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El Ballet Nacional de España estrena en el Teatro de la Zarzuela de la mano de su director, 
Rubén Olmo, Invocación, un programa compuesto por coreografías de escuela bolera y danza 


estilizada, y un homenaje a Mario Maya. Estará en cartel del 10 al 22 de diciembre.


Ana Rujas y María Pujalte _ Micomicón _ Morboria Teatro _ Aura Garrido _ Natalia Mateo


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







En diciembre 
os planteamos estas preguntas


Todas las preguntas de la temporada y  
las entradas en


dramático.es


¿Una completa obra incompleta?


escrita por Federico García Lorca,  
con versión y dramaturgia de José Manuel Mora  
y Marta Pazos y dirigida por Marta Pazos


Teatro María Guerrero | 12 NOV - 26 DIC 2021


Comedia sin título


¿Una misión especial?


escrita por Jordi Casanovas y Cristina Clemente  
en colaboración con los Nuevos Dramáticos  
con dramaturgia y dirección de Dan Jemmett 
coordinación pedagógica Lucía Miranda
Teatro Valle Inclán | Sala Francisco Nieva
2 - 19 DIC 2021


Luna en Marte


Una creación de Club Caníbal producida por  
el Centro Dramático Nacional escrita por Chiqui  
Carabante, Font García, Vito Sanz y Juan Vinuesa  
con dramaturgia y dirección de Chiqui Carabante
Teatro María Guerrero | Sala de la Princesa
17 NOV- 26 DIC 2021


Alfonso el Africano


¿Bailamos un pasodoble?


escrita por Mariano Llorente y Laila Ripoll y dirigida 
por Laila Ripoll. Una creación de Micomicón  
coproducida con el Centro Dramático Nacional  
y A Priori 
Teatro Valle-Inclán | Sala Valle-Inclán
10 DIC 2021 - 30 ENE 2022


Rif (de piojos y gas mostaza)


¿El primer productor de cine para adultos en España?







Nuestra razón de ser
Supongo que llegado el número de diciembre lo que toca es hacer ba-
lance de lo que ha resultado el 2021. Una manera como otra cualquiera 
de sacudírselo de encima para poder avanzar con la mirada puesta en 
el horizonte del 2022 y zambullirnos en él con la mayor carga de opti-
mismo posible, aunque a veces nos lo pongan difícil. 
El 21 ha sido el año en el que, por fin, todos los teatros han podido subir 
sus telones, desde los grandes musicales hasta las salas más pequeñas. 
Incluso despedimos el año dando la bienvenida a nuevos espacios que 
arrancan su andadura y a los que recibimos con los brazos abiertos. 
Una alegría que no nos impide continuar pendientes de los técnicos que 
siguen esperando a que alguien se siente con ellos a resolver su situa-
ción de una vez por todas. Desde Godot seguimos apoyando su causa 
porque también es nuestra, de los profesionales y aficionados que acu-
dimos al teatro, porque sin ellos las artes escénicas no pueden ser.
Este también pasará a la historia como el año en el que hemos podido 
asistir a los teatros con una tranquilidad que ya añorábamos. Han sido 365 
días en los que las artes escénicas han trabajado duro para recuperar la 
normalidad, si es que esta palabra puede volver a incorporarse a nuestras 
vidas ¡Incluso a nosotros se nos ha permitido volver a todos los teatros con 
nuestro formato en papel! Y eso, permítannos la alegría, nos da la vida. 
Aunque a la vez nos recuerda con tristeza que han desaparecido publi-
caciones compañeras que no han podido resistir la situación y nos pone 
alerta al ver la desintegración de las secciones culturales en los medios 
nacionales, dejando en la calle a compañeras y compañeros que hacían 
una labor esencial. Algo que debería preocupar no solo a los profesio-
nales del sector, la desaparición paulatina de la cultura en los medios 
no es buena señal para nadie.
En fin, al final los balances sirven de poco. Siempre nos dejan ese re-
gusto agridulce que lo único que hace es recordarnos que debemos 
seguir al pie del cañón. Nosotros lo hacemos con lo que nos hace feli-
ces, nuestra razón de ser, que es el empeño por mantenernos fieles a 
nuestro espíritu de informar y aportar dignidad a las Artes Escénicas 
desde este pequeño rinconcito que somos. ¡Felices fiestas!
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Censurar chistes es algo muy serio
Quizá la polémica sobre la censura de chistes 
sobre Vox en Movistar + no haya sido ni la más 
sonada, ni aparentemente la más importante de 
los últimos meses. Sin embargo, precisamente 
este hecho debería darnos que pensar. Vox, un 
partido que va de víctima de la censura institu-
cional, es justamente quien tiene los suficien-
tes contactos e influencia empresarial como 
para descolgar un teléfono en una televisión 
privada e intervenir los guiones de un programa 
cómico. No sería de extrañar que también haya 
intervenido para minimizar el impacto de esta 
revelación, y que lleve meses monitorizando los 
especiales de Navidad, de los más vistos del 
año, para asegurarse de que no hay ninguna 
referencia que, en su opinión, dañe su imagen. 


La gran pregunta detrás de esta operación de 
censura por parte de la tercera fuerza política 
en el Congreso es: ¿a qué tienen miedo? ¿Qué 
daño pueden hacer unos chistes? De hecho, 
burlarse de un político de manera reiterada ha 
sido en ocasiones su pase definitivo a la liga 
de celebrities patrias: Esperanza Aguirre no 
habría sido presidenta de la Comunidad de 
Madrid sin las continuadas demostraciones de 
estulticia que realizó en Caiga quien caiga, por 
ejemplo. ¿Qué pasa en esta ocasión, qué hay 
de diferente entre los chistes de Tonino y los de 
Facu Díaz o Buenafuente?


A lo mejor no hay nada distinto. A lo mejor los 
recursos cómicos son los mismos, los chistes 
son igual de buenos o malos, a lo mejor reve-
lan las mismas incongruencias o realizan las 
mismas burlas. Habría que realizar un análisis 
que excede las posibilidades de este artícu-
lo. Lo que sí parece haber cambiado es que 
ahora el objeto de la risa, de la mofa, se atreve 
a levantar el teléfono para que no se rían de 
él. Esto solo es otra muestra de su falta de co-
nocimiento: si algún potencial tiene la risa es, 
precisamente, el de desactivar la movilización 
política. Al burlarnos del oponente, nos senti-
mos superiores a él intelectual o socialmente: 
esto nos hace concebirle menos peligroso y, 
por tanto, descartamos la necesidad de una 
acción real. ¿Qué daño puede hacer un tonto?


Pues quizá mucho más de lo que creemos, 
sobre todo si no permite que se rían de él. 


Feliz 2022. 


performundo


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


Diciembre


La lluvia amarilla
Dirección y Adaptación Jesús Arbués 
basado en la novela homónima de 
Julio Llamazares
4 noviembre ~ 12 diciembre
..
Teatro Español
Sala Margarita Xirgu


En tierra extraña
Idea original José María Cámara 
y Juan Carlos Rubio
Libreto y Dirección Juan Carlos Rubio
Dirección musical Julio Awad
11 noviembre ~ 2 enero
.. 
Teatro Español 
Sala Principal


De algún tiempo a 
esta parte... fracaso?
De Max Aub 
Dirección y Adaptación 
Maite Pérez Astorga
22 diciembre ~ 30 enero
.. 
Teatro Español 
Sala Margarita Xirgu


TE_PUB_GODOT_DIC_170x240.indd   1 19/11/21   11:58
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ELLOS SON MENOS
Lydia nos acompaña en los ensayos y nos 
cuenta no sólo como sufrió un secuestro ‘legal’ 
y la torturaron durante más de 24 horas sino 
también quien es la gente con la que trabaja, 
cómo ha intentado salvar a compañeros perio-
distas de amenazas de muerte, cómo capacita 
a mujeres afganas para trabajar y sobrevivir, 
cómo eran las visitas a los cinturones de po-
breza de México donde su madre junto a otros 
activistas iban a dar herramientas de mejora 
y supervivencia a las familias o cómo es vivir 
amenazada por los narcos, por políticos y 
por empresarios multimillonarios corruptos… 
También hay momentos en los que se cansa 
de hablar de tragedias y necesita bromear y 
hacernos reír. Conocí a Lydia Cacho en la pre-
sentación de su libro Ellos hablan en Madrid, 
un estudio sobre la génesis del machismo y la 
violencia de género.
La siguiente vez que nos vimos me regaló su libro Me-
morias de una infamia, una crónica sobre el secuestro 
que sufrió a manos de la policía del Estado de Puebla 
en México. Para mí Lydia es una fuerza de la naturale-
za, una mujer brava con un mix de sangre portugue-
sa, francesa y mexicana que ha luchado toda su vida 
por la defensa de los Derechos Humanos.
El proyecto La infamia surge tras la lectura de 
esas memorias. En ese momento se generó en mí 
la necesidad de darle un altavoz a esa historia y 
a su protagonista, no solo para darlas a conocer 
sino para demostrar que la denuncia y la lucha 
son necesarias, que podemos unir fuerzas y luchar 
contra los corruptos, los pedófilos, los tratantes de 
seres humanos… que como dice Lydia: “ellos son 
menos”. Desde el primer momento que Lydia leyó la 
versión teatral y la propuesta escénica que le mandé 
aceptó su puesta en marcha y se implicó al cien 
por cien con el proyecto. Trabajar a diario con ella 
me ha hecho replantearme muchas cosas; una de 
ellas mi compromiso social. Yo siempre pensé que 
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El equipo de La infamia. En el centro, la autora Lydia Cacho y el director 
José Martret. A los lados, las dos actrices que se turnarán en el papel 
protagonista: a la izquierda Marta Nieto y a la derecha Marina Salas.


LA INFAMIA. Naves del Español. Del 9 de diciembre al 16 de enero


era una persona comprometida y combativa ante la 
injusticia, pero desde que he conocido a Lydia y he 
visto todo lo que ha conseguido durante sus años 
de lucha me he dado cuenta que he escatimado en 
esfuerzos… Siento que me acomodé en el papel de 
víctima, que el haber sufrido bulling durante toda mi 
pre-adolescencia y adolescencia me colocó en ese 
lugar; siempre esperando que llegue alguien con más 
fuerza a salvarme... Ante los ataques nunca fui capaz 
de defenderme... al contrario deseaba con todas mis 
fuerzas ser invisible o desaparecer.
En La infamia hablamos de lucha, de activismo y del 
papel del activista, una figura que siento que debe-
mos reivindicar más, valorar más y apoyar mucho 
más. También se habla de justicia, de corrupción, 
del compromiso, de la verdad, de la mujer, de los de-
rechos del niño, de la sanación ante las agresiones, 
de la protección de las víctimas, de la función de la 
prensa y la importancia de crear equipo sólidos. To-
das estas ideas atraviesan la función así que ponerla 
en pie se transformó en algo necesario e inevitable.


Texto completo en www.revistagodot.com


en palabras  de...   José Martret. Director.


El director mallorquín reflexiona sobre todo aquello que le ha provocado conocer y trabajar con Lydia Cacho 
para poner en escena La infamia, espectáculo que se apoya e inspira en las vivencias y figura de esta mujer.











por Mercedes L. Caballero


danza y corazón


En septiembre de 2019, el bailarín y coreógrafo 
Rubén Olmo fue nombrado director del Ballet 
Nacional de España (BNE), entidad pública del 
INAEM-Ministerio de Cultura y Deporte y, sobre 
todo, colectivo emblema de la danza española y la 
danza hecha en nuestro país. En aquel entonces, 
en rueda de prensa, Olmo avanzó algunas de las 
líneas de trabajo que tenía pensado abordar. Por 
ejemplo, darle un carácter continuista a la agrupa-
ción, tras los ocho años de dirección de Antonio 
Najarro. También, abordar la danza española en 
todas sus formas, la escuela bolera, el flamenco… 
Dos años después, el programa que se verá en 
el Teatro de la Zarzuela del 10 al 22 de diciem-
bre, viene a certificar aquellos designios. “Fue el 
primer diseño que hice al frente del BNE”, cuenta 
a esta publicación Rubén Olmo. “Creado para que 
la gente conozca la danza española en su abanico 
más amplio y para que con él se pudiera ver 
bailar a toda la compañía”. Se trata de Invocación, 
un programa dibujado por varias coreografías, 
estrenado en 2020 en el Festival de Jerez, por el 
que parece filtrarse coherencia y escucha. Danza 
estilizada, flamenco y escuela bolera, representa-
da en los trabajos Invocación Bolera y Jauleña, de 
Rubén Olmo; Eterna Iberia, de Antonio Najarro, y 
De lo Flamenco. Homenaje a Mario Maya.  
A Maya se le rinde en la velada, especial tributo. 
“El maestro Mario no tenía repertorio en el BNE 
y le hubiera gustado tenerlo antes de irse. De 
hecho, se quedó con la ilusión de dirigir la 


compañía, incluso se lo propusieron, pero ya 
estaba malito y no pudo ser”. De lo Flamenco ha 
contado con la asesoría de Mariana Ovalle, viu-
da del bailaor, que ha conducido a Rubén Olmo 
por toda una experiencia. “Tuve acceso a los 
escritos de Mario y descubrí que tenía todo un 
programa diseñado para el BNE. Yo no lo sabía 
cuando llamé a Mariana y ella se emocionó. Fue 
como decir ‘tenía que ser así’”.


¿Y se encomendó a algo o a alguien en el 
proceso? Suena a justicia poética y flamenca y 
a mucha responsabilidad, también. 
Yo estuve en el estreno de esa obra en el Teatro 
de la Maestranza de Sevilla, con la Compañía 
Andaluza de Danza, y fue muy impactante. Tenía 
muy claro el estilo de Mario Maya, el vestuario que 
quería… y también he contado con los repetido-
res de ese momento: Rafaela Carrasco, Manuel 
Betanzos e Isabel Bayón. También con Manolo 
Marín, que firma una coreografía dentro del tributo. 
Y después hay dos trabajos nuevos: Romance del 
emplazado, que la firma Rafaela Carrasco, ba-
sándose en la que Maya le montó a Israel Galván, 
pero adaptada para el primer bailarín del BNE, y 
Taranto, con coreografía de Isabel Bayón.  


También se verá Eterna Iberia, trabajo de Anto-
nio Najarro, anterior director. Dice cosas de su 
manera de hacer. 
Al final el Ballet Nacional de España es el mismo 
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“Me gusta escuchar”
El Ballet Nacional de España estrena en el Teatro de la Zarzuela de la mano de su director, Rubén 


Olmo, Invocación, un programa compuesto por coreografías de Antonio Najarro y el propio Olmo y un 
homenaje a Mario Maya. Con él hemos hablado sobre esta cita y sobre la institución que dirige.   


Rubén Olmo
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colectivo, una gran compañía. Lo que pue-
de darle algo de carácter es la figura de la 
dirección. Eterna Iberia es un ballet muy bien 
confeccionado al que no le había dado tiempo 
a tener más funciones. Tiene una música ma-
ravillosa, Eterna Castilla, hecha en su momento 
para Antonio Ruiz Soler, que se quedó en un 
cajón y de la que Antonio Najarro ha trabajado 
una versión.


¿Y cuál diría que es el carácter que le impri-
me usted como director al BNE? 
Me gusta trabajar desde la comprensión, con 
armonía y humanidad. Se llega mucho más lejos 
que simplemente con disciplina, que también 
está. Creo que soy cercano, no impongo por el 
hecho de imponer. Pongo sobre la mesa ideas y 
conceptos y se consigue entre todos los depar-
tamentos del BNE. Viajamos 87 personas, si no 
hay ese equilibrio, es difícil. 
El motor del BNE es el mismo, el director le pone 
los latidos del corazón. 


Usted ha formado parte del BNE, donde 
ingresó como bailarín a los 18 años. También 
como solista, coreógrafo, espectador… ¿Es 
muy diferente la visión de la compañía, ahora 
como director? 
Hasta que no llegas a la dirección no entiendes 
por qué se pueden hacer más o menos cosas. 
Pero mi relación con la compañía siempre ha 
sido muy cercana y siento que ha sido un pro-
ceso muy natural.


