, en 2021, la Muestra, 
pone el foco en visibilizar a buena parte de las 
Compañías y creadores de Iberoamérica que 
han sido programados a lo largo de todas sus 
Ediciones, con el objeto de poner en valor que 
la región, abierta por antonomasia, no haya 
dejado de recibir a creadores escénicos del 
otro lado del Atlántico. 
En las siguientes páginas os detallamos los 35 
estrenos que tendrán lugar en este evento ya 
imprescindible de nuestra cartelera. 
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Ksenia Guinea lleva varios 
años investigando y trabajando 
para dar forma a este montaje 
que ahora ve la luz gracias a 
Surge Madrid. La obra se ha 
construido en base al testimo-
nio de mujeres migrantes naci-
das en la URSS que vivieron el 
colapso económico del sistema 
en la década de los 90. La me-
moria de un mundo que ya no 
existe, los años de hambruna 
en la Perestroika, la explo-
tación laboral en Europa, el 
desarraigo y la representación 
de la feminidad en la industria 
de la moda trenzan este monó-
logo intergeneracional en tres 
actos que interpretan la propia 
Ksenia y César Barco.


Nuevo proyecto teatral con el 
sello de Plot Point. Carlos De 
Matteis es el director y autor de 
esta versión sobre el texto ori-
ginal de los autores uruguayos 
Fernando Schmidt y Christian 
Ibarzabal. Es una pieza teatral 
que cuestiona con humor -muy 
negro, todo hay que decirlo- las 
precariedades laborales de una 
sociedad cada vez más fría, 
que en lugar de alimentarnos 
como seres humanos capaces 
de dar amor, nos convierte 
en objetos donde la vida se 
conserva pero no se disfruta en 
pos de la supervivencia. Dos 
cuidadoras de adultos mayores 
(a las que dan vida Verónica 
Bagdasarian y Marina Skell) se 
unen en un fatal accidente que 
las lleva a tomar una radical 
decisión para poder subsistir. 
¿Qué estarías dispuesto a ha-
cer para no perder tu trabajo?


Verónica Mey dirige este texto 
original de Laura Aparicio basa-
do en el conocido mito griego. 
Héleno, quien durante años 
creyó muerta a su hermana 
gemela Kassandra, descubre 
que sigue viva. Kassandra se 
ha convertido en la directora 
general de una gran corpora-
ción farmacéutica. 
Es un viaje a través del pasado 
y del presente de los Príncipes 
de Troya. El crimen trágico 
que nunca debería haber 
ocurrido, siempre con la mujer 
como víctima. Este thriller inte-
rior, literal y figurado, camina 
hacia el rechazo de los ideales 
heroicos, donde el olor a na-
cionalismo intenta disfrazar el 
decadente aroma que emana, 
no solo en nuestro continente, 
sino a nivel mundial. Si existie-
ra un futuro, ¿en qué dirección 
se desplegaría?


RÉPLIKA TEATRO PLOT POINT NUEVE NORTE


30 y 31 de octubre 29 y 30 de octubre 7 y 8 de octubre


MISS CCCP/Miss 
Unión Soviética


Radojka. Una co-
media friamente 
calculada


Kassandra y los 
perros


Surge Madrid
en otoño


Foto: David Casero
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Paloma Díaz es la autora, direc-
tora y coreógrafa de esta pieza 
que ella misma interpreta junto 
a Antonio Estrada. 
Los clásicos infantiles están 
llenos de madrastras y brujas. 
Mujeres ya de una cierta edad, 
sospechosas meramente por 
el hecho de serlo. Son historias 
que conocemos bien porque 
se han ido transmitiendo de la 
misma forma con el paso de 
los años. Especialmente bella, 
oscura y depravada es La niña 
de nieve, de Angela Carter, que 
ha sido la principal inspiración 
de este trabajo. También está 
el cuento de Blancanieves, 
del que hacen una perversa 
reescritura y se preguntan por 
la figura masculina. ¿Dónde 
hallamos al padre de Blanca-
nieves y marido de la madras-
tra? Hombres desdibujados, 
evadidos, ausentes quizá.


Obra teatral que cuenta la lucha 
de las madres gallegas contra 
el narcotráfico en Galicia a fina-
les de los 80. Esta pieza escé-
nica quiere servir de homenaje 
para esas madres que cumplen 
más de 30 años de lucha en 
los movimientos sociales y han 
servido a tantas personas y 
colectivos como impulso.
Este montaje, creado por 
Natalia Mariño y Aldara Molero, 
busca poner el foco de esta 
historia, la de David contra 
Goliat, la de las hormigas contra 
el elefante, la de los buenos 
contra los malos, en las madres 
protagonistas. Y decimos ma-
dres y decimos protagonistas 
porque estas mujeres consi-
guieron ponerle una coraza de 
dignidad a su dolor para decirle 
a una sociedad entera: “esto 
hay que cambiarlo”.


Miguel Torres de Teatro Lagra-
da dirige esta obra del premio 
Nobel Albert Camus. 
Jan regresa al hogar familiar 
veinte años después de haberlo 
abandonado. En ese intervalo 
de tiempo se ha casado y 
vuelve con su mujer. Quiere 
ser reconocido por sí mismo, 
sin identificarse, y con esa 
determinación acude, solo, a 
pedir alojamiento en la pensión 
que regenta su madre y su 
hermana, una pensión en la que 
esas mujeres asesinan a los 
huéspedes para apoderarse de 
sus bienes. Ellas no le recono-
cen y sobre ese malentendido 
el espectador tiene que reflexio-
nar sobre la naturaleza humana 
en un mundo donde la moral ha 
desaparecido.


TEATRO PRADILLO CUARTA PARED TEATRO LAGRADA


22 y 23 de octubre 19 y 20 de octubre 22, 23 y 24 de octubre


Bloody Mary Los hijos de 
cualquiera


El malentendido


Surge Madrid
en otoño
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¿Quién es Martirio? De ella su-
pimos que era, de entre todas 
las hijas de Bernarda Alba, la 
más fea, enfermiza, la envidio-
sa. Ahora, tras la muerte de su 
progenitora, ¿quién puede ser 
Martirio? ¿Muerto el perro, se 
acabó la rabia? Ahora es libre, 
se abrió la jaula. A través de 
Martirio, eterna segundona, en 
esta obra hablan sobre iden-
tidad, alteridad, y perspectiva 
de género. Sobre los grandes 
misterios de la vida y de la 
muerte. Sobre las costuras que 
se rompen tras este suceso 
definitivo. Sobre la sexualidad 
de esta huérfana, sobre la 
ausencia, sobre su fe. Sobre la 
pérdida y el miedo a la libertad. 
Esta pieza de Los Bárbaros Ar-
tes Escénicas es un monólogo 
escrito por Julio Rojas, dirigido 
por Aarón Lobato, y creado con 
y para la actriz Alba Enríquez.


¡La compañía ambulante 
LaGriot’te se presenta en plaza!
El azaroso hallazgo de una gra-
badora con una ristra de ignotas 
historietas nos recuerda a aque-
llas contadas por El Buscón. Y 
es que esta creación escénica 
de Nazan L. Bamio es una 
adaptación libre de la conocida 
obra de Francisco De Quevedo, 
en la que se nos presenta a un 
‘Cristiano nuevo’ dando cuenta 
de sus vivencias en una tierra 
que le es desconocida. En ellas 
exhibe un retablo de especies 
creídas exóticas aunque en 
peligro de reconstrucción en 
un Madrid a calcetín vuelto. 
LaGriot’te, gracias al arte de los 
juglares, revive tal periplo dando 
cuerpo a los personajes con los 
que el muchacho se topó, en 
un espectáculo musicado de 
‘raras avis’ para deleite de los 
presentes. 