¿Siente algún tipo de presión por eso de que 
el BNE es un poco de todos y por la historia 
que contiene esta compañía?
Cuando me presenté a la dirección tenía muy 
claro que contaba con la edad y la madurez 
para dirigirlo y puedo decir que la presión me la 
creo yo mismo. Le pongo mi alma, mi corazón, 
muchas horas de trabajo. Es verdad que al 
estar aquí, en un punto de mira, ves que las crí-
ticas se suelen hacer más rápido. Pero uno está 
preparado para recibirlas y recoger ideas posi-
tivas que me puedan ayudar a seguir creciendo. 


¿Qué lectura suele darle a esas críticas?
Me gusta leer las críticas de danza en la prensa 
y reflexionar sobre ellas, a no ser que haya in-


FOTOS: Jesús Robisco


Rubén Olmo en Jauleña.







sultos, en ese momento ya no me interesan. Pero 
me gusta escuchar, entiendo que sois especialis-
tas en danza y cuando dirigía mi propia com-
pañía, en ocasiones he cambiado algo que se 
apuntaba en la crítica. Por ejemplo, la duración, 
eso de “una noche larga”.  


Al público, a la audiencia, ¿los suele tener en 
cuenta a la hora de crear o montar un progra-
ma, antes y ahora como director del BNE?
Sí, debemos tenerlos en cuenta, debemos cuidar 
al espectador, facilitar el camino de acercamiento 
a la danza española. 


¿Presentar este programa en el Teatro de 
la Zarzuela es como presentarse a un gran 
examen?
El Teatro de la Zarzuela es importante porque es 
nuestro teatro, donde se hacen los grandes es-
trenos del BNE. Y emocionalmente se siente algo 
especial. Me pasa lo mismo con el Teatro Real, al 
que también considero mi casa. Pero también es 
verdad que cuando el Ballet Nacional de España 
pisa un teatro, sea el escenario que sea, es algo 
especial, un gran evento, una gran noche.  


¿Qué será lo próximo?
El Ballet Nacional de España es un motor en 
continuo movimiento. Miguel Ángel Berna, por 
ejemplo, está dando ahora unas clases magistra-
les estupendas. Nunca había pasado por el BNE 
y está muy contento. 


Mario Maya, Miguel Ángel Berna… ¿hay alguna 
otra personalidad destacada que esté pasando 
ahora por primera vez en la compañía? 
Manuel Segovia, director de Ibérica de Danza. 
Pero tampoco es que yo lo vaya pensando por 
ahí, tratando de saldar deudas. Son cosas que 
han pasado o no han pasado, de manera casual, 
pero estoy contento. 
A nivel creativo he encargado unos solos para los 
primeros bailarines y solistas a coreógrafos como 
Jesús Carmona, Antonio Ruz o Antonio Canales. 
Es algo que no se hacía en la compañía desde 
que la dirigió Aurora Pons, Nana Lorca y Victoria 
Eugenia (1993-1997). Con la idea de crear progra-
mas con solos personalizados y poder participar 
en galas de estrellas, colaborar con orquestas, 
que los bailarines puedan viajar y ser conocidos a 
través del Ballet Nacional de España.


Invocación


El programa del BNE diseñado por Rubén Olmo ofrece 
una visión global de la danza española abarcando la mayor 
parte de sus estilos. Incluye Invocación Bolera y Jauleña, 
Eterna Iberia y De lo Flamenco. Homenaje a Mario Maya.  
  
Teatro de la Zarzuela. Del 10 al 22 de diciembre


10


www.revistagodot.com


De lo Flamenco


Invocación bolera


Eterna Iberia







TEMPORADA 21 - 22


Programación sujeta a cambios


AUTOR


MOLIÈRE
TRADUCCIÓN, VERSIÓN Y DIRECCIÓN


EVA DEL PALACIO
REPARTO


FERNANDO AGUADO, MALENA GUTIÉRREZ, VIRGINIA 
SÁNCHEZ, LUNA AGUADO, EDUARDO TOVAR, DANIEL 
MIGUELÁÑEZ, VICENTE AGUADO, TRAJANO DEL PALACIO
VIOLÍN


MILENA FUENTES
CLAVICORDIO


MIGUEL BARÓN
LAÚD, MANDOLINA Y PERCUSIONES


JAVIER MONTEAGUDO
COMPAÑÍA


MORBORIA


SALA GUIRAU


17 DIC - 16 ENE


EL ENFERMO 
IMAGINARIO


teatrofernangomez.com


SALA JARDIEL PONCELA
SALA POLIVALENTE


16 DIC - 2 ENE


NAVIDAD 
EN LA VILLA
MIS PRIMERAS CUATRO ESTACIONES
NUBE NUBE
PINOCCHIO
IZADI
EL MUNDO ES REDONDO
BABY CIRCUSC
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heridas abiertas


por José Antonio Alba


María, este es tu regreso a los escenarios tras El 
reencuentro hace tres años. Ana, a ti te hemos 
podido ver recientemente en Marat/Sade y el 
regreso de La mujer más fea del mundo. ¿Cómo 
llegáis cada una de vosotras al proyecto?
Ana Rujas: ¡La verdad que ha sido un año de 
teatro increíble! Al final es lo que más me gusta 
hacer. Maite Pérez Astorga me conoce de hace 
un tiempo, siempre había dicho que quería 
trabajar conmigo y, por el mes de abril, me llamó 
y me dijo: “Oye, tengo la oportunidad de hacer un 
texto para el Teatro Español adaptando un texto 
de Max Aub. He pensado en ti para una de las 
partes”, y ahí comenzamos.
María Pujalte: Fue una alegría muy grande que me 
lo ofrecieran porque este monólogo de Max Aub 
es uno de esos textos que me gustan y emocionan 
muchísimo. Tiene una carga muy fuerte para mí. 
Me pareció muy interesante el punto de vista de 
Maite y tiramos para adelante. Es un viajazo. 


De un tiempo a esta parte… Fracaso? se 
adentra en el monólogo escrito por Max Aub, 
pero además pone distancia sobre él y lo mira 
desde los ojos del s. XXI. ¿Se respeta el mo-
nólogo como tal o se establece algún tipo de 
diálogo entre estas dos mujeres separadas por 
80 años de historia?


A. R.: Se establece una mirada entre ambas, 
en diferentes momentos de la vida. Se habla de 
que están atrapadas en sus pensamientos, en 
los sistemas respectivos, intentando encontrar la 
verdad. En realidad, esta obra es una pregunta. 
Por ejemplo, mi personaje es una persona que se 
está cuestionando todo el rato, habla de poder 
permitirse cuestionarse en la vida. No es un cues-
tionamiento sobre un tema en concreto, es más 
sobre ella en la vida.  
M. P.: Son dos monólogos, el de Max Aub y 
el de Maite sobre esta mujer contemporánea, 
XXX, y ahí el espectador irá descubriendo las 
conexiones. Me parece que es una formula muy 
novedosa la de poner dos monólogos porque, 
además, son muy distintos. Todos esos años 
que las separan, de 1938 hasta ahora, es un 
cambio brutal. Es bestial el cambio que ha pe-
gado el mundo que vamos a ver en escena.


A estas dos mujeres, de una manera u otra, les 
han usurpado su identidad. A una le anulan 
cualquier derecho a ser y a la otra directamente 
le han quitado su nombre, pasando a ser XXX…
A. R.: Efectivamente, a la mía no le dan ni eso. Es 
la mujer sin nombre. Es un poco el reflejo de este 
sistema. En pleno siglo XXI estás tan supeditado 
a este sistema que te borra hasta la identidad. 


“Reflexionar sobre la capacidad de conservar 
nuestra esencia”


Las dos actrices nos hablan sobre este doble monólogo, que ahora llega al Teatro Español, en 
el que la invasión nazi y la tiranía de la sociedad de consumo establecen un diálogo a través 


del desgarrador texto de Max Aub y la mirada contemporánea de Maite Pérez Astorga.


María Pujalte y Ana Rujas
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XXX está viviendo esa falta de identidad a la 
que te lleva este sistema, pero ella lo que hace 
es pelear por conseguir encontrarla. 
M. P.: Habla de cómo los sistemas te pueden 
anular. En una sociedad tan libre como la nues-
tra, con derechos y libertades, parece que nos 
han arrebatado el tiempo. Maite reflexiona sobre 
eso, sobre la capacidad de conservar nuestra 
esencia. Habla sobre la libertad, el ser uno mis-
mo, ¿de qué depende? ¿qué se hace con eso? 
¿cuánta responsabilidad tiene el sistema? Es un 
espectáculo que se hace más preguntas que 
hallar respuestas, son interrogantes.


María, ¿cómo estás viviendo el hacer tu pri-
mer monólogo teatral?
M. P.: Es un reto, y lo vivo con obsesión, no tengo 
otra cosa en la cabeza. Es muy difícil desvincu-


larme. Hay que afinar mucho, trabajar mucho. Te 
enfrenta a unas dificultades que, cuando las vi-
ves por primera vez, resultan apasionantes. Max 
Aub te da muchas herramientas, el texto es muy 
autentico, no hay artificios y eso ayuda muchísi-
mo. Es estupendo estar trabajándolo con Maite 
porque creo que es una directora maravillosa. 
Una mujer con mucha sensibilidad. También 
es su primer trabajo como directora y estamos 
trabajando muy bien, con muchas ganas, mucha 
pasión y mucha entrega y vamos a ver si pode-
mos transmitir todo esto al público, que es para 
quien se hace. Es tan bonito, tan de verdad...


Ana, este personaje que interpretas en De un 
tiempo a esta parte… Fracaso?, nos devuelve 
un reflejo generacional al igual que sucede 
con Cardo, serie que acabas de estrenar y que 


 FOTOS: Manuel Fiestas
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De un tiempo a esta parte... fracaso?


Maite Pérez Astorga se sirve de este monólogo escrito por Max Aub para 
reflexionar sobre cómo lograr preservar nuestra propia esencia más allá del 
dolor, la barbarie y las circunstancias que nos rodean.
María Pujalte y Ana Rujas interpretan a dos mujeres separadas por 80 años de 
historia. ¿En qué ha cambiado el concepto de libertad en todo este tiempo?


Teatro Español. Del 22 de diciembre al 30 de enero 







tú misma has creado, ¿tienen algún 
punto de conexión estos personajes?
A. R.: No había pensado en ello, pero sí 
que pueden tener una similitud porque 
XXX es una mujer del siglo XXI y está 
sumida en su búsqueda, y Cardo también 
plantea preguntas parecidas, como es el 
tener que hacer algo en la vida. Hay una 
pregunta que rescato de XXX: “¿Cómo 
hago para pensar más allá de mí y servir 
para algo más que yo misma?”.
Tienen conexión y a la vez no, porque 
XXX está en una profundidad muy grande 
sobre lo que le pasa y el dolor que tiene. 
Es una persona que analiza lo que le pasa 
y Cardo realmente es un reflejo de su ge-
neración. XXX tiene conciencia de porqué 
está mal, porque no encuentra su lugar ni 
qué hacer con lo que tiene. Y Cardo no 
hace nada especial ni excepcional.


El monólogo es la primera pieza que Max Aub 
escribió desde el exilio, es un clásico del teatro 
y a la vez un gran desconocido para el público. 
¿Qué nos puedes contar sobre Emma?
M. P.: Si, porque realmente no se ha represen-
tado mucho a Max Aub, pero este monologo, 
dentro de la escritura de Max Aub es de los más 
conocidos. Creo que tiene una humanidad… es 
una mujer de carne y hueso, es un personaje 
totalmente real, imperfecta. Una mujer que creo 
que Max Aub ha hecho que se exprese de una 
manera muy cercana, muy humana. Es como que 
podría conocerla perfectamente. Esa es la sensa-
ción que yo tuve y la que tengo, por esa humani-
dad y cercanía. Empatizas con ella, la situación 
que vive es muy dura con ella. Está en carne viva, 
las cosas que relata le acaban de pasar, enton-
ces está con la herida abierta. Está luchando por 
sobrevivir en esa situación terrorífica que tantas 
veces nos han contado y que ahora podríamos 
decir que es Afganistán u otros países.
Está intentando aferrarse a la vida. Es una mujer 
muy religiosa y siente que le están arrebatando 
su fe. Le están forzando a odiar, es una cosa muy 
dura. Fíjate, sin ser creyente, entiendo muy bien 
eso. La violencia solo genera violencia; cuan-
do te someten, te humillan, te lo quitan todo, te 
agreden… es muy difícil no tener sentimientos de 
venganza, es muy duro porque ella es una mujer 


pacifica, creyente, pero también está diciéndole 
a Dios, a sí misma, que su vida ya no va a volver, 
que su vida se termina.


¿De dónde viene ese ‘fracaso’ al que hace 
referencia el título?
A. R.: Yo creo que lo que hace esta función es 
aceptar el fracaso, planteárselo como una opción 
y no tener miedo en este siglo a ser un poco más 
compasivos con nosotros. La obra arranca en una 
época y termina en otra, al final te das cuenta que 
en algún punto, el ser humano ha fracasado y 
debemos perdonarlo. 
M. P.: A veces son auto obligaciones que nos im-
ponemos a nosotros mismos. Exigencia ha habido 
siempre, pero ahora escuchas que tenemos que 
hacerlo todo perfecto, pero hay poquísimas perso-
nas que hagan las cosas de una manera sublime. 
Lo que pasa es que también esos mensajes de 
doble filo de “si quieres puedes” ,“todo está en ti”, 
son muy peligrosos. Precisamente el no conocer 
tus limites, el no tener tiempo, no darte tiempo para 
conocerte, no sentir tu parte intima, no dialogar 
con tu intimidad, son cosas que nos van imponien-
do. La exposición continua me parece una aberra-
ción. Es como una lucha constante del ser humano 
por mantenerse en pie dentro del sistema. 


Entrevista completa en www.revistagodot.com


María Pujalte, Maite Pérez Astorga y Ana Rujas. 
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teatroespanol.es


Rocío Molina 
Trilogía sobre la guitarra
10 ~ 19 diciembre
.. 
Naves del Español
Sala Fernando Arrabal


La infamia
De Lydia Cacho
Dirección  José Martret
9 diciembre ~ 16 enero
.. 
Naves del Español
Sala Max Aub


Diciembre


Gala Animales Mixtos I
Con Chani Martín (El Zurdo), Raquel Pérez, 
Vicente Navarro y Nacho Vera
22 diciembre


Gala Animales Mixtos II
Con Verónica Ronda, Ángel Ruiz, 
Inma Cuevas y Paula Iwasaki 
23 diciembre


Niño de Elche
Hoy comamos y bebamos
Tres conciertos navideños
29, 30 diciembre y 2 enero


Naves del Español 
Sala Fernando Arrabal
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por José A. Alba


Micomicón acaba de cumplir 30 años de exis-
tencia, Laila y Mariano, habladme un poco 
sobre los orígenes de la compañía. ¿Con qué 
vocación nace?
Mariano Llorente: Nació del germen de la Com-
pañía Nacional de Teatro Clásico, de la joven, 
de la primera joven, la que hizo Marsillach. Ahí 
se conocieron Juanjo Artero, José Luis Patiño y 
Laila. Unos meses después entré yo, porque no 
estaba en ese elenco. Micomicón nació con una 
clara vocación de hacer clásicos.
Laila Ripoll: Eso es, de hacer clásicos, de des-
trozarlos, de ponerlos del revés. De utilizar los 
textos como material dramático y no arqueoló-
gico. De romper con una manera de hacer que 
no tenía nada de ver con la tradición. Ahora es 
muy común que la gente de veintitantos años 
haga clásicos, pero cuando nosotros comenza-
mos era como una marcianada. Luego de ahí, 
como una cosa natural, pasamos a hacer 
textos nuestros.