Proyecto unipersonal de la ac-
triz y directora María Jáimez. 
El primer deseo de María, una 
chiquilla andaluza, es ser santa, 
Santa María. Se cría entre vírge-
nes y rosarios, mantillas y figu-
ritas del portal de Belén; como 
referencias vitales la Virgen 
de las Angustias de Granada, 
Santa Teresa de Jesús, Juana 
de Arco y Madonna.
No piense nadie que esto es 
una denuncia de la culpa, 
ni del cristianismo, ni de la 
iglesia, ni todo lo contrario... 
No tiene ninguna actitud de 
denuncia de nada, ninguna 
voluntad política. Es algo así 
como un retrato punk de la 
contradicción: hacer la comu-
nión vestida de virgen y pocos 
años después, darse el lote en 
los coches de choque de la 
feria de su ciudad.


NAVE 73 SALA TARAMBANA TEATRO DEL BARRIO


20 y 21 de octubre 7 y 8 de octubre 23 y 24 de octubre


Martirio Jácara para un 
pícaro o La 
España negra


Quiero ser santa


Surge Madrid
en otoño
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“Al altu la lleva” es una ex-
presión asturiana similar a la 
expresión castellano “a grito 
pelado”. Y así, de forma clara 
y contundente, se presenta 
esta creación unipersonal 
de Anto Rodríguez. El propio 
artista multidisciplinar oriundo 
de Mieres nos explica así su 
última creación: “Este es un 
concierto performativo o/y una 
pieza de danza en la que baila 
la voz. Es la continuidad eterna 
del bucle del Baila Casanova 
de Paulina Rubio, diosa del 
tiempo. Es Mónica mantenién-
dose arriba incluso cuando 
está abajo. Son las clases 
de canto de OT en las que 
aprendí a cantar y los discos 
de ‘Popstars’ con las versiones 
karaoke de las canciones del 
concurso”.


La interesante cía. Los Sueños 
de Fausto regresa con esta obra 
escrita por Raúl Quirós y dirigida 
por Miguel Ángel Quirós Molina. 
Una chica llega a Barcelona 
para empezar una nueva vida 
después de terminar su máster: 
se le abre un mundo nuevo en 
Europa, donde espera encontrar 
nuevos amigos, un trabajo y, por 
qué no, alguien especial con 
quien compartir el resto de su 
vida. Su confidente compatriota 
con la que convive le invita a 
disfrutar de la ciudad y le pre-
senta a un conocido de quien 
inmediatamente quedará pren-
dida. El amigo no muestra el 
mismo entusiasmo. El desequi-
librio en la relación, la idea de 
amor romántico y los prejuicios 
raciales convertirán aquella re-
lación idílica que ella imaginaba 
en una pesadilla de los tiempos 
líquidos del tardocapitalismo.


Un ser desconocido que provie-
ne de un objeto no identificado 
y de un lugar indeterminado.
Un humano cualquiera con 
sus necesidades, sus deseos, 
sueños y sus intereses vitales 
a modo de espejo de cada uno 
de nosotros. ¿Qué sensaciones 
emergen cuando vemos cara a 
cara nuestra realidad? ¿Somos 
dueños de nuestros propios 
deseos? ¿Somos realmente lo 
que decimos ser? ¿Qué pasará 
cuando nos demos cuenta que 
estamos sostenidos por hilos 
invisibles?
Esta obra, creada e interpre-
tada por José Luis Montiel y 
dirigida por José Piris, apuesta 
por un lenguaje escénico 
eminentemente corporal y orgá-
nico, donde no existe el texto y, 
por tanto, la palabra, llenando el 
espacio a través del movimien-
to, la máscara y los títeres.


DT ESPACIO ESCÉNICO BULULÚ2120 TEATRO TRIBUEÑE


14 y 15 de octubre 16, 23 y 30 de octubre 14 y 15 de octubre


Al altu la lleva Vertedero Redes


Surge Madrid
en otoño
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“Mi madre siempre decía: ¡Me 
aburro! ¡Si por lo menos tuviera 
alguna enfermedad bonita!”. 
Natalia Ginzburg


Esta creación de Jose Andrés 
López y la compañía Viviseccio-
nados es una obra que combi-
na el teatro de texto, la danza, 
los audiovisuales y la música en 
directo para reflexionar sobre 
nuestros sentimientos y nuestra 
cultura. Es una celebración, un 
grito y un lamento sobre aquello 
que ‘es nuestro’, aquello que es 
universal y aquello que, quizá, 
sea de nadie.


“Vi cómo la familia de mi familia 
se fue a la mierda.
Veo cómo mi familia se está 
yendo a la mierda.
Y, definitivamente, mi país está 
en la mierda”.


Escrita por Gustavo Ott y 
dirigida por Coral Ros, se trata 
de una comedia protagonizada 
por tres mujeres con impor-
tantes conflictos a las que dan 
vida Alejandra Guiol, Laura 
Román y Rocio Solís.
En esta obra abordan temas 
como el maltrato, las relaciones 
tóxicas, la sexualidad, la mater-
nidad, la amistad y la unidad.
Desde la compañía ArteYo 
Producciones quieren que el 
público empatice con estos 
personajes y sus historias, ya 
que creen que son de absoluta 
actualidad en nuestra socie-
dad. Son temas por los que las 
mujeres siguen luchando hoy 
en día y quieren ser una parte 
del motor de cambio de estas 
situaciones a través de esta 
obra y el teatro.


Reflexión dramatizada, escrita 
y dirigida por Pedro Martínez, 
sobre la figura del varón a partir 
de la concepción del desnudo 
masculino en la historia del 
arte occidental. Esta pieza de 
Casa Lagarta surge como una 
continuación de su anterior pro-
puesta, Mujer Hamlet. Se trata 
de un díptico conceptual ba-
sado en la concepción binaria 
del género mediante elementos 
clave de nuestra cultura. Si 
en Mujer Hamlet sometían un 
texto universal a un proceso 
de inversión para poner negro 
sobre blanco la arbitrariedad 
y tiranía de las concepciones 
culturales sobre el género, en 
Hombre desnudo ponen en evi-
dencia las creencias y valores 
que han sustentado la imagen 
masculina y su confrontación y 
posición con el presente.


CUARTA PARED LA USINA NUEVE NORTE


29 y 30 de octubre 7 y 8 de octubre 21 y 22 de octubre


Las palabras de la 
carne


Divorciadas, 
evangélicas y 
vegetarianas


Hombre desnudo


Surge Madrid
en otoño
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La compañía Musical Impro 
hace una jornada de puertas 
abiertas para mostrar al público 
y a un equipo de TV en directo, 
el proceso de trabajo y ensayo 
de una obra hiperrealista sobre 
la vida de Donald Trump.


Amaia Bono y Damián Montesdeo-
ca son los creadores de esta pieza 
que ahonda en los procesos uni-
versales que se repiten una y otra 
vez, como el latido del corazón, 
el eco, las olas, el ajo o cagarla a 
cada rato. Todo se repite...


Andrea Martínez es la creadora de 
esta pieza que presenta en un mo-
saico escénico de imágenes y tex-
tos que tienen lugar en el mundo 
en el transcurso de un día a partir 
de un suceso violento visionado 
por un gato en la televisión.


SALA TARAMBANA TEATRO PRADILLO TEATRO DEL BARRIO


14 y 15 de octubre 15 y 16 de octubre 8 y 9 de octubre


Donald La Repetición MIAU, MIAU, MIAU


CONCIERTO DE PIANO PARA NIÑOS Y NIÑAS
A LOS/AS QUE LES GUSTA EL PIANO


2 y 3 de octubre a las 12h.


LA KATARSIS DEL TOMATAZO 
Sábados a las 22.30h.


KAÓTIKO KABARET TOMATO
Viernes a las 22.30h.


LAS PISCINAS DE LA BARCELONETA (Secun de la Rosa)
7 y 14 de octubre a las 20h.


HASTA QUE EL ALZHEIMER ME DEVORE
(Juan Margallo)
Hasta el 10 de octubre a las 20h.