Alternáis textos propios con textos clásicos. 
En este sentido, si establecemos un parale-
lismo con el mundo de la danza, donde se 
dice que, para poder abordar otros tipos de 


estilos hay que pasar primero por el clásico, 
¿creéis que sucede lo mismo con el teatro?
L. R.: Eso es. Hay que pasar por ahí, romper-
los y recuperarlos también. En los clásicos ya 
se trabajaba a tres bandas, no había telón, 
rompían la cuarta pared permanentemente, 
mezclaban géneros. Es un teatro muy moderno 
en muchas cosas, te enseña mucho, es muy 
exigente, hay mucho de convención. El trabajar 
en verso te hace valorar el ritmo, la musicalidad. 
Yo creo que es la mejor escuela.
M. L.: Esa valoración que has hecho se puede 
trasladar a muchas cosas, por ejemplo, a la 
pintura. No se puede hacer pintura sin haberte 
bebido a Goya o a Velázquez. Los clásicos nos 
enseñan mucho de estructura, de personaje, de 
ritmos, de rupturas.


Ahora estáis en el CDN, y Laila además 
dirigiendo el Fernán Gómez, pero Micomicón 
viene de hacer camino a través de los certá-
menes y de las salas alternativas.
L. R.: Y ahora estamos en el CDN, pero mañana 
igual estamos en Nave 73, es lo que tiene una 
compañía. ¡Y es maravilloso! Una compañía 
es eso, tener la suerte de poder estar aquí 


“No podemos analizar lo que está pasando 
hoy sin todo lo que pasó anteriormente”
Ellos son el alma de Micomicón, una de nuestras compañías políticamente más 


comprometidas, que ahora llega al CDN con Rif (De piojos y gas mostaza) recuperando, 
desde un lenguaje cabaretero y sarcástico, uno de los acontecimientos más 


innecesariamente sangrientos y desconocidos de nuestra historia.


Laila Ripoll y Mariano Llorente
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manejando un gran presupuesto y un elenco 
grande, pero a la vez, como el verano pasado, 
estar haciendo bolos de Una humilde propuesta 
con Mariano solo llevando las cosas en el coche. 
Eso es una compañía. Hoy aquí estamos de 
maravilla, pero también estamos de maravilla en 
otros lugares más pequeños.
M. L.: Este espectáculo igual no lo hubiéramos 
podido abordar sin la cobertura del CDN porque 
no tenemos capacidad económica ni infraes-
tructura para llevarlo a cabo, pero si no hubiera 
sido este, hubiéramos hecho otro bien felices. 
De hecho para nosotros Cuarta Pared ha sido, 
y es, muy importante, lo que pasa es que ahora 
vamos menos porque hay que dejar paso a otras 
generaciones. Igual que la sala Triángulo en 
su día nos dio muchísima cobertura, o Ensayo 
100, la Pradillo… Hemos pasado por todas. Ahí 
hemos sido muy felices y hay que reivindicarlo, y 
volveremos a ello, sin duda.


Este mes coincidís en la cartelera madrileña 
muchas compañías históricas, ¿por qué es 
algo tan inusual? 
L. R.: Yo creo que los que estamos, somos su-
pervivientes. Hemos ido cayendo como moscas. 
Cualquier compañía de cualquier comunidad tiene 
su circuito, nosotros para entrar en Madrid suda-
mos tinta. Morboria es la primera vez que van a 
estar en Madrid haciendo temporada y llevan más 
tiempo que nosotros, eso da mucho qué pensar. 
Los teatros han estado de espaldas a las compa-
ñías madrileñas hasta hace muy poquito que se 
están abriendo. Ahora se está poniendo en valor 
una manera de trabajar que antes no se ponía. 
M. L.: A partir de Gerardo Vera se abrió más 
todo. Nosotros en los años 90 era impensable 
que uno de nuestros textos entrara en el CDN.


En cuanto a la producción propia, Micomicón 
tiene un marcado compromiso político y con 
los derechos humanos. 
M. L.: Pero sin caer en el documental, nosotros 
somos muy teatreros. Lo que hacemos es un 
teatro político con mucha ideología, lo que pasa 
que convertido en un juego teatral, porque si no, 
seríamos insoportables. Viviendo las historias 
que hemos vivido en nuestro país y lo que vivie-
ron nuestros abuelos, hay una esencia ahí que 
nos hace pensar en términos muy políticos.


L. R.: Y no solo en nuestro país, si echas un vis-
tazo a la historia contemporánea, te estremeces. 
Realmente son las historias que te sobrecogen y 
las que te apetece contar.


Y ahí es donde nos encontramos con propues-
tas como Rif (De piojos y gas mostaza), ¿de 
dónde nace la idea de contar esta historia? 
L. R.: Llegamos a Rif por muchos lados, porque es 
historia contemporánea, porque el origen de todo 
es lo que va a venir después. Creo que lo importan-
te es averiguar el origen, no sé si el porqué, pero 
sí el plantear una serie de preguntas y empezar a 
rascar para saber de dónde vienen ciertas cosas 
y de dónde venimos nosotros como sociedad. 
Cuando empiezas a rascar te das cuenta de 
lo poquísimo que sabes y eso llama mucho la 
atención porque algo tan importante como fueron 
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las Guerras de Marruecos y en 
concreto la del Rif fueron el origen 
de todo, no se puede entender la 
historia contemporánea de nuestro 
país sin irse ahí. No podemos 
analizar lo que está pasando hoy 
sin todo lo que pasó anteriormente. 
Esta reivindicación de la ignorancia 
es algo que me aterra. Se está 
reivindicando que hay que ser ig-
norantes. Yo no quiero un país así.


Y todo eso, pasado por el espí-
ritu de la compañía, ¿cómo se 
verá sobre el escenario?
L. R.: Volvemos otra vez, que nos 
encanta, al mundo del cabaret, 
las variedades y, sobre todo, al 
mundo del cine. Tiene mucho que 
ver con esas barracas de feria 
que había en el sur y en Melilla, 
esas donde lo mismo te salía una 
señora cantando que un señor 
vestido de Raquel Meller que te 
proyectaban una película. Ese 
es el punto de partida de todo. Y 
por otro lado esos chavales que 


salían de pueblos deprimidos 
que no sabían leer ni nada, que 
no habían visto nada del mundo, 
que les metían en un barco y les 
enviaban a Melilla sin instrucción 
ni nada y les ponían “a matar 
moros”. Esas son las dos historias 
que se cruzan ahí.


Quizá uno de los sellos que 
definen la personalidad de 
Micomicón, además del 
compromiso, es esa mirada 
donde siempre hay lugar para 
el humor.
M. L.: Eso nos sale casi sin que-
rer. Yo creo que es que, como 
nos duele, la mezcla del dolor 
y el humor, nos hace que salga 
el sarcasmo. Muchas veces te 
encuentras cosas tan ridículas 
e injustas que te ponen de mal 
humor, entonces no te queda otra 
que reírte de ellas. 


Entrevista completa en 
www.revistagodot.com
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Rif (De piojos y 
gas mostaza)


La compañía Micomi-
cón recupera, a través 
de este texto firmado 
por Mariano Llorente 
y Laila Ripoll, quien 
dirige el espectá-
culo, la Guerra del 
Rif. Música, humor 
ácido y cabaret para 
recuperar un episodio 
nacional que supuso el 
detonante de nuestra 
historia contempo-
ránea.


Teatro Valle-Inclán
Del 10 de diciembre al 
30 de enero







espacioabiertoqm.com


Sábado 4 de diciembre / 12 y 17 h.
Domingo 5 de diciembre / 12 h.
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por José A. Alba


Los orígenes de Morboria se remontan al año 
1983. Lleváis cuatro décadas haciendo teatro 
en todos sus formatos… Hagamos un poco 
de memoria ¿De dónde venís? ¿Cómo nace 
Morboria? ¿Cómo ha sido vivir esta trayecto-
ria de casi cuatro décadas?
Eva del Palacio: Entré en la Escuela de Arte 
Dramático en el año 80 y Fernando en el 81, allí 
nos conocimos y empezamos a hacer las pri-
meras creaciones colectivas. Como al principio 
no nos llamaban, empezamos a hacer locuras 
lanzándonos a la calle, buscábamos un espacio 
en el Retiro, o donde fuera, y nos inventábamos 
nuestras historias. A su vez, Fernando, con su 
hermano Álvaro, investigaban la caracterización 
con el látex, manipulación de muñecos… Todo 
eso se juntó y comenzamos con esta cosa de 
artesanía y plástica que nos pedía el cuerpo.


No sé si os lo han dicho alguna vez, pero ha-
céis un teatro que se queda pegado al recuer-
do de los espectadores. ¡A mí me ha pasado! 
Sigo sin olvidarme de vuestro Sueño de una 
noche de verano que vi a finales de los 90.
E. D. P.: ¡Es superfuerte! Hay intérpretes que 
nos vieron de niños en Sueño de una noche de 


verano, en una campaña escolar; y luego, como 
Diego Morales o Alejandra Llorente, acabaron 
haciéndolo o quienes nos vieron y decidieron 
ser actores. 
Fernando Aguado: Los hay que se acuerdan 
incluso de canciones de nuestro espectáculo 
Piratas, sus padres los llevaron de pequeños y 
ahora, que son señores con pelos en las pier-
nas, te cantan las canciones de hace 25 años 
¡y lo flipas!


Como buena compañía de cómicos, lo 
vuestro es vivir las Artes Escénicas desde 
cualquiera de sus formatos, da igual que sea 
sobre un escenario que en la calle. Y eso es 
algo que ha caído totalmente en desuso.
E. D. P.: Hacemos todo lo que nos gusta. 
Siempre nos ha gustado la danza, la pintura, las 
acrobacias, la música y lo hemos integrado en 
nuestros espectáculos. Nosotros hemos hecho 
eventos muy especiales, desde espectáculos 
de calle hasta eventos para Christian Dior, 
incluso en el cumpleaños de Norman Foster. Y 
seguimos con el teatro de calle, no lo hemos 
abandonado.
F. A.: Aunque haya que hacer muchas cosas 


“No vamos con ninguna tendencia, ni con ningu-
na corriente, hacemos el teatro que nos gusta ”


Ellos son los fundadores de Morboria Teatro, una de las compañías de teatro clásico 
con más personalidad de las Artes Escénicas. Ahora, llegan al Teatro Fernán Gómez 


con su versión de El enfermo imaginario. Música en directo, trajes fastuosos y 
caracterizaciones espectaculares al servicio de su adorado Molière.


Eva del Palacio y Fernando Aguado
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que no te gustan para hacer lo que 
te gusta, pero nuestra filosofía es 
no parar de hacer teatro, cuanto 
más, mejor. Tocamos muchos palos. 
Siempre hemos querido meter el 
espectáculo total. Si es Molière, Eva 
se hace su versión, nos metemos a 
inventar el vestuario, los zapatos, las 
pelucas, las narices… Nos metemos 
a fondo, investigando las costumbres 
de la época, las músicas… Ana, la 
hermana de Eva, que se encarga del 
vestuario, busca patrones del siglo 
XVI para hacer los trajes tal y como 
se confeccionaban entonces. Locuras 
así, que nadie ve, pero que están ahí. 


Esa es, sin duda, una seña de identi-
dad de Morboria: la apuesta por una 
estética muy concreta, las caracteri-
zaciones, los efectos, el cuidado del 
detalle… ¿cómo llegáis a ello?
F. A.: Yo soy un fanático de los 
cómics desde pequeño, tengo una 
colección enorme. Y eso me ha ser-
vido para alimentar esa imaginería, el 
mundo de la fantasía, de los duendes, 
los trasgos, los orcos… ¡no te puedes 
imaginar la que tenemos en el taller! 
Seguimos creando cosas. A día de 
hoy sigo creando seres, maquillajes, 
máscaras que algún día saldrán. 
E. D. P.: Somos muy barrocos, incluso 
en la imaginería. Es que ese mundo 
nos ha llamado la atención desde 
el principio, abrimos un camino de 
fantasía brutal. Tenemos un local solo 
de monstruos y esculturas. Luego hay otro donde 
está el vestuario, donde se realiza. Pero es que 
en Alcorcón tenemos un puesto en un mercado 
que parece la cueva de Alí Babá (risas).


Nacisteis en un momento en el que surgie-
ron muchas otras compañías que se fueron 
quedando por el camino o fueron transformán-
dose en otras distintas, ¿cuáles son vuestras 
armas para haber sobrevivido y mantener la 
esencia? 
F. A.: Pues aguantando el temporal contra viento 
y marea, siendo positivos. A veces sin brújula 


porque no sabes a dónde vas y hasta que el 
cuerpo aguante. Nosotros no vamos con ninguna 
tendencia, ni con ninguna corriente, hacemos el 
teatro que nos gusta.


Si echamos un vistazo a vuestra trayectoria, 
descubrimos que Morboria tiene cierta que-
rencia por Molière, ¿qué os atrae de su teatro?
F.A.: Nuestro maestro es Molière. Nosotros somos 
‘molierescos’, ¡nos tendríamos que llamar ‘Morbo-
lière’! (risas). Él te hace reír mucho, pero cuando 
te vas a casa, te llevas ese retrato de la sociedad 
de su época que te traslada a la nuestra, porque 


 FOTOS: Ernest Sesé
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no ha cambiado tanto. El retrato de la miseria 
humana, de la hipocondría, de la avaricia… 
E. D. P.: Somos la compañía española que más 
Molière hemos montado. Ahora mismo estamos 
también con El Avaro que estrenamos en el 
Festival de Cáceres. 


Ahora, llegáis al Fernán Gómez con El enfer-
mo imaginario, un título que tenéis en vuestro 
repertorio desde el 2006.  
F. A.: Lo bueno es llegar a Madrid con esta 
función porque para nosotros es la joya de la 
corona. El público va a flipar con el despliegue de 
vestuario, de música… Además, es para todos 
los públicos. Yo me lo paso muy bien, es estar 
jugando todo el tiempo. Eso sí, tienes que estudiar 
muchísimo porque la prosa poética que tiene 
Molière no hay un dios que la controle.
E. D. P.: Es muy familiar. Cada uno hará su 
lectura, pero va a entrar por los ojos y los oídos 
de todo el público, hay partes tratadas desde el 
punto de vista del clown con un ritmo endiablado.


¿Es un regreso a aquella misma producción o 
es una nueva propuesta?
E. D. P.: Se han introducido los tres músicos en 
directo y una escena que abre el espectáculo en 
la que la muerte está muy presente. Reduje un 
poco el monólogo de inicio del enfermo por una 
pesadilla con humor negro. Es la manera de es-
pantar los ‘yuyus’. Es una comedia, pero es una 


comedia que está escrita con muy mala leche y 
una tragedia de trasfondo donde te atraviesan 
las dagas del sufrimiento de esta persona. Nos 
reímos mucho, pero si te pones a ver el retrato 
que está haciendo, es brutal. 


Más allá de la recuperación de un texto clási-
co, ¿dónde puede radicar el interés del públi-
co actual por El enfermo imaginario? ¿Cuáles 
son para vosotros los paralelismos que se 
establecen con este clásico y este tiempo de 
pandemias, hipocondría y negacionismo?
F. A.: ¡Parece escrita hace quince días! Hablan 
de cómo crean la necesidad y cómo te la satis-
facen. No es que Molière sea moderno, es que 
está vivo.
E. D. P.: Hay momentos que me sorprenden mu-
cho, por ejemplo, con la conversación entre el 
enfermo y su hermano, que yo lo he transforma-
do en hermana, y tienen un momento en el que 
parece que estuvieran hablando los negacionis-
tas con los que no lo son.
Nosotros ya le dedicábamos este espectáculo 
a la gente que trabajaba en la Seguridad Social 
antes de la llegada del COVID, viendo cómo han 
ayudado y se han volcado con amigos como 
Miguel Ángel Alcántara o Jordi Dauder, que se 
han ido demasiado pronto. Ahora, por supuesto, 
seguimos dedicándoselo.


Entrevista completa en www.revistagodot.com
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El enfermo imaginario


La compañía Morboria Teatro 
pone en escena, en versión y 
dirección de Eva del Palacio, este 
clásico de Molière que, en clave 
de comedia, nos habla sobre 
los intereses que se generan 
alrededor de la enfermedad y 
la miseria. Una muestra de lo 
poco que han cambiado las cosas 
desde que fue escrita.


Teatro Fernán Gómez. Del 16 de 
diciembre al 16 de enero.