LOS CHICOS DE BAKER-MILLER (Mudanzas López)
16 y 17 de octubre a las 20h.


Surge Madrid
en otoño







16


www.revistagodot.com


Rafael Lamata Cotanda y Jaime 
Vallaure Fernández son un dúo 
de exploración en el ámbito del 
arte de acción. Ahora llegan a 
Surge Madrid con esta nueva 
propuesta. Entre las palabras 
y las cosas el arte se configura 
como un espacio de revalo-
rización de la propia expe-
riencia cotidiana. A veces de 
forma superficial o a veces de 
forma profunda. La filosofía se 
constituye como ese cincel que 
pule el significado. La política 
enfoca esta sociedad capitalista 
que lleva más de cien años 
construyendo un entorno donde 
el tener y acumular forman parte 
del espejismo democrático de 
las sociedades occidentales. 
Nombrar las cosas las hace 
presentes y paradójicamente, 
en el propio recorrido, nos per-
mite abrir algo más de presente 
a nosotros mismos.


En Junio de 2020 y en plena 
pandemia, y en respuesta a una 
propuesta de Teatro Ensalle, 
Carlos Sarrió escribió un peque-
ño texto que tituló: A propósito 
de la incertidumbre.
El texto es una pequeña re-
flexión, salpicada de poemas, 
que parte de la premisa de que 
todo nuestro comportamiento 
social e individual depende fun-
damentalmente de cómo cada 
persona, o grupo de personas, 
gestionan el asunto de la incerti-
dumbre. Esta reflexión es la que 
sustenta la base textual de este 
espectáculo que nos propone 
Cambaleo Teatro, y conociendo 
cómo ha sido el último año para 
este colectivo escénico nadie 
mejor que ellas y ellos para 
dialogar con nosotras sobre las 
consecuencias que provoca 
el no saber a qué atenerte en 
ciertos momentos de la vida.


Chevi Muraday y Miss Beige 
deciden juntarse para una 
convivencia artística extraña e 
hipnótica a partes iguales.
La danza y la performance 
se dan la mano en una pieza 
donde brilla la simpleza en el 
mejor de los sentidos bajo la 
majestuosidad de Tchaikovsky.
En un mundo del retoque, 
ambos artistas se unen para 
hacer una pieza donde no 
haya ningún artificio solo su 
presencia, sus disciplinas y la 
comunicación que surge entre 
ambas.
Una pieza para reflexionar 
sobre como ‘un paso a dos’ 
puede llevarte a sitios descono-
cidos tanto a los artistas como 
al público asistente.


TEATRO DEL BARRIO TEATRO PRADILLO CUARTA PARED


15, 16 y 17 de octubre 8 y 9 de octubre 26 y 27 de octubre


Las cosas
Manual de compor-
tamiento cuando 
todo está perdido


Pas de deux


Surge Madrid
en otoño
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La risa nos iguala a todos, 
como lo hace la desnudez 
y como lo hace la muerte; 
desde el más poderoso de los 
humanos al más humilde todos 
sentimos miedo, todos tenemos 
hambre, todos defecamos, 
todos lloramos y todos reímos. 
Esta obra, con dirección y 
dramaturgia de Daniel Ramos 
Lorenzo, celebra esta premisa 
y nos recuerda que estamos 
vivos y que la risa es y será 
siempre una herramienta, un 
arma, una depuradora que nos 
purga de la mezquindad y de 
los sufrimientos de la cruda 
realidad y nos permite filtrar el 
mundo y hacerlo más digerible. 
La Risa y la Muerte se unen 
en el escenario con la loable 
misión de recordarnos que la 
vida es algo para disfrutar, no 
para padecer.


El proyecto de Gabriel Molina 
González y Angélica Briseño 
Ortega, es fruto de una inves-
tigación sobre la poética del 
‘Realismo Mágico’. Creen que 
es el momento para trabajar un 
lenguaje que nos conecte con lo 
‘bello’, con lo ‘extraordinario’ que 
puede ocurrir en lo cotidiano, con 
el asombro que nos produ-
cen esos momentos mágicos, 
increíbles, que están ahí, que nos 
abren, y nos emocionan. Parten 
de algunos conocidos textos 
que se encuadran dentro del  
‘Realismo Mágico’ y construyen 
otros, a partir de los relatos y las 
experiencias de los intérpretes. 
El ensamble de todo el material 
producido es la esencia de este 
espectáculo, lo que les ha permi-
tido componer una dramaturgia 
original, explorar su relación con 
la música y el espacio, y encon-
trar así su propia mirada.


Se trata de una investigación 
creativa de Raúl Marcos en 
torno a la anatomía de los 
cuerpos, enfocada principal-
mente en la estructura ósea. 
Un proyecto de artes vivas que 
pretende relacionar el estudio 
anatómico con lo poético, 
lo somático y lo biográfico, 
tratando de aunar mis inquie-
tudes e intereses personales 
entre lo escénico y lo anatómi-
co. Partiendo de varias líneas 
de trabajo, todas relacionadas 
con el esqueleto y los huesos, 
Skeleton Dance es un baile, 
una fantasía, un poema, un 
desenterramiento, un oráculo, 
una autopsia.


SALA MAYKO LA USINA DT ESPACIO ESCÉNICO


22 y 23 de octubre 10 y 17 de octubre 28 y 29 de octubre


Y cantó la gorda Hermosura Skeleton dance


Surge Madrid
en otoño
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Cuando se muestra un trabajo 
escénico todo sucede en el 
aquí y el ahora. El cuerpo en 
movimiento es un presente 
absoluto. Entonces: ¿Cómo 
representar el paso del tiempo 
en nuestros cuerpos? ¿Cómo 
responden ellos ante los 
recuerdos, ante lo material, 
ante los espacios que fueron 
importantes para nosotros? 
¿Cómo se podría plasmar ahora 
una escena que sucederá en el 
futuro?¿Puede un cuerpo viajar 
en el tiempo? ¿Cómo explicar 
en un instante una vida entera?
¿Podremos traer nuestras 
muertes al presente? Ante estas 
preguntas, los creadores Maria-
na Collado y Lucio A. Baglivo, 
quieren constatar qué sucede 
con sus cuerpos al intentar 
responderlas a través del humor 
absurdo, la danza contemporá-
nea, el flamenco y el teatro.


La lontananza nostalgica uto-
pica futura, Madrigale per più 
‘caminantes’ con Gidon Kremer 
(1988-1989) es una obra para 
violín y electrónica concebida 
en los últimos años de vida del 
músico italiano Luigi Nono. La 
composición, con un elevado 
componente de indetermina-
ción, traspasa a los intérpretes 
la responsabilidad sobre el 
resultado a través de la escucha 
compartida.
La pieza puede ser interpretada 
como un canto íntimo sobre la 
experiencia humana, pero siem-
pre a través de la consciencia 
de comunidad, convirtiendo este 
encuentro en un espacio de con-
vivencia, como nos van a mostrar 
Luz Prado y Rubén Turba.


Esta obra de David Roldán Oru 
y Las Ansiadas Producciones 
describe el viaje emocional de 
un hombre en su proceso de 
duelo por la separación con su 
pareja, en el que se entre-
mezcla la impotencia, el dolor 
y la culpa con los trastornos 
mentales de nuestra época y 
las dificultades que éstos con-
llevan en las relaciones íntimas. 
Un proyecto teatral que habla 
de la incapacidad de amar y 
de mostrar nuestra vulnerabi-
lidad por temor a ser recha-
zados y que abarca todo lo 
relacionado con el amor hacia 
nuestro entorno, hacia los de-
más -y lo que es más importan-
te- el amor hacia uno mismo.