Este año se han cumplido 25 años desde que unos locos 
maravillosos pusieron en marcha la maquinaria de música y 
poesía escénica que bolo a bolo, espectáculo a espectácu-
lo, ha ido dando forma a lo que hoy en día es Ron Lalá, una 
de las compañías más respetadas y aplaudidas de nuestro 
panorama escénico nacional. 
Álvaro Tato, Yayo Cáceres, Miguel Magdalena, Juan Cañas, 
Iñigo Echevarría y Daniel Rovalher ofrecen una mirada di-
vertida, gamberra y llena de cariño a los clásicos, dándoles 
la vuelta, jugando con ellos, para reinventarlos a través de 
ese espíritu juglaresco adaptado al siglo XXI tan identificati-
vo de la compañía.
En estos días regresan a Madrid con esta coproducción 
junto a la CNTC: Andanzas y entremeses de Juan Rana, que 
les ha valido dos nominaciones en la última edición de los 
Premios Max (Mejor Adaptación / Versión y Mejor Vestua-
rio) y que ahora podemos recuperar desde el Teatro de La 
Abadía, espacio que este mes ha abierto sus puertas de par 
en par a las compañías en todas sus propuestas.


Sí, es cierto que no son españoles, pero el público 
nacional celebra cada vez que Companhia do Chapitô 
pisa nuestros escenarios. 
Desde hace un cuarto de siglo, estos artistas portugue-
ses juegan con la creación multidisciplinar a través del 
trabajo físico de sus intérpretes e invitan al espectador 
a imaginar y adentrarse en un particular mundo donde 
reina el humor y desde el que abordan historias univer-
sales tales como Edipo, Electra o Macbeth aportándo-
les una mirada absolutamente original y divertida.
Este mes en el que la cartelera se ha llenado de compa-
ñías ‘de toda la vida’, la programación del Teatro de La 
Abadía nos da la oportunidad de volver sobre su teatro.
En esta ocasión será Hamlet el título que se pone al 
servicio del humor y el gesto de Companhia do Chapitô, 
cambiando el Reino de Dinamarca donde transcurre 
el original por una gran multinacional donde la imposi-
bilidad del contacto físico será un reflejo del grado de 
deshumanización al que está llegando nuestra sociedad.


ANDANZAS Y ENTREMESES DE JUAN RANA. Teatro de La Abadía. Del 10 de dic. al 9 de enero


HAMLET. Teatro de La Abadía. Del 15 al 19 de diciembre
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diferentes formas de amor


por David Hinarejos


¿Cómo es Alexis Michalik en las distancias cortas?
Pues como sabes es muy joven, tiene un trato muy cercano 
a la hora de comunicarse con el equipo y es encantador. 
A veces te esperas unas cosas al encontrarte con alguien 
tan premiado y con tanto prestigio en su país y luego te das 
cuenta que es una persona completamente normal y humilde.  


Habéis trabajado con una traducción del texto original 
realizada por Benjamín Peñamaría, ¿ha participado él de 
alguna manera en ella?
Creo que no, la traducción es solo de Benjamín. Lo que sí 
es cierto es que como Alexis habla muy bien español en el 
proceso de ensayos hemos trabajado tranquilamente con él 
en nuestro idioma y ha sido muy exhaustivo a la hora de que 
los gags funcionasen, por ejemplo. Es muy específico con el 
lenguaje, diría muy al estilo inglés, da mucha importancia a 
qué palabras se utilizan y cómo se dicen para que manten-
gan el ritmo que debe tener el texto.


¿Cómo descubres el texto? ¿Qué primera impresión te 
causa?
A mi me envían el texto al tiempo que me pasan una gra-


“Este texto te remueve de 
una forma muy bestia”


Hablamos con la prolífica actriz, que no para de 
encadenar proyectos de cine, TV y ahora teatro, sobre su 


participación en el primer montaje en España del ‘niño 
maravilla’ de la escena francesa, Alexis Michalik. Con diez 


Premios Molière en sus manos y con sólo 38 años, Mi-
chalik llega ahora a Teatros del Canal con su quinta obra, 
Una historia de amor, dirigiendo también en esta ocasión.    


Aura Garrido


 FOTO: Javier Naval
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bación de una función en París. 
No me acuerdo si lo leí o la vi pri-
mero, pero sí que te puedo decir 
que me emocionó mucho. Alexis 
es profundamente inteligente al 
trasladar emociones muy comple-
jas al texto y a la escena con una 
aparente sencillez, es increíble. 
Al hilo de lo que te decía antes, 
también enseguida se puede ver 
el conocimiento brutal que tiene 
de cómo funcionan los ritmos en 
la escena y eso, sumado al humor 
que también utiliza, crea un uni-
verso muy concreto y propio. 


¿Estamos ante una historia de 
amor o de desamor?
Bueno (risas)… las dos cosas. Y 
también ante otras historias que a 
lo mejor tienen que ver con otras formas de amor. 


Partimos de la premisa de que no se pueden 
contar muchos detalles de la trama, pero ¿cuáles 
son los temas que pone sobre la mesa el texto?
Me da bastante miedo definirlos porque yo tengo 
mi opinión y a lo mejor otras personas ven otras 
cosas. Para mí, habla de la vida. Sé que es un 
concepto muy amplio, pero al tiempo que presenta 
el amor como motor vital también habla de la 
obsesión, de la incomunicación y de las herra-
mientas a las que recurrimos para enfrentarnos 
al sufrimiento y de cómo éstas pueden afectar 
a la gente que tenemos alrededor y a nosotros 
mismos, ya que a veces pueden ser más destruc-
tivas que constructivas. Y luego creo que, aunque 
es una obra transgeneracional, sí que habla de un 
momento como el actual en el que las estructuras 
clásicas del amor a lo mejor ya no sirven.  
 
Interpretas a Inés, una mujer que deja a su pare-
ja, Katia, días antes de que ésta dé a luz a la hija 
de ambas. ¿Podremos comprender su compor-
tamiento a lo largo de la función?
A mí me resultó difícil entenderla, pero lo bueno de 
la obra es que todo lo que hacen los personajes, 
que a veces actúan de forma errática o cuestio-
nable, se termina explicando de una u otra forma, 
todos tienen un porqué. Ahí es cuando profundiza 
más el texto, hasta el punto de resultar doloroso 


verte reflejado en él. A todos los que estamos en el 
proyecto nos encanta el texto porque nos remueve 
cosas de una forma muy bestia. 


Katia termina pidiendo ayuda a su hermano, 
que es escritor y otro de los personajes princi-
pales de la obra. ¿Puede ser éste un alter ego 
del propio Michalik?
Él cuenta que escribió la obra a raíz de una ruptura. 
Yo creo que él está en diferentes personajes de dife-
rentes maneras, no específicamente en el hermano.   


Te vas a turnar en el personaje de Inés con la 
actriz Silma López. ¿Es por una cuestión de dis-
ponibilidad u otros compromisos?
Pues en esta ocasión no. Lo decidieron así desde 
el principio y tengo que decir que es una de las 
mejores cosas que me llevo de este montaje. Ha 
sido maravilloso poder hacer todo el proceso de 
ensayos con Silma e ir descubriendo aspectos del 
personaje a la vez, es una cosa que hemos comen-
tado mucho entre nosotras. Se aprende muchísimo 
al ver a otra actriz afrontando el mismo papel que 
tú. Al final, cada una ha creado su propia Inés, por-
que somos dos actrices diferentes, pero el camino 
lo hemos hecho juntas. 


Regresas al teatro tras tu participación en El 
tratamiento de Pablo Remón en 2018. ¿Al pisar 
las tablas se reviven las sensaciones de tus 


 FOTOS OBRA: Elena C. Graiño
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Una historia de amor


El francés Alexis Michalik escribe 
y dirige esta historia que comien-
za cuando Katia e Inés se enamo-
ran. Inés quiere tener un hijo y 
Katia, aún con muchas reservas, 
acepta quedarse embarazada por 
inseminación artificial. Unos días 
antes del nacimiento de su hija, 
Inés desaparece. Doce años des-
pués, Katia, enferma gravemente, 
debe recurrir a su hermano para 
que se haga cargo de su hija. 
El reparto lo componen Loreto 
Mauleón, Aura Garrido / Silma 
López, Félix Gómez / Nacho 
López, Almudena Cid y diversas 
actrices de 12 años que se irán 
turnando.


Teatros del Canal 
Del 1 al 19 de diciembre


primeros pasos, por ejemplo, 
cuando te formabas con Lore-
na García de las Bayonas en 
el Centro del Actor?
Aunque me formé en varios 
sitios, mi formación oficial y de 
largo recorrido fue con Lorena 
y todavía sigo acudiendo allí 
en ocasiones. A mí me encanta 
hacer teatro y lo echo mucho de 
menos, mi obsesión es buscar 
huecos para poder hacerlo, 
pero compaginarlo todo al final 
es complicado y he perdido 
oportunidades que me ape-
tecían mucho por cuestiones 
de agenda. No tengo ninguna 
queja de mi carrera, estoy 
super agradecida al cine y a la 
TV pero, como sucede ahora, 
cuando puedo dedicar un tiem-
po seguido al teatro me siento 
muy afortunada y feliz. 


Tras la Trilogía de la Ciudad 
Blanca, tienes pendiente el 
estreno de dos películas: 
Malnazidos de Javier Ruiz 
Caldera y Alberto de Toro, que 
se estrenará en primavera, y 
Amanece de Juan Francisco 
Viruega, que no sé si has 
terminado de rodar ya...
Malnazidos finalmente se retrasó 
a primavera porque por el tipo 
de película que es necesita una 
época que los cines estén fuer-
tes. Y en el caso de Amanece, la 
hemos rodado en dos partes, he-
mos hecho la primera hace poco 
y en primavera continuamos. 


En TV tu próximo proyecto, 
Un Asunto Privado, que se 
estrenará en breve en Ama-
zon, también trabajas con otra 
gran figura francesa como 
coprotagonista, nada menos 
que con el gran Jean Reno. 
Ha sido una experiencia muy 
intensa, porque ha sido un ro-


daje largo y con mucha acción, 
que siempre complica más todo. 
Y estar al lado de Jean es un 
aprendizaje tremendo. Rodamos 
en Vigo y en español y él habla 
perfectamente el idioma porque 
sus padres eran gaditanos, así 
que, aunque tiene acento fran-
cés, es muy gracioso porque a 
veces le sale la vena andaluza.  


En este caso el personaje pro-
tagonista recae sobre ti, no sé 
si se vive de otra manera, con 
más responsabilidad. 
Yo soy un poco rara dentro 
de la profesión y yo solo noto 
la presión si el personaje ha 
supuesto un gran reto para mí, 
si no, soy mucho de confiar 
plenamente en el director.


Entrevista Completa 
www.revistagodot.com
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nochebuena feliz...


por Ka Penichet


El montaje es una adaptación teatral de un corto tuyo 
por el que estuviste nominada a los Goya en 2013, lo 
natural es que hubiera crecido a largometraje, ¿por 
qué a una obra de teatro?
Desvié mi camino del cine al teatro de manera muy inten-
cionada. Fue una decisión que tomé básicamente, porque 
en el cine trabajas mucho y estás muy vendido. Nada 
depende de ti y el esfuerzo de escribir con guiones es 
enorme. Puestos a poner tanto esfuerzo, preferí hacerlo en 
teatro, no es más fácil, pero eres más dueño de tu texto. 


El corto lo dirigiste tú y, en teatro la dirección la firma 
Carles Alfaro, ¿qué destacarías de su mirada?
Carles aporta todo. El texto no deja de ser negro sobre 
blanco y hay una atmósfera escrita pero luego el director 
suma desde su experiencia como profesional y con sus 
vivencias y este tipo de obras de teatro son muy universa-
les: una Nochebuena, una familia. Pues otro punto de vista 
como el de Carles también es todo y, por descontado y en 
particular, el talento que tiene.


¿Algún motivo por el que no repitas mismo reparto 
que en el cortometraje?
Entre el corto y la función de teatro han pasado muchos 


“Las mentiras piadosas se dicen, en estos 
casos, para sostener el sistema familiar”


Las Navidades están a la vuelta de la esquina y nos preguntamos: ¿estáis preparados para en-
frentaros, un año más, a la temida cena de Nochebuena? Natalia Mateo es la autora de Ojos que 


no ven, una comedia que se estrena en Teatros del Canal, con dirección de Carles Alfaro, que 
nos mostrará muchas de las situaciones cotidianas que vivimos en esa noche tan especial.


Natalia Mateo
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años, ya no tendría sentido porque 
hay personajes que han desapareci-
do, otros han cambiado y, además, 
en este caso el elenco lo arman entre 
dirección y producción. Ellos son muy 
educados y me consultan, pero, como 
dramaturga, mi respuesta siempre es 
que hagan lo que ellos consideren. Es 
Carles quien les va a dirigir. Es cues-
tión de no invadir espacios. 


Cuando escribiste el guión del corto, 
la figura del ‘cuñado’ o familiar inso-
lente tal como la conocemos hoy en 
día, no existía en redes, ¿te conside-
ras una pionera del concepto?
Yo juraría que entonces no conocía 
esa figura. Además, no soy persona de 
alimentarme de las redes. En realidad, 
yo creo que en todas las familias 
siempre hay alguien que nadie quiere 
que venga a cenar. Creo que ni todas 
las familias son iguales ni todas las 
familias son diferentes pero los roles 
que hay en las familias, suelen ser los 
mismos: el matriarcado que se impone 
en Nochebuena es el que es, el cuña-
do en paro lo tenemos todos, la prima 
que va por la tercera carrera la tene-
mos todos… hay algo muy universal en 
esos roles y pienso que eso es lo más 
interesante a la hora de trabajar en una 
obra de teatro sobre una familia. 


¿Crees que el público se ve retratado en esos 
roles?
Yo creo que sí, que todo el mundo se ve retrata-
do a sí mismo o ve retratada a su hermana, a su 
madre… porque están todos. Hay una particula-
ridad que tiene la función, y es que habla de las 
mentiras piadosas que sostienen a esa familia. 
Las pequeñas mentiras sostienen a todas las 
familias, es ese momento universal que cuando 
estás de camino a casa de tu tía en Nochebuena, 
tu madre te enumera todo de lo que no se puede 
hablar durante la cena.


¿Crees que mentimos por no hacer daño o por 
evitar la culpa?
Creo que mentimos por tener una noche agra-


dable. Creo que todo el mundo desea que la 
Nochebuena sea lo mejor posible. Se compra el 
boleto que se tenga que comprar para que sea 
una noche agradable, para que no sea un cisma. 
Las mentiras piadosas se dicen para sostener el 
sistema familiar, para que el año que viene volva-
mos a tener Navidad. 


¿Qué pasaría si se sentara a cenar en Navidad 
el reparto de esta comedia?
Primero, partirían de la energía que tienen creada 
de la función. A saber dónde llegarían. Han crea-
do un clima de dardos que es una locura, creo 
que se desfogarían mucho. No porque se lleven 
mal ni bien, sino por la energía teatral esta de los 
actores intensos. 
¿Cómo son tus cenas de Navidad?
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Ojos que no ven


En medio de la cena de Nochebue-
na, una familia trata de celebrar las 
Navidades de la mejor forma posible. 
Sin embargo, los secretos, las rencillas y 
las mentiras comienzan a salir a la luz... 
Esta es la premisa de esta divertida his-
toria escrita por Natalia Mateo, dirigida 
por Carles Alfaro e interpretada por 
Mamen García, Mariola Fuentes, Javi 
Coll, Mar Abascal, Jorge Roelas, Álvaro 
Fontalba y María Maroto.


Teatros del Canal. 
Del 22 de dic. al 9 de enero 


Todo es muy normal. Yo tengo un recuerdo de la 
Navidad de mi infancia maravilloso en la que me 
lo pasaba super bien, bailábamos, cantábamos, 
hacíamos teatro… muy parecido a esta familia en 
lo bueno y luego, cuando te vas haciendo mayor 
ya pones a cantar a los niños para evitar hablar de 
otros temas. La Navidad es un globo que se pincha 
y que todos intentamos sostener y cuando empieza 
a venir otra generación de niños a la familia, vuelve 
a tener sentido, pero ahí hay un paréntesis en el 
que no hay hijos donde esa ceremonia alegre que-
da un poquito en entredicho. 