NAVE 73 RÉPLIKA TEATRO LA MIRADOR


9 y 10 de octubre 23 y 24 de octubre 29, 30 y 31 de octubre


Esto podría ser lo 
imposible


Una Lontananza 
Nostálgica 
Utópica Futura


Amateurs


Surge Madrid
en otoño
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Este texto de Joaquín Dholdan, 
dirigido por Paco Sáenz, es una 
crítica sobre la última cena de 
los creyentes católicos. Está 
protagonizada por Ángel Ferre-
ro, David Laguía, Katia Nieto, 
Manu Riego y Kirian Sánchez.


Andrés Jiménez-Ramírez nos 
presenta un programa con 
música del gran compositor 
Georg Friedrich Händel, cuyos 
personajes de carácter épico y 
bíblico en todas sus óperas, te-
nían una gran carga dramática.


Pieza que aborda diferentes situa-
ciones de mujeres que tratan de 
compatibilizar su maternidad con 
su vida laboral como actrices. La 
obra busca atrapar a las espec-
tadoras en situaciones donde se 
puedan sentir identificadas.


LA ENCINA TEATRO TEATRO DE LAS AGUAS TEATRO TYL TYL


14 y 21 de octubre 11 y 12 de octubre 29 y 30 de octubre


La última 
sobremesa


Héroes, dioses y 
villanos


Matriz


Surge Madrid
en otoño
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Rebeca y Mario son una pareja 
que está de mudanza. Mario 
quiere llamar a sus padres pero 
el móvil no funciona. En ese 
momento Rebeca se da cuenta 
que, para ella, las cosas mate-
riales son una carga. Durante la 
mudanza la pareja se deba-
tirá entre hacerse preguntas 
incómodas o seguir disfrutando 
del día. La propuesta dramática 
de la pieza aborda el tema de 
la crisis de las relaciones de 
pareja en el contexto de un día 
de mudanza que puede ser una 
oportunidad para deshacerse o 
no de la nostalgia por las ‘cosas’ 
y las personas.
La intención de la autora y direc-
tora Mónica Negueruela López 
es intentar alcanzar al público 
con una reflexión sobre el modo 
en que una pareja decide poner 
freno a su relación y revisitar sus 
bases ideológicas y morales.


Levantarse un día con la sensa-
ción de no ver nítido, no apreciar 
las formas definidas, preguntar-
se qué será aquella borrosidad 
que se presenta como cuerpo 
indeterminado. Moverse en la 
oscuridad mientras todas las 
sombras emergen desequilibra-
das, llorar hacia dentro mientras 
pedaleas en bici bajo una lluvia 
salada. Mirarse hacia atrás con 
las manillas haciendo un sprint 
final. Perderse en lo desfrag-
mentado. Comerse el grito. 
Someterse a la intriga de lo no 
nombrado.
Esto no es una pesadilla. Esto 
no es una realidad ‘ficcionada’. 
Esto es una creación de Miren 
Muñoz y Denislav Valentinov 
que aún no saben muy bien qué 
es y por eso no tiene título.


El objetivo de este espectá-
culo, creado por Fernando 
López, es recuperar las 
canciones, monólogos y bio-
grafías de un nutrido grupo de 
artistas feministas españolas 
que, durante las dos primeras 
décadas del siglo XX, cantaron 
y bailaron las reivindicaciones 
de un movimiento feminista 
incipiente que se vio silencia-
do con la llegada de la Guerra 
Civil y de la Dictadura.
Pretenden crear un puente 
entre el pasado y el presen-
te para reivindicar nuevos 
referentes en la Historia del 
Arte Feminista español y para 
entender hasta qué punto 
nuestras preocupaciones y 
las de nuestras predecesoras 
eran, en esencia, las mismas.


TEATRO LAGRADA LA MIRADOR NAVE 73


15, 16 y 17 de octubre 22, 23 y 24 de octubre 16 y 17 de octubre


Un juego 
diferente


Esto no es un 
título


El Movimiento


Surge Madrid
en otoño
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Beatriz Jaén es la autora y directora de esta pieza 
interpretada por Mar Babuglia, Borja Cortés y Maya 
Reyes. En ella conocemos a Amanda y Gustavo, 
una pareja que representa a la perfección el ideal 
de sociedad del rendimiento, tienen claro que no 
necesitan ser padres para sentirse realizados. Pero 
una noche, Amanda va a poner a prueba todas esas 
creencias cuando le confiese a Gustavo que ha 
descubierto un juego que le gustaría compartir con 
él. Un juego, aparentemente inofensivo, que les hará 
enfrentarse a sus propios miedos y deseos.