En el caso de una discusión familiar, ¿cómo 
convives con el remordimiento que se genera 
después de ella?
Cuando tengo una pelea con algún familiar yo hago 
muchos esfuerzos por no hacer daño y si me tengo 
que hacer bicho bola una semana y no hablar con 
nadie, lo hago antes que hablar y herir. 


¿Crees que tu manera de gestionarlo es la tónica 
habitual?
Hay gente que tiene códigos muy agresivos. Hay 
familias que entienden que pueden gritarse y no les 
parece excepcional. Yo, como madre, en alguna 
ocasión, he gritado a mi hijo y después ha habido 
una conversación porque ni a él ni a mí nos ha 
parecido normal. Evidentemente, cuando convives 
con alguien hay ocasiones en las que estás al límite 
por tu trabajo, por el dinero… y, de pronto, llegas 
a casa y echas chispas, y hay gente que eso lo 


compra como si fuera lo normal. Para mí no, a mí 
me pasa también, pero es excepcional y, además, 
creo que después de una acción así el de enfrente 
merece unas disculpas y una explicación de qué 
día he tenido para llegar a este límite. Es un código 
más basado en el respeto y más basado en el 
ser humano que tiene enfrente que merece unas 
disculpas y una explicación.


Si nos vamos a tus inicios, ¿a qué te dedicabas 
cuando aun peleabas por hacerte un hueco en la 
profesión?
Yo nunca he peleado. Yo he tenido mucha suerte, 
he confiado en mi formación. He estado muy 
tranquila. No he sentido que me tenía que hacer un 
hueco, yo me formé e inmediatamente empecé a 
ser autosuficiente. Empecé a trabajar como actriz, a 
escribir, a dirigir… confiando mucho en mí, sin que 
yo tenga especialmente la autoestima bastante alta, 
sino por una cuestión de confianza en mí misma y 
de ser muy trabajadora.


Si todo no se hubiera dado así, ¿a qué te hubie-
ras dedicado?
Es que no sé hacer otra cosa. Solo sé escribir, 
actuar, dirigir y dar clases, pero todo es teatro. 
No me imagino haciendo otra cosa. Fíjate que no 
me imagino, ni siquiera, no ser autónoma. Tuve la 
suerte de encontrar primero lo que me hacía feliz y 
luego poder vivir de ello. Y eso lo que hace es que 
todo sea fácil, a pesar de la dificultad. A mí, cada 
día de mi trabajo, me nutre. 
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por Jorge Gª Palomo / @jorgegpalomo


cómicas


¿Quién es Carmen Romero?
Soy una tía muy normal y tranquila, con muchas 
ambiciones. Reservada, tímida y desconfiada. 
Muy familiar y de poca gente. Me hace feliz 
ayudar a los demás y cuidar mucho a la gente 
que quiero. Me agobio fácilmente en contextos 
sociales y necesito estar sola muy a menudo. 
Tengo mil batallas mentales diarias, como todos. 
Adoro tanto escuchar a alguien cuando me pa-
rece interesante como odio cuando es al revés. 
Intento ser abierta de mente y cambio de opinión 
a menudo, cosa que creo que está infravalorada. 
Me gusta crecer y mejorar en todos los ámbi-
tos. Soy bastante incoherente y te diría que un 
poco bocazas también, pero creo que me estoy 
reformando. Aunque después de esta primera 
respuesta no me lo creo ni yo... 


¿Cómo nace tu comedia, cómo afrontas la 
timidez y te conviertes en un fenómeno del 
‘stand up comedy’? 


Empecé haciendo vídeos porque quería probar 
las ideas que tenía y era la forma más cómoda 
que encontré. Fue mi zona de confort porque no 
era consciente de que esos vídeos los podía ver 
mucha gente y cuando sucedió no me incomodó: 
me seguía sintiendo a salvo. Por aquel entonces 
tenía pánico de hablar en público, me daba 
mucha ansiedad y me veía incapaz. Asumí que 
jamás iba a ser capaz de hacer un monólogo. 
Hasta que tuve la movida por el vídeo de los 
tópicos andaluces pensé que mi comedia se iba 
a limitar a vídeos y tuits, pero ahí fue un punto y 
aparte. Lo pasé tan mal, en el sentido de enfren-
tarme al rechazo de una manera tan directa y 
violenta, o así lo viví yo, que pensé: “Ya no puede 
ir peor”. Así que me lancé a hacer ‘stand up’, 
cosa que me moría de ganas por probar. 


¿Y qué significa la comedia para ti, Carmen?
Poniéndome intensa, es mi forma favorita de tran-
sitar por la vida, además de una de las mejores 


“La ofensa es muy buen camino para saber
qué tienes pendiente de sanar”


Carmen Romero


Carmen Romero representa ya un icono del humor negro. Sus monólogos son su mejor reflejo, un refugio 
que le permite ser más libre y deslenguada. Así lo cuenta en Godot una cómica que venció su timidez ances-
tral, se hizo viral con vídeos cortantes como puñales y, pánico mediante, saltó a los escenarios para disparar 
alto con un ingenio marca de la casa. El humor es su forma favorita “de transitar por la vida” y la podemos en-
contrar haciéndonos reír por doquier. Atentos a sus redes, que la madrileña Carmen Romero -sosa cáustica 


verbal, tono inconfundible y aura oriental- ha llegado para quedarse. Sin anestesia. ¡Bienvenida a Godot!


Periodista en diferentes medios, propone un test ameno para cómicos de aquí 
y allá, gente lúcida que reivindica la risa como arma de construcción masiva.
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ayudas para sanar y salvar que he 
encontrado.


¿Qué es el humor negro? ¿Y de 
dónde te viene el sarcasmo áspe-
ro e hilarante?
Creo que mucha gente entiende el 
humor negro como hacer chistes 
sobre temas que son tabú o incómo-
dos de hablar y que está al alcance 
de muy pocos, pero a mí me parece 
que el humor negro es algo muy 
común. La mayoría de gente tiene 
un punto de ese humor, forma parte 
de nuestro día a día. Casi todos en-
tramos a bromear con cosas graves 
y con nuestras desgracias: es algo 
mucho más normal y sano de lo que 
queremos hacer ver; me parece 
algo muy humano. El sarcasmo 
viene de mi madre, que es andaluza 
y me ha enseñado bien lo que es la 
“mala follá granaína”. 


¿Cómo son tus monólogos? ¿Y 
dónde verte actuar?
Son el mejor reflejo de mí por-
que es el sitio donde me permito 
ser más libre. En el escenario el 
personaje toma el mando, pero 
me encuentro a mí misma todo el 
rato. Intento, por encima de todo, 
hacer reír, pero también normalizar 
cosas que nos cuesta hablar en 
cualquier conversación. Además, hay un punto 
de que me gusta incomodar un poco a la gente 
sacando ciertos temas o diciendo ciertas cosas, 
pero siempre sin que se me vaya de las manos 
y se cree mal ambiente, sino todo lo contrario: 
que al final todos seamos cómplices. Es un reto y 
a la vez algo muy divertido para mí. Me encanta 
tensar la cuerda.
Todo lo que he vivido que no ha sido agradable 
va dentro de mis monólogos si soy capaz de darle 
una vuelta y hacer reír. También me gusta mucho 
lo absurdo, señalar la hipocresía y, por supuesto, 
dar mi opinión, como a todos. 
Ahora mismo estoy con Bianca Kovacs en el teatro 
Soho de Madrid con nuestro show Odio a la gente. 
Espero que vayamos por muchas más ciudades el 
próximo año y también empezar con mi show... 


La cultura es para ti…
Depende del día. A veces es una forma de no sen-
tirme sola; otras, una buena opción para encontrar 


respuestas y aprender; y otras, solo una manera 
no dañina para evadirme de la realidad, pero 
siempre es un buen chute de esperanza, aunque 
no sea su intención. 


Un momento inolvidable o una anécdota fuera 
de los escenarios… 
Cuando salió mi entrevista en El sentido de la birra 
me escribió mucha gente que había pasado por 
cosas similares diciendo que les había servido 
de inspiración y me agradecían que hablara de 
ciertos temas de forma natural para visibilizarlos. 
Lo hice sin ninguna intención, sin darme cuenta, 
siendo yo tal cual, pero ver que eso ayudó a la 
gente me caló hondo. Fue de los momentos más 
reconfortantes que recuerdo.


¿Un mensaje para la posteridad sin ofender a 
nadie?
La ofensa es muy buen camino para saber qué 
tienes pendiente de sanar.por Jorge Gª Palomo / @jorgegpalomo


Puedes leer la entrevista completa en www.revistagodot.com







Trabajar en una revista como esta nos permite 
poder conocer y tratar con creadores de la talla 
de Ana Vallés, una de las fundadoras de Matarile 
Teatro. Hemos hablado con ella al menos en tres 
ocasiones, que yo recuerde, y cada conversa-
ción ha sido enriquecedora, como lo son cada 
uno de sus trabajos con los que recorren gran 
parte del mundo y suelen formar parte de los más 
interesantes festivales. Y es que la compañía 
gallega, una de las compañías de danza más 
veteranas de España, ha construido una sólida 
trayectoria gracias al cuidado estético y al peso 
intelectual y filosófico con el que construyen todos 
sus espectáculos. Nosotros no llevamos tanto 
tiempo como ellas (35 años), pero sí el tiempo 
suficiente (afortunadamente) para haber seguido 
muy de cerca su trayectoria y como seguimos 
compartiendo camino nos volvemos a hacer eco 
de las propuestas que, periódicamente, nos van 
presentando en nuestra ciudad. 
En esta ocasión nos proponen una pieza de dan-
za moderna que reflexiona acerca de la esencia 
del caos. Estará representada por las actrices 
Claudia Faci y Celeste González, dos coreógra-
fas iniciadas en el baile clásico, pero que han 


evolucionado hasta posiciones más vanguardistas. 
A través de sus escenas y movimientos se vislum-
bra el caos desde las perspectivas del tiempo, 
la ciencia, la filosofía y el arte, contraponiendo la 
lógica y el sistema estructural estable que siempre 
trata de generar el ser humano. Pero, a partir de 
este pretexto, la obra también sirve para indagar en 
la figura del diablo y la maldad como ente social, la 
cual se posiciona en el límite entre lo conocido y lo 
desconocido: la playa, el no lugar. 
Ana Vallés es la autora y directora de esta pieza, 
una mujer que prefiere vivir sin esperanza pero 
con convencimiento, como nos dijo en una de esas 
entrevistas anteriormente comentadas, y gracias a 
ese convencimiento Matarile Teatro sigue mirando 
al horizonte, esa lejana línea que se divisa desde la 
playa, para seguir poniendo en duda todo nuestra 
sistema de creencias, mostrándonos ambas caras 
de la moneda. La utopía inalcanzable de no caer 
en la tentación. Sergio Díaz


El ángel más bello del paraíso


EL DIABLO EN LA PLAYA
Teatro de la Abadía
Del 2 al 12 de diciembre
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estrenos







Dirección 
Rubén Olmo


Director musical 
Manuel Busto


Orquesta de la Comunidad 
de Madrid (ORCAM)
Músicos fl amencos del BNE


Más información en balletnacional.mcu.es y en: 


Las localidades podrán adquirirse en todas las taquillas de la Red de Teatros del INAEM (Teatro de la Zarzuela, Auditorio Nacional de Música, Teatro María Guerrero,
Teatro de la Comedia y Teatro Valle-Inclán), a través de las líneas telefónicas 902 224 949 y 911 939 321 y utilizando los servicios de entradasinaem.es
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Un largo camino llevan recorrido estos dos amigos 
de la infancia, Fernando Delgado-Hierro y Pablo 
Chaves, desde que salieron de Los Remedios, el 
barrio sevillano en el que crecieron y que da nom-
bre también a este espectáculo. Primero se dieron 
a conocer en exlímite, el espacio gestionado por 
Juan Ceacero (director también de este montaje) 
que tan bien está haciendo las cosas (volviendo 
a poner en el mapa cultural al barrio de Usera, 
huérfano de teatro desde que 
cerró Kubik Fabrik). Luego 
fueron al Teatro María Guerrero, 
una larga gira por toda España 
y ahora llegan al Teatro Lara. 
Y este recorrido ha estado 
lleno de grandes momentos: el 
aplauso de la crítica, el cariño 
del público, ser finalistas de 
los Premios Max como Mejor 
Espectáculo Revelación... y 
la guinda final, haber logrado, 
Fernando Delgado-Hierro, el 
Premio Max de las Artes Escéni-
cas 2021 a la Mejor Autoría 
Revelación. Casi nada. No sé si 
esta obra les habrá reportado 
algo negativo, eso solo lo saben 
ellos, pero desde fuera, este 
viaje a sus raíces parece haber-
se convertido en un ejercicio de 
memoria idílico.


De Sevilla para el mundo 
Fernando Delgado-Hierro y Pablo Chaves son 
amigos desde pequeños y la pasión por ser ac-
tores les unió. Y esa pasión no ha sido capaz de 
separarles aún. Juntos crearon este montaje en el 
que se remontan a sus primeros años en su barrio 
de Los Remedios. No se trata de un homenaje al 
uso, es una mirada al pasado sí, al lugar de don-
de vienen, pero es más una carta de presentación 
al mundo, como queriendo decir: Esto es lo que 
somos. En Los Remedios de Sevilla habita nues-
tra memoria personal y colectiva, pero nosotros 
éramos otra cosa, queríamos ser otra cosa. Y 
quieren seguir mostrando sus señas de identi-
dad al mundo, por eso volverán a compartir su 


trabajo y nos pedirán que les acompañemos en 
este viaje a la infancia y a la adolescencia para ir 
construyendo, con ironía y delicadeza, una pieza 
en la que vamos descubriendo cómo llegan a ser 
ellos mismos y cómo nace su vocación artística. 
A través de los personajes que les han acompa-
ñado en este viaje (madres, abuelos, maestras, 
amigos, gente del barrio…) se van conformando 
sus identidades, ese traje que todos llevamos 


encima y que es la férrea armadura que nos hace 
enfrentarnos al destino. Un destino inevitable en 
muchos casos, pero al cual se puede hacer frente 
si se tiene la determinación necesaria. Y es que 
el barrio, las tradiciones del barrio, les empujaba 
por un camino, pero ellos optaron por seguir 
el suyo propio. Y no les está yendo nada mal. 
Sergio Díaz


Un largo y fructífero camino
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LOS REMEDIOS
Teatro Lara
Del 12 de diciembre al 19 de enero







FOTO: Sergio Parra


Un texto de Fernando Delgado-Hierro 
dirigido por Juan Ceacero


Creado e interpretado por Fernando Delgado-Hierro y Pablo Chaves


TERNURA Y DERROTA
Teatro de la Comedia
Del 9 al 19 de diciembre


Interpelación contemporánea de la Numancia cervantina 
(obra que también se está representando estos días en el 
mismo Teatro de la Comedia por Nao d’Amores). 
Cerco. Aquello que ciñe o rodea. Figura que trazan en el 
suelo las hechiceras o, en el sentido más cervantino del 
término, asedio que pone un ejército, rodeando una ciudad 
para combatirla. Con un monólogo que algunas veces peca 
de ‘autoficción egoísta’ y otras de largo poema improvisa-
do, la poeta Luna Miguel se pregunta cuánto de vencida y 
cuánto de vencedora tendrá su voz femenina en tiempos en 
los que el feminismo libra una de sus más grandes guerras. 
Cercada, cada vez más maniatada y oprimida, la poeta se 
pregunta por el sentido real de la libertad, por la importancia 
de los cuidados durante la batalla, y también por la erótica 
de quien se sabe derrotada y que, aun así, disfruta de su 
dolor, pues quizá ese pesar sea lo único que le queda.


La voz femenina se alza
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Unos padres primerizos, seducidos por la idea de 
convertir a su hijo en un genio, emplean el método 
de estimulación auditiva de Alfred Tomatis para 
conseguir el deseado ‘efecto Mozart’. Al mismo tiem-
po, estalla una pandemia que mantiene a la familia 
confinada. No sin conflictos, la pareja pone a prueba 
el nuevo método. Las transformaciones que al poco 
tiempo muestra el bebé son, como poco, inespera-
das y, cuando menos, inquietantes. Mientras afuera 
el mundo no cesa de transformarse, adentro la 
criatura evoluciona de maneras insólitas, para gozo 
y, sobre todo, para preocupación de sus padres. 
Estas son las premisas de una comedia trágica y 
delirante escrita y dirigida por Denise Despeyroux e 
interpretada por Maya Reyes y Antonio Romero.


Llega a Madrid, por unos días, esta comedia 
musical tras 6 temporadas de éxito en Barcelona. 
Se trata de una creación de Álex Martínez Vidal, 
Andreu Rami y Joan Berenguer sobre las peripe-
cias a las que se enfrentará un nuevo autónomo 
para sobrevivir en el mundo laboral. 
En un futuro no muy lejano, la crisis llegará a su fin 
y todos los ciudadanos gozarán de un trabajo esta-
ble y en consecuencia, de máxima felicidad. Pero 
eso no durará para siempre: la maravillosa vida de 
Álex se truncará cuando lo pongan de patitas en 
la calle. Con una mano delante y la otra en el móvil 
(como todos hoy en día), se verá obligado a tomar 
las riendas de su vida: hacerse autónomo será el 
único camino.


Pepa es una mujer sin futuro, madre soltera de dos 
gemelas que vive la vida alimentada tan solo por 
el aire que respira y, quizá, por la positividad y la 
sonrisa que nunca pierde ante tanta amargura. 
Pero de pronto todo cambia y, de la noche a la 
mañana, se convierte sin quererlo en una heroína. 
Su vida gris parece volverse rosa por momentos, 
pero las promesas de ayudas para sus hijos, para 
su alquiler, para todo, poco a poco se olvidan. Ante 
tanta mentira, Pepa decide dar un puñetazo sobre la 
mesa y tomar las riendas aprovechando que todavía 
le queda algo de popularidad. Quiere ser alcaldesa 
de su ciudad. ¿Quién dice que no puede serlo? 
Una comedia llena de verdad de Juan Luis Iborra y 
Sonia Gómez e interpretada por Pepa Rus.


VIVA LA PEPA
Teatro Lara
Del 4 al 30 de diciembre


AUTÓNOMOS, EL MUSICAL
Teatros Luchana
Del 22 de diciembre al 4 de enero


LA OMISIÓN DEL SÍ BEMOL 3
Teatro Quique San Francisco
Del 11 de diciembre al 9 de enero
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en familia


Bajo el nombre Navidad en la Villa el espacio mu-
nicipal del Fernán Gómez. Centro Cultural de la 
Villa presenta sus propuestas para este último y 
festivo mes del año. Entre las mismas no sorpren-
de encontrarnos una sugerente programación 
familiar ya que el centro puede sacar pecho de 
ser uno de los que siempre ha cuidado mejor a 
este público. Tanto la sala Jardiel Poncela como 
la Polivalente serán los espacios que acogerán 
hasta cinco títulos de calidad testada:


Mis primeras cuatro estaciones de Vivaldi (1)
Dragones en el andamio nos trae un clásico 
de la cartelera madrileña (18 años represen-
tándose) los días 16, 17, 18 y 19 de diciembre. 
Una obra para todos los públicos, dirigida por 
Marisol Rozo, que nos invita a recorrer musical-
mente las distintas estaciones del año a modo 
de juego y celebración. 
 
Nube Nube (2)
Más de 30 años lleva Periferia Teatro llevando el 
arte de la marioneta a decenas de países. Con 
este cuento poético y visual inspirado en La Sire-
nita nos propone un maravilloso juego sobre esa 
idea del amor romántico que se nos transmite 
desde la infancia. Estará los días 21,22 y 23 de 
dic. y está recomendado para todos los públicos. 


IzAdi
Estará los días 28, 29 y 30 de dic. (Puedes leer la 
entrevista a su directora en la siguiente página).  
 
El mundo es redondo (1)
Premio SGAE de Teatro Infantil y Juvenil 2009 
por su obra Lejos, Magda Labarga es una auto-
ra y narradora que lleva décadas regalándonos 
historias. Los días 28, 29 y 30 de dic. subirá al 
escenario para jugar con algunos fragmentos 
poéticos de El mundo es redondo de Gertrud 
Stein, con un tocadiscos y algunos monigotes 
de papel. “A veces canto una canción japonesa, 
una argelina, una nana que me regaló mi amigo 
Carlos y una canción que me inventé sobre un 
gato. A veces, digo un poema que me inventé 
y a veces, lo rapeo. A veces, no”, comenta la 
autora. Para todos los públicos. 
 
Baby Circus (3)
Otro clásico de nuestras carteleras que lleva gi-
rando desde 2016. Recomendado para peques 
de hasta 3 años, el espectáculo redescubre 
el Circo a través de los ojos de los niños más 
pequeños: los bebés. De la manera más dulce, 
Tina Mandarina, su protagonista, les acompañará 
con malabares, magia, animación de muñecos y 
pompas gigantes. Estará el 1 y 2 de enero. 


Navidad (infantil) en la Villa
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por David Hinarejos


Vienes del campo de la pedagogía, ¿cómo surge 
la idea de crear tu compañía El Lagarto Baila? 
Yo tenía una experiencia escénica relativamente am-
plia: trabajé con Megaló - Teatro Móvil con Nicolas 
Rambaud y luego estuve en Transdanza, que era 
un proyecto que combinaba el campo pedagógico 
con la escena. Después de eso lo dejé un tiempo 
aparcado, pero de alguna manera seguía con esa 
inquietud de crear. Además, la pedagogía que 
yo abordo sigue una metodología creativa, con lo 
que los elementos y recursos que desarrollo en las 
propias clases pueden tener valor artístico, escénico 
y estético. De ahí surge la necesidad de poner en 
pie El Lagarto Baila que me ayuda a canalizar las 
herramientas del aula encima de un escenario.


Como pedagoga, ¿cómo beneficia la práctica de 
la danza en los más pequeños?
El foco principal, pero no el único, es el desarrollo 
de la motricidad y del cuerpo de una forma armó-
nica. Hay muchísimos estudios que demuestran 
que se relaciona directamente con las emociones 
y el desarrollo cerebral. Y ya no solo en la primera 
infancia, se aplica igualmente a primaria o secun-
daria. Al final estamos hablando de un desarrollo 
completo de la persona.


¿Somos, y serán las generaciones que vengan, 
peores espectadores o menos sensibles al 


“La creación me ayuda a canalizar las 
herramientas del aula encima de un escenario”


La pedagoga y creadora estará por partida doble este mes en la capital, en Espacio Abierto y en el 
Teatro Fernán Gómez, con su espectáculo IzAdi. Acompañada de Alberto Almazán y algunos objetos 


y marionetas, compone una oda al mundo de los sentidos y su conexión con la naturaleza.


hecho artístico al no haber sido bien educados 
en ese ámbito?
Está claro que cualquier experiencia positiva al 
respecto que hayas tenido en la infancia marca 
los deseos o intereses que puedas tener cuando 
eres mayor. Si no hay una relación con el arte tanto 
desde la práctica como desde la observación será 
muy difícil, por ejemplo, que puedan asistir a un 
espectáculo de danza sin pretender entenderlo, 
simplemente dejándote llevar por la belleza de lo 
que perciben y sienten. 


¿Cómo llevas a cabo el proceso de creación de 
un espectáculo? 
La creación siempre viene de la mano de la 
investigación. La metodología que yo utilizo se 
basa en jugar con X material y probar diferentes 
maneras de transformarlo y ponerlo en diversas 
situaciones. Hay una investigación constante 
en relación a los contenidos u objetivos que me 
interesa trabajar con los peques y la mejor manera 
de hacérselo llegar.


IzAdi significa naturaleza en euskera. ¿Qué nos 
vamos a encontrar en el espectáculo?
Un espectáculo muy sensorial en el que las textu-
ras, los sonidos, los movimientos, la propuesta plás-
tica en sí, es muy rica y expresiva. Me inspiré en los 
haikus japoneses y la idea es hacer sentir al público 


Leire Amonarriz







IZADI. Espacio Abierto Quinta de los Molinos. 4 y 5 de dic. / Fernán Gómez Centro Cultural de la Villa. 
Del 28 al 30 de diciembre. De 6 meses a 3 años
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que está en plena naturaleza al asistir a la función. 
Además, la escenografía está casi completamente 
realizada con la técnica de ganchillo o croché lo 
que resulta muy estimulante y llamativo.   


¿Participan activamente los peques?
De alguna manera sí. Hay momentos en los que 
hay situaciones en las participan incluso de mane-
ras que no estaban previstas. El espectáculo no 
está dirigido a esa participación, pero está comple-
tamente abierta. Los bebés interactúan impulsiva-
mente y nos gusta recoger eso para que puedan 
sentirse parte de lo que está pasando y que sepan 
que lo que ellos hacen repercute en el escenario.   


¿Cómo reaccionan los peques al ver el espec-
táculo? ¿Y los niñas y niñas más mayores y 
sus padres y madres? 
Cuando son tan bebés entran muy fácilmente a lo 
que se les propone. Tanto en IzAdi como en el an-
terior espectáculo, 2x4, hemos recibido muy buen 
feedback por parte del público a los que a priori 
no va dirigido. De todas formas, yo también meto 


guiños y cuestiones que están pensados para los 
adultos, al final siempre van a estar acompañando 
a los peques y hay que contar con su complici-
dad. A los hermanos mayores les cuesta un poco 
entrar porque puede parecerles al principio un 
poco lenta, pero luego se enganchan y conectan. 


Entre tanta oferta familiar que sirve para 
completar las programaciones de espacios de 
diversa índole. Para ti, ¿qué supone la existen-
cia de un lugar como Espacio Abierto orientado 
exclusivamente a ofrecer propuestas para 
niños y niñas de diversas edades?
Como creadora y como madre cuando entras en 
Espacio Abierto sientes una recepción muy espe-
cial, muy cálida. Es un lugar que está muy pensado 
para el público al que va dirigido y en todo lo que 
programa, ya sean talleres o espectáculos, hay 
un criterio de calidad muy potente. Para mí, es un 
placer poder haber estado allí con El Lagarto Baila 
y volver de nuevo este mes. 


Entrevista completa en www.revistagodot.com


FOTOS: MarcosGpunto
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El Centro Dramático Nacional estrena la primera 
producción de su proyecto para la infancia 
Nuevos Dramáticos. Una iniciativa que cuenta 
con la coordinación pedagógica de nuestra 
admirada Lucía Miranda (Cross Border Project) 
y que coloca, según propias palabras, “en el 
centro de la creación a niñas y niños entre 8 y 
10 años y nosotros venimos a escuchar de qué 
quieren hablar”. En esta edición se ha contado 
con la participación de cinco centros educativos 
diferentes y de hijos e hijas del personal del 
CDN. Ellos y ellas son los que han aportado, 
con sus ideas e imaginación, la base sobre la 
que se sustenta Luna en Marte, escrita por Jordi 
Casanovas y Cristina Clemente y dirigida por 
Dan Jemmet. “La idea era crear para ellos un 
texto teatral propio que les divierta y les haga 
sentir emociones potentes”, apunta Casanovas.


Geoffrey Carey, María José Goyanes, Luis More-
no, Eduardo Rodríguez ‘Tatán’ y Josele Román, 
junto a un grupo de niñas y niños, conforman el 
reparto de esta obra que nos trasladará al año 
2080, donde encontramos a cuatro astronau-
tas muy veteranos en una estación espacial 
instalada en Marte. Llevan más de cuarenta 
años viajando por el espacio buscando una 
solución para los problemas de la humanidad 
en la Tierra, pero aún no la han encontrado. 
Cuando están a punto de irse un descubrimien-
to sorprendente cambia sus planes. Si ellos, 
junto a su fiel robot,  fueron los primeros en 
pisar el planeta en 2040, ¿cómo pudo llegar eso 
hasta allí? A partir de ese momento tendrán que 
decidir, al tiempo que reviven recuerdos de sus 
infancias y de una Tierra casi olvidada, volver a 
su hogar o quedarse en Marte. 


LUNA EN MARTE. Teatro Valle-Inclán. Del 2 al 19 de diciembre. A partir de 5 años


Creada con y para niños y niñas 
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en familia


Tras su estreno frustrado en marzo de 2020 en 
el Teatro Circo Price por culpa de la pandemia, 
llega por fin, en esta ocasión a Teatros del Canal, 
el nuevo espectáculo de la compañía de circo 
contemporáneo canadiense Les 7 doigts de la 
main. Después del éxito cosechado con su ante-
rior Cuisine & Confessions, en esta ocasión nos 
presentan a unos desconocidos que conviven 
durante un viaje en tren para hablarnos del viaje 
que es la propia vida. “Siempre me han atraído 
los trenes porque son un recordatorio de tiempos 
y territorios antiguos, pero también un paso hacia 
el futuro, ya que nos llevan a países que aún no 
hemos visitado”, explica la directora de escena 
Shana Carroll. Como en propuestas anteriores, la 
compañía fusionará la danza, la expresión física, 
las acrobacias y las proyecciones.


Después de espectáculos tan aclamados inter-
nacionalmente como PaGAGnini, Maestrissimo o 
The Opera Locos (premio MAX a mejor espec-
táculo musical 2019), Yllana redobla la apuesta 
y, celebrando sus 30 años como compañía, pre-
senta junto a Sing_Us, The Royal GAG Orchestra, 
un espectáculo cómico-musical de gran formato, 
con toda una orquesta en el escenario.
Interpretaciones musicales excelentes, teatro ges-
tual, interacción con el público y mucho sentido 
del humor, son los ingredientes infalibles para 
conseguir un espectáculo inédito, único en su cla-
se, que provoca en los asombrados espectadores 
de todas las edades ataques de risa incontrolable 
y enamoramientos espontáneos por la música 
orquestal. Una formidable vuelta de tuerca a melo-
días y músicos eternos.


PASSAGERS 
Teatros del Canal. Del 22 de dic. al 9 de enero.
A partir de 3 años


THE ROYAL GAG ORCHESTRA
Gran Teatro Caixabank Príncipe Pío. Del 5 al 8 de dic. 
A partir de 3 años
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en familia


La compañía Nueveuno regresa a Madrid con 
este espectáculo que ya pudimos ver en el Circo 
Price el año pasado. Un ejercicio en el que se 
mezclan las artes circenses con el teatro social. 
Suspensión nos habla sobre la masculinidad, de 
lo que entendemos por ese término y cómo la 
vive cada uno individualmente y en sociedad.
¿Cómo se hace esto en un espectáculo de cir-
co? Pues de la manera más creativa y divertida, 
imprimiéndolo todo de la emoción, la tensión y la 
espectacularidad que uno espera cuando acude 
al circo. Cinco hombres hablando a través de los 
malabares y de las acrobacias directamente al 
corazón de los asistentes.
Jorge Silvestre es el responsable de esta nueva 
propuesta en la que las artes circenses dan un 
paso más allá, explorando un universo entre 
lo onírico y lo emocional en el que sus cinco 


intérpretes: Carlos Marcos, Fernando Santa-
Olalla, Josu Monton, Miguel Frutos y el propio 
Jorge Silvestre, exponen su masculinidad y las 
diferentes maneras de abordarla a través de si-
tuaciones llenas de espectacularidad, emoción 
y riesgo en un intento por conocerse un poco 
más, planteando diferentes cuestiones sobre 
cuál es el papel que debe jugar el hombre 
en nuestra sociedad, de manera colectiva e 
individual. 
En estos momentos donde la identidad posee 
una gran relevancia, es muy interesante encon-
trar propuestas como esta, con la única preten-
sión de lanzar una reflexión desde el más puro 
entretenimiento. Es un espectáculo de gran be-
lleza que se disfruta con un nudo en la garganta, 
de pura emoción y riesgo; y que es totalmente 
recomendable para disfrutar en familia.


SUSPENSIÓN. Teatro La Abadía. Del 26 diciembre al 16 enero. A partir de 6 años


Haciendo malabares con la masculinidad
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en familia


Nueva entrega de la trilogía de Cometa dentro de Navidad en el 
Price. Creada por la compañía madrileña Perfordance, en esta 
ocasión Cometa, la heroína más peculiar de todas las galaxias, 
viaja detrás de un misterio: un villano amenaza con llevarse la 
Navidad. Se trata del Amargador, el malvado rey de los mil dis-
fraces, anteriormente conocido como Señora Malasombra. Tea-
tro, música y artes circenses con 25 artistas sobre el escenario.