Finita está a punto de tirar la toalla, pero suicidarse 
no es tan sencillo. Una ilusión marchita, una rebeldía 
frustrada y un sentimiento de derrota le han condu-
cido a la cuenta atrás de un bote de pastillas. Pero 
Finita encuentra en su memoria a la única persona 
que podrá responder certeramente sus preguntas: 
Infinita, la niña que fue. Perder la infancia no es 
lo mismo que olvidarla. Sobrevivir es el compro-
miso que el cuerpo adquiere con el tiempo, como 
podremos comprobar en esta obra de María Nieto y 
dirigida por Andrés Dwyer.


EXLÍMITE SALA AZARTE


14, 15 y 16 de octubre 28, 29 y 30 de octubre


Así habla el amor Lo que tengo de infinita


Surge Madrid
en otoño







En octubre habrá más Visibles y el cuarto fin de 
semana del mes en la Sala Tarambana estará 
dedicado enteramente al festival. El viernes 22 
será el turno para Morpho Bleu. Banda musical 
(1), un concierto de música contemporánea de la 
Fundación Psico ballet Maite León (Madrid).
La compañía La Luciérnaga nos mostrará Cuentos y 
otras histerias (23 de octubre. Foto 2), cuatro histo-
rias vitales, anómalas, pasajeras, que por momentos 
llevan a los protagonistas a estados de excitación 
nerviosa. Cuentos cómicos breves, profundos y 
entretenidos con personas que sobreviven, sueñan, 
engañan, aleccionan, seducen, sobornan…
Los días 23 y 24 de octubre podremos ver 2021. 
Una odisea en el escenario, un concierto familiar 
de La fantástica banda (Madrid) en la que celebra 
sus 10 años de trayectoria. Se contará con mochi-
las vibratorias para personas sordociegas, gracias 
a la colaboración de ASOCIDE (Asociación de 
sordociegos de España) a través de un convenio 
con Madrid Destino.
Y también el día 24 veremos Y si solo fuimos som-
bra (3), un espectáculo de la compañía La Basal 
(Sevilla-Madrid), en el que tres dúos de danza 
contemporánea indagan sobre el carácter social 
e innato del humano, en los diferentes modos de 
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nuevas propuestas de visibles En octubre 


relacionarse y en cómo afectan estos al propio 
individuo y a su memoria.  


También libros y cine
Este año en Visibles habrá espacio para los libros 
y la Sala Tarambana acogerá el 21 de octubre la 
presentación del libro de Nati Villar 12 vidas de la 
editorial de teatro Ñaque. En palabras de la direc-
tora de la Escuela de Teatro de Úbeda: “Este libro 
es fruto de un taller de escritura dramática que 
desarrollamos en la Escuela a lo largo del curso 
2018-2019, abierto a personas con y sin diversidad 
funcional. En el proceso de creación de cada texto 
ha sido fundamental el trabajo de todo el grupo en 
las diferentes dinámicas con las que nos hemos 
acercado a los fundamentos básicos de la escri-
tura dramática. El resultado son doce piezas de 
teatro breve y mínimo, en su mayoría autobiográ-
ficas, que no hacen sino ahondar y dar visibilidad 
a problemas sociales como la soledad en la vejez, 
vivir con discapacidad, violencia de género, etc”.
El mismo 21 de octubre tendrá lugar también la 
proyección del documental Di-versos, un film docu-
mental de Juan C. Gargiulo sobre un proyecto teatral 
de Andrelo Pipas de Coco y Marta Cantero, sobre la 
creación y el origen de la poesía. 
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