De la mano de la CND nos llegan estas dos coreografías crea-
das por George Balanchine y Blanca Li, respectivamente, que 
acercarán estas composiciones de Igor Stravinsky al público 
familiar. Apollo supuso la primera colaboración de Balanchine 
con Stravinsky y uno de sus éxitos mundiales más tempranos. 
Por su parte, Pulcinella se presenta como una coreografía con 
múltiples texturas, gran riqueza musical y mucha energía.


Su Premio Max como Mejor espectáculo para público infantil y 
familiar en 2020 o de Mejor espectáculo de pequeño formato 
en FETEN 2019, son una buena carta de presentación para 
este montaje de Jordi Palet y Tian Gombau que para los más 
peques será una auténtica aventura y para los más mayores una 
oportunidad de conectar con su infancia. Un pequeño viaje de 
aprendizaje, de descubrimiento y de vínculo con la naturaleza.


Os destacamos dos propuestas diferentes del popular grupo 
Dubbi Kids que tan bien sabe combinar música y teatro. Por un 
lado, estará este mes con Emocionario, el musical (foto), el show 
basado en el bestseller homónimo en el que disfrutar y aprender 
vienen de la mano. Por otro, también podremos ver Los 3 
cerditos: cerdos, un lobo y mucha música en el que se abordan 
temas como la diversidad, la desigualdad y los estereotipos.


LA VUELTA AL MUNDO DE COMETA
Teatro Circo Price. Hasta el 8 de enero. A partir de 3 años


APOLLO / PULCINELLA
Teatros del Canal. Del 4 al 9 de enero. A partir de 3 años


SABATES NOVES (ZAPATOS NUEVOS)
Espacio Abierto. 18 de diciembre. A partir de 3 años


EMOCIONARIO, EL MUSICAL
Teatro Cofidis Alcázar. Hasta el 9 de enero. Para todos los públicos


LOS 3 CERDITOS: CERDOS, UN LOBO Y MUCHA MÚSICA
Teatro Lara. Hasta el 2 de enero. Para todos los públicos
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escena y cultura
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Irina Kouberskaya, una gran maestra de las Artes Escénicas y el alma de Teatro Tribueñe, retoma 
esta obra basada en Un cuento de hadas de Vladimir Nabókov. Iván Oriola y José Manuel Ramos 


son los protagonistas de esta fina y exquisita pieza que podrá verse hasta el 15 de enero.


DT Espacio Escénico _ Teatro Pradillo _ Irene Herrero Miguel _ VII Festival Essencia


La mirada de Eros


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











por Sergio Díaz


voz en off
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Los límites del humor Godot
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foto portada:  
La mirada de Eros, en 
Teatro Tribueñe. Pág 04.


Es un tema muy manido el de los límites del humor. A nadie que se dedi-
que a la comedia le hace gracia esa pregunta. Sin embargo, por más que 
intentemos alejarnos del debate, una y otra vez nos saltan a la cara ejemplos 
que dicen mucho de nosotros como sociedad. O que dicen muy poco, más 
bien. Todo lo que está pasando con Movistar es muy grave. Todo lo que ha 
pasado anteriormente también lo ha sido. Quizá haya que seguir ampliando el 
espectro de la discusión sobre esos límites, aunque sea aburrido, porque no 
estamos avanzando nada, más bien al revés.
Godot es un medio de comunicación, insignificante, pero un medio al fin y al 
cabo. Cada mes usamos el lenguaje de la mejor forma posible, sin traspasar 
los límites y sin tratar de llamar excesivamente la atención. Nuestra premisa 
nunca ha sido atraer los focos, ni hacer daño a nadie, ni exagerar titulares. 
Solo pretendemos informar sobre las Artes Escénicas para lograr que exista 
una mayor conexión entre los espectadores y los espacios donde se muestran 
los trabajos de los y las artistas. Nada más. Es verdad que hay carga ideoló-
gica en cada texto, ¿acaso alguna palabra escrita o dicha no la tiene?, pero 
intentamos ser moderados. O quizá somos cobardes, que también puede ser 
y que es algo que yo me planteo en cada número. Hay muchas cosas de las 
que hablar, podemos poner el dedo en la llaga y hacer que escueza (seguir 
hablando de la situación de los técnicos del INAEM, hablar de los problemas y 
retrasos en las ayudas de la Comunidad de Madrid, de los graves problemas 
que está provocando la pandemia en el sector cultural de este país...) y lo 
intentamos, lo tenemos en la cabeza porque somos sensibles a estos temas, 
nos tocan, duelen y afectan como al resto, y hacemos reportajes y artículos 
y estamos abiertos a mostrar opiniones al respecto, pero ojalá pudiéramos 
hacerlo en plena libertad, sin temor a levantar ampollas. 
Es complicado, ya entenderán. Vivimos de un sueño y no queremos despertar. 
Navegamos como podemos en este mar embravecido que deja poco resquicio 
para la calma. Siempre hay problemas que resolver, incertidumbre y precarie-
dad. Y manejarse en este ambiente a pecho descubierto, con todas las velas 
izadas, es complicado. Nos encantaría, pero no es fácil. Somos un frágil esquife 
que va sorteando tempestades y buscando la mejor ruta de paso. 
A pesar de llevar once años con este medio de comunicación cada mes es como 
volver a empezar de cero (que se lo digan al departamento comercial). Estamos 
muy agradecidos a la gente que nos apoya, de verdad que sí, sois el viento 
que nos empuja y trabajamos para que vuestra confianza en nosotros merezca 
la pena. Y en este 2022 que comienza seguiremos intentando ser rigurosos, 
ofreciendo la mejor información y todos los puntos de vista posibles, opinando 
desde el respeto, pero sin entrar en el juego del sensacionalismo y la ofensa, no 
llevamos el apellido ‘digital’ en nuestro nombre. Esos son nuestros límites.


p.21







vaivenes emocionales


por Ka Penichet


Los espectadores de Tribueñe están 
acostumbrados a ver piezas con 
mucha alma, que cuidan todos los 
detalles, ¿cómo se traduce esto en 
la relación que mantienes con el 
resto de las personas que comparten 
equipo contigo?
Yo creo que hay que amar y mimar 
al actor y, cuando lo haces, ya tienes 
derecho a exigir. Hay que tener mucha 
atención, mucho cariño, mucha intuición 
hacia por dónde puede crecer y evolu-
cionar su talento y, por otro lado, mucha 
exigencia para que esto suceda. 


Intuyo que tienes un nivel de auto-
exigencia alto, ¿cómo lo gestionas 
cada vez que te embarcas en un nuevo 
proyecto?
No tengo autoexigencia. Mi capacidad de crear 
nace en la mirada de otro. Yo trato de formarme 
hasta el último día de la vida, aprender y pro-
fundizar, porque el desarrollo de uno mismo es 
el máximo placer, saber que tú creces. Yo no 
llamaría a esto autoexigencia, yo estoy bastante 
en paz, pero no pierdo la pasión por aprender. 


¿Qué fue lo que más te interesó de este 
cuento de Nabókov?
Siempre he trabajado con gente apasionada, 
tanto Valle Inclán, como Lorca, como Pinter o, 
Chejov. Todos ellos son autores apasionados 
y muy profundos con el misterio del hombre. 
Nabókov, en este sentido, es un compañero 
más. Me parece que ahora es muy importante 


“Es mucho más fácil ser un manipulado que 
una persona libre”


Es la directora artística de Teatro Tribueñe, toda una maestra de nuestro teatro, aun habiendo 
nacido en Rusia. Ahora rescata La mirada de Eros, una obra basada en Un cuento de hadas de 
Vladimir Nabókov a la que ya se acercaron hace cuatro temporadas. Hablamos con ella para 


que nos cuente todos los detalles de esta renovada propuesta.


Irina Kouberskaya
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que en nuestro teatro, junto con obras de Lorca, 
los jóvenes vengan a ver estas obras con la 
posibilidad de nuevas lecturas. Nabókov está 
entre estos genios porque cada vez que vuelvo 
a leer sus obras me dicta cosas diferentes. 
Son autores muy adelantados a sus épocas y 
nos queda mucho por descubrir de ellos ahora 
y en el futuro. Es un lujo tener autores que te 
enseñan el camino de la dignidad para el ser 
humano. Nabókov es un autor delicioso, no 
todos conocen toda la grandeza de su obra. 
Más bien se le conoce por Lolita, pero franca-
mente, es un observador de la vida exquisito. 
Este cuento es un montaje de muchas observa-
ciones de Nabókov sobre la vida, sobre el amor, 
el sexo y las mujeres. Todas las observaciones 
son de una delicadeza increíble. Cada persona 
es un misterio, cada persona debe descubrir su 
sueño. De esto solamente hablan los grandes, 
otras personas se dividen entre la derecha y 
la izquierda que es absurdo, hay que ir a la 
profundidad del misterio del ser humano. Ahí 
está la salvación. Es mucho más fácil ser un 
manipulado que ser una persona libre. 


¿Cómo has abordado la dramaturgia de este 
cuento para adaptarlo a teatro?
Parecía imposible, pero esto me pasa a veces 
que pienso que es imposible para el teatro, pero 
pasan dos o tres días y ya sé cómo lo voy a 
hacer. Es un trabajo de placer descubrir paso a 
paso cómo lo van a hacer los actores. No tenía 
idea previa, sólo sabía que iba a ser posible. Y 
poco a poco, la pieza iba creciendo hasta que 
se convirtió en un hecho. Cada obra nace de 
un momento diferente, a veces tú de antemano 
sabes lo que vas a hacer, aquí no, aquí yo me 
apoyé muchísimo en el arte de mago que tiene 
el protagonista, Iván Oriola. La pieza está acom-
pañada de su capacidad de mimo, de mago y 
de buen actor. 


Pareciera como si Iván Oriola fuera un actor 
hecho a medida para este papel…
A Iván lo conozco como artista desde que 
trabajé con él en El jardín de los cerezos. Es 
un chico con gran talento que después estudió 
magia e informática. Para mi suerte, es una 
persona que domina cuerpo absolutamente, es 
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La mirada de 
Eros


Irina Kouberskaya 
es la dramaturga y 
directora de esta 
pieza basada en Un 
cuento de hadas, texto 
original de Vladimir 
Nabókov. Iván Oriola 
y José Manuel Ramos 
son los protagonistas 
de esta pieza cuidada 
hasta el extremo, tal y 
como hacen las cosas 
en Teatro Tribueñe.


Teatro Tribueñe
Hasta el 15 de enero


mimo, es mago, buenísima persona 
y buenísimo actor. 


El protagonista del cuento de 
Nabókov, Erwin, fantasea con mu-
jeres en sus trayectos al trabajo, 
¿con qué fantaseas tú en tu día 
a día?
Mi madre decía que algunos nacen 
en la nube y como yo he nacido en 
la nube, no paro de fantasear. 


La obra tiene una fuerte carga 
erótica, ¿cuál es tu prospección 
en la actualidad?
En la vida humana hay cosas que 
no son perecederas, como el 
erotismo o el amor. Para mí, darle 
otro aliento de interpretación de 
erotismo es muy importante. Fíjate, 
casi para el primer y segundo 
pase se han apuntado dos cole-
gios porque la gente intuye que 
todo lo que les vende internet, no 
es. La gente respeta la intimidad 
y el misterio del erotismo. Esta 
obra es suficientemente fina como 
para despertar un buen gusto 
de presentimiento erótico. Yo 
soy abuela de 6 nietos, tengo la 
responsabilidad de que no caigan 
en la oscuridad, en el basurero de 
los sentimientos antes de que des-
cubran su propia magia de amar 


y entregarse. Este cuento es muy 
fino y exquisito.


Otra de las cosas que resalta el 
texto es la monotonía en la que 
se ve envuelto el protagonista, 
¿cómo combates tú la rutina?
Yo no tengo monotonía en mi traba-
jo, en absoluto. Es una suerte hacer 
teatro y pertenecer a esta familia 
de los creadores. Nunca he sentido 
monotonía en ningún momento de 
mi vida. Nunca me he sentido abu-
rrida, ni en Rusia ni aquí. La rutina 
no forma parte de mi temperamen-
to. Nada se repite, de un segundo a 
otro pasan tantas cosas...


¿Cuál es entonces el gran reto de 
esta pieza?
Cuesta mucho construir este mundo 
de erotismo y atracción con finura. 
Es muy interesante porque ahora 
todo lo que se propone es destruc-
ción y después, construir algo es 
muy lento. Se destruyen obras de 
arte que son la herencia de la huma-
nidad artística. Si se destruye la filo-
sofía, ¿qué pensamiento nos queda? 
Nos quieren arrancar la dignidad 
porque eso te hace evolucionar.


Entrevista completa 
www.revistagodot.com
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por Mercedes L. Caballero


semillero de creación


“Si quieres te mando las memorias, aquí está 
todo”. Y la palabra transparencia, término y es-
tado que suele acompañar su manera de hacer 
y quienes les conocen saben de su importancia, 
casi se hace cuerpo en la habitación. La frase la 
dicen con toda naturalidad Violeta Frión y Carlos 
A. Alonso, dos de los tres integrantes del núcleo 
duro de DT Espacio Escénico, la Compañía DT y 
desde 2017, también del Teatro Pradillo. Alberto 
García, el tercero, se encuentra en México en 
el transcurso de esta entrevista, aunque nos 
atiende por teléfono. “A mi modo de ver, la labor 
de DT Espacio Escénico después de 20 años se 
puede resumir en tres aportaciones: la primera 
es haber servido de sede de El Curro DT, permi-
tiendo que como compañía tuviésemos una sala 
para exhibir de manera continuada, lo que nos 
ha convertido en uno de los pocos colectivos 
con un repertorio vivo que cuenta con más de 20 
títulos en activo y cerca de 2500 representacio-
nes realizadas. La segunda, es haber proporcio-
nado un espacio para que toda una generación 
de coreógrafas hiciese sus primeros trabajos. La 
tercera se relaciona con las acciones que hemos 
realizado alrededor del movimiento LGTBIQ+ 
a través de los festivales Versión Original (de 
temática queer) y Más bonita que ninguna (con 
trabajos de travestis)”.


“Aquí está todo”, insiste Violeta con la mirada 
en el ordenador. “Subvenciones recibidas, 
equipos, sueldos… gestionamos dinero público 
porque vivimos gracias a las ayudas y para 


nosotras es importante que se sepa en qué se 
invierte”. Estamos en la pequeña oficina de la 
pequeña Sala DT, ubicada en la calle Reina 
del barrio de Chueca. Un antiguo almacén de 
iluminación convertido en teatro, centro de 
residencias, sede intermitente de compañías, 
lugar para la reflexión y espacio para pasar a 
saludar. En la oficina, que también hace las 
veces de taquilla, a través de una pequeña 
ventanilla como las de antes o como las de los 
cines, pero sin cristal, sin distancias, Violeta y 
Carlos cuentan abiertamente la historia de esta 
pequeña casa de la danza, las artes vivas o las 
nuevas dramaturgias de pequeño formato, que 
ha superado las dos décadas con esfuerzo y 
afecto. Un diálogo abierto convertido en relato 
de toda una vida escénica en común. 


Los orígenes: apuesta y necesidad 
Violeta Frión: El Curro DT, nuestra compañía, 
residía habitualmente en la antigua Sala Trián-
gulo donde también asumíamos la escuela, y 
la actividad fue creciendo hasta el punto de 
necesitar un espacio propio. Buscamos local 
y encontramos éste. Al principio, como sede 
de nuestra compañía, pero poco a poco fue 
abriéndose a la programación. 
Carlos A. Alonso: Enseguida ya tuvimos el ciclo 
Versión Original.
V. F.: El pasado 31 de octubre se cumplieron 20 
años del montaje y taller de la pieza Una melo-
día que no recuerdo, que fue con la que 
inauguramos DT Espacio Escénico. La verdad 


DT y Pradillo. Comisariado y transparencia
DT Espacio Escénico, pequeña sala para las artes vivas y del movimiento, está cumpliendo 20 años 


y su equipo gestor lo celebra haciendo balance con nosotros sobre este lugar, que es referencia en la 
escena alternativa. También lo es el Teatro Pradillo, que conducen desde 2017. Y de todo nos hablan. 
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es que no le hemos dado mucho bombo, esa 
patita puede que nos falte. 
C. A.: Ha pasado tanto tiempo y estoy en un 
lugar tan diferente, que en aquel momento, hace 
20 años, tampoco era muy consciente de lo que 
pasaba a nivel de salas en la escena. Sí que es 
cierto que en la apertura tuvimos mucha reper-
cusión por el hecho de empezar a descentralizar 
la escena alternativa, que ocurría en lugares muy 
concretos. Fuimos la primera sala que abrió en el 
barrio de Chueca. 


No es una sala de danza, no es un 
teatro, no es un cabaret
V. F.: Con la lista de gente que ha pasado por 
aquí en estos 20 años te sale una red de la esce-
na madrileña. En DT hemos hecho muchísimos 
primeros trabajos. Al principio teníamos un ciclo 
que se llamaba Bailautoras, donde se mostraban 


solos de danza. Era el sitio perfecto para hacerlo, 
para las primeras veces, para el ensayo-error en 
nuestra cajita escénica de 20 butacas. También 
hemos tenido residencias extraoficiales, es decir, 
compañías o creadores que han montado aquí 
sus trabajos porque simplemente hemos cedido el 
espacio, sin más. 
C. A.: Sin necesidad de que después tuvieran que 
estrenarse en DT… 
V. F.: Es un espacio raro. Pequeño y diferente: 4 
metros de ancho, 7 de largo y 3 y medio de alto. 
C. A.: El inconveniente y la ventaja de DT es el ta-
maño. Es un espacio reducido, con lo que puede 
remar a favor o en contra. Somos muy conscientes 
de que con esta caja negra nunca vamos a ser un 
gran teatro, pero tampoco queremos serlo. 
V. F.: De hecho hay compañías que están hacien-
do cosas a un nivel más grande, en otros espa-
cios, pero que también vienen a DT o han pasado 


Carlos A. Alonso y Violeta Frión en la puerta de DT Espacio Escénico.
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por aquí con montajes más pequeños e  
íntimos que no funcionan en otro sitio. 
C. A.: Nuestro espacio también puede 
usarse de otro modo, se pueden utilizar 
todas las dependencias y nunca hemos 
puesto peros a que así sea. Se puede decir 
que la arquitectura de DT es lo bueno y lo 
malo de DT. 
V. F.: Nuestra primera definición como 
espacio fue: no es una sala de danza, no 
es un teatro, no es un cabaret. Durante un 
tiempo éramos tres o cuatro personas, ahora 
hemos crecido como colectivo, y en aquel 
tiempo hacíamos la contabilidad, el diseño, 
la limpieza, el montaje de luces y la taquilla. 
Teníamos efecto hotel rural: recibo a la com-
pañía, le friego el suelo, etc. 


Es una casa de la danza. 
Reconocimiento
C. A.: Apostamos por la artes vivas, por 
las nuevas dramaturgias y se tiene muy en 
cuenta el cuerpo. Somos conscientes de la 
gran dificultad para los trabajos que parten 
de ahí. Y aunque los límites se hayan 
diluido mucho entre disciplinas, seguimos 
pendientes. Igual somos las únicas que 
incluimos la danza de manera regular en 
una programación, más allá de un festival o 
un ciclo. No necesitamos excusas para que 
las creadoras de la danza estén aquí. 
V. F.: De hecho hemos tenido vínculo con 
los conservatorios. Algo bonito que pasa 
es que a muchas coreógrafas que han 
montado sus trabajos aquí, se les nota en el 
resultado porque bailan hacia atrás y hacia 
adelante, en lugar de hacia los lados, por 
las características de nuestro espacio, con 
más profundidad que anchura. Cuando lo 
veo pienso, “ese trabajo se ha montado en 
DT”.
C. A.: Con el tema del reconocimiento 
tengo sentimientos encontrados. A veces 
reconozco que me viene cierto comple-
jo de hermana pequeña o pobre de las 
demás, igual por una cuestión de tamaño o 
visibilidad, no lo sé. Pero una vez hecho el 
reseteo mental, creo que todo el mundo es 
consciente del lugar que podemos ocupar. 
Y eso lo compensa todo. 


V. F.: Creo que la gente que se dedica a la danza, 
compañías, creadoras, sabe quiénes somos y lo veo 
cuando voy a algún encuentro. De cara al público 
general, ya no somos tan conocidos. Pero somos 
conscientes de las 20 butacas y para mí, esas 20 
butacas, son algo más positivo. 


Pradillo 2017
C. A.: A Pradillo también llegamos por una aparente 
necesidad. A raíz de unas obras que hicimos en DT 
nos llegó una carta de próximo cierre de actividad. 
Pradillo en ese momento estaba buscando gestión, 
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Creadores que han pasado por la sala DT: Arriba María Cabeza 
de Vaca en Catástrofe y abajo Tania Arias en Un solo para dos.
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lo vimos como una opción y nos fuimos allí. 
V. F.: Pero tampoco fue de repente, no pusimos en 
google ‘espacios disponibles’ y salió Pradillo. 
C. A.: Claro, teníamos una vinculación con este 
teatro dinamizando colectivos allí. Y estuvimos una 
época de celestinas, a ver quién se hacía cargo del 
espacio. Así que adoptamos ese papel de tomar las 
riendas de una manera muy natural. 
V. F.: Pradillo iba a desaparecer y toda la comuni-
dad escénica se puso en alerta. Hubo un intento de 
hacer una especie de cooperativa de artistas, pero 
la cosa no salió. Nos llegó el problema de la licencia 


en DT y como otra cosa no, pero experien-
cia en gestión sí tenemos, lo asumimos, en 
principio temporalmente. 
C. A.: Era gestionar algo que ya existía. 
V. F.: Empezamos a trabajar el doble por 
el mismo dinero y pusimos la estructura 
de DT al servicio de Pradillo. Si hago una 
contabilidad hago dos, si gestiono unas 
subvenciones, gestiono dos, etc. 
C. A.: Al final no cerraron DT, se legalizó la 
parte de abajo y nos quedamos con dos 
proyectos. 
V. F.: En un año y medio aproximadamen-
te, y con muchísima ayuda, conseguimos 
saldar la deuda que tenía Pradillo. Mucha 
gente puso de su parte. Y gracias a todos, 
ahí está. 
Entramos a Pradillo siendo conscientes de 
lo que es ese lugar tan emblemático sin 
intención de apropiarnos de nada. No que-
ríamos replicar DT en un espacio mayor. 
Pradillo tiene su propia identidad y se tra-
taba de gestionarlo. Se eligió un comisaria-
do, se idearon las jornadas Pensar Pradillo 
en las que podía participar la comunidad 
escénica y una vez arrancó, el dinero para 
programación se dividió a partes iguales y 
todas las compañías programadas cobran 
lo mismo.
C. A.: Tratamos de que lo que ya existía 
siguiera existiendo. Pradillo daba respues-
ta a una comunidad de creadoras muy 
grande. 
V. F.: Con el comisariado y las jornadas 
Pensar Pradillo, que se siguen repitiendo, 
además de la convocatoria pública que 
lanzamos, el gremio legitima al gremio, de 
alguna manera. 


Alberto García, concluye al otro lado del 
teléfono: “Es pronto para sacar conclu-
siones definitivas sobre los resultados que 
como Equipo Pradillo vamos obteniendo 
de nuestra gestión de la estructura desde 
hace casi 5 años, pero lo que sí es defini-
tivo es que hemos conseguido consolidar 
una institución permeable que empodere 
las acciones de las creadoras sobre los 
intereses de la gestión, a través de comisa-
riados colectivos”.


Arriba Fran Martínez en La Temperatura y abajo Natalia Fernades 
en una imagen promocional de La Femme qui marche.







vulva se dice vulva


por Sergio Díaz


Para poner en contexto la conversación, ¿De qué 
habla Vulva?
Vulva cuenta la historia de Lucía. Ella es una profe-
sora de un colegio de primaria, está casada, tiene 
dos hijos y un día, a una semana de Carnaval, se 
filtra un antiguo vídeo íntimo que ella había mandado 
hace años. En realidad, el planteamiento no preten-
de profundizar en las vivencias de este personaje 
sino observar todo lo que ese vídeo genera en su 
entorno. Al final es una pieza coral en la que conoce-
mos a muchos personajes de la vida de Lucía.


¿Y por qué Vulva? ¿De donde nace esa pulsión 
para que tu primera obra sea sobre un tema así 
de crudo?
Pues supongo que nace de los propios límites 
que he sentido a lo largo de mi vida. La sociedad 
hace que las mujeres juguemos con otras reglas y 
muchas veces nosotras mismas hacemos de juezas 
con otras mujeres que eligen romperlas. El teatro 
me parece el espacio idóneo para enfrentarnos a 
nuestras contradicciones y compartir preguntas para 
las que no tenemos respuesta. Como autora me 
interesa profundizar en mis propias contradicciones, 
ponerlas en la escena, verlas en otras vidas y creo 
que es inevitable algo de crudeza en ello.


“La culpa es una herramienta estupenda de 
propaganda desmovilizadora del heteropatriarcado”


Es la autora y directora de Vulva, una obra que habla sobre los tabúes que rodean, todavía 
hoy, a la sexualidad y el placer femeninos, y sobre la culpa que sigue pesando como una losa. 


Irene nos habla, ilusionada, de su primer montaje teatral que se estrena en La Mirador.


Irene Herrero Miguel
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Al escribir la historia de Lucía me di cuenta de 
que el primer tabú no era el propio vídeo de una 
mujer masturbándose, la palabra vulva también 
es un tabú, un tabú que afecta gravemente a la 
vida de las mujeres en muchos sentidos. Si no nos 
sentimos cómodas o no conocemos la forma ade-
cuada de nombrar nuestro cuerpo, no podemos 
explicarle a un médico un 
problema, no podemos 
hablar con una pareja se-
xual de lo que nos gusta y 
no podemos decirle a un 
policía que alguien nos ha 
tocado sin consentimiento. 
El lenguaje habla de la 
realidad y lo que no tiene 
nombre, no existe. Yo 
tardé varias semanas en 
guardar el documento de 
la obra con su nombre, me 
daba vergüenza ir a una 
reprografía y decir: “Por 
favor, ¿puede imprimirme 
Vulva?”. Esto no puede 
pasar.


¿La sexualidad femeni-
na sigue siendo un tema 
tabú, entonces?
Hace unos años, con el 
boom del satisfyer, pare-
cía que la masturbación 
femenina estaba en los temas de conversación, 
se hablaba de ello hasta en la tele, pero como 
cualquier otra estrategia de marketing, tal como 
vino, se fue. Mi percepción sí que es la de que, 
poco a poco, estamos evolucionando, ni mis 
amigas ni yo vivíamos el sexo igual hace 10 años 
que ahora. Los movimientos feministas están 
haciendo un buen trabajo, aunque creo que 
depende mucho de los entornos. Todavía queda 
muchísimo por hacer.


¿Dónde queda el derecho al placer de las 
mujeres?
Pues no sabría decirte. Tradicionalmente las 
mujeres experimentaban el sexo con fines repro-
ductivos y para complacer al otro. Creo que este 
segundo punto todavía tenemos que trabajarlo 
muchísimo. 


Para escribirla te habrás documentado. Hay, 
desgraciadamente, muchos casos reales 
sobre los que investigar. ¿Cuáles te han 
llamado más la atención?
Hay muchos, en todo el mundo. Cada pocos 
meses sale una noticia de una historia similar. 
El detonante para escribir Vulva fue el caso de 


Verónica, ella se suicidó en mayo de 2019. Tra-
bajaba en la planta de Iveco en San Fernando 
de Henares en Madrid. Durante semanas su 
vídeo fue de los más buscados en las páginas 
porno y salieron titulares como “Una madre se 
suicida tras la filtración de un video de conteni-
do sexual”. ¿Una madre? Este dato en el titular 
es como un extra de morbo, como si hubiera 
que dejar claro que aunque era madre no era 
virgen. Es ridículo. 
Hay muchos más casos, en Canadá, Amanda 
Todd, se suicidó tras sufrir chantaje por parte de 
un acosador, Tiziana Cantone, en Italia, también 
se suicidó. No todos los casos terminan así. Olim-
pia Coral Melo, en México, tras tres intentos de 
suicidio, redactó la ley que ahora lleva su nombre 
y que penaliza a quienes graban y difunden 
vídeo de imágenes sexuales sin consentimiento.  
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Vulva


Irene Herrero Miguel se estrena como drama-
turga y directora con un texto que se articula 
sobre los múltiples casos de mujeres que han 
sufrido acoso cuando se ha hecho público 
un vídeo suyo de carácter íntimo. Carmen 
Mayordomo, Silvia Vacas, Noemi Climent, Joa-
quín López-Bailo, Jesús Granda y Mercedes 
Salvadores son los intérpretes de esta pro-
puesta sobre la hipocresía de una sociedad 
que culpabiliza y estigmatiza a las mujeres 
siempre que se tratan cuestiones sexuales.


Sala Mirador. Del 3 al 12 de diciembre


En ese proceso de investigación, ¿has podido 
observar patrones que se repetían en los distin-
tos casos o nexos de unión entre unos y otros?
El patrón está claro. Todas son, o eran, mujeres. 
Mujeres que se grabaron o fotografiaron en un 
contexto de placer y disfrute y que después fueron 
intimidadas, ridiculizadas, coaccionadas y amena-
zadas con ese material. 


La culpa es otra de las cuestiones que abordas 
en la obra. ¿Desde dónde tratas este tema?
En nuestra tradición judeocristiana la culpa es, sin 
duda, la gran estrella, es una herramienta estu-
penda de propaganda desmovilizadora del hete-
ropatriarcado. Para mí, el mayor enigma en torno 
a la culpa es cómo un acto que llevamos a cabo 
a priori sin culpa se puede enfangar desde los 
demás, desde el exterior para plantar esa semilla 
que después va creciendo de forma monstruosa.


En la obra cuentas con un elenco sólido entre 
los que destacan nombres como el de Carmen 
Mayordomo. ¿Cómo ha sido el casting para 
elegirlos?
La verdad es que he tenido muchísima suerte ya 
que había tenido la oportunidad de trabajar con casi 
todos. Había trabajado en proyectos con Carmen 
Mayordomo, Silvia Vacas, Noemi Climent y Joaquín 
López- Bailo. Con Mercedes Salvadores y Jesús 
Granda no había trabajado, pero admiro mucho sus 
trayectorias profesionales y nos conocemos desde 
hace años. Lo mejor ha sido que el elenco llegó al 
principio del proceso de escritura. Hemos compar-


tido muchísimas lecturas y el texto ha crecido con 
ellos, y gracias a ellos, así que, de alguna manera, 
los personajes se han adaptado a sus intérpretes. 
Imagino que será más complicado acceder a 
según que intérpretes si eres directora novel. 


Y estrenas en la Sala Mirador tu primer monta-
je, algo que también es para destacar. ¿Cómo 
ha sido ese proceso?
Llevamos mucho tiempo con este proyecto y pen-
samos mucho cada paso que damos. Intento que 
las decisiones las tomemos en equipo en la medida 
de lo posible y mandarlo a La Mirador fue unánime. 
Cuando nos escribieron este verano para pregun-
tar cómo teníamos el mes de diciembre, no nos lo 
podíamos creer. Estamos muy agradecidos. Todo 
el equipo nos está cuidando muchísimo y para una 
compañía como Las horas del humo, que acaba de 
empezar su camino, es un escaparate magnífico.


¿Hacia donde vamos a ir viendo evolucionar el 
teatro de Irene Herrero? ¿Sobre qué temas te 
interesa escribir?
Por ahora, me interesa mucho todo lo que tiene 
que ver con mis propios conflictos, me interesa 
mi experiencia como mujer. También me gustaría 
escribir sobre la memoria, el paso del tiempo, 
nuestra forma de relacionarnos con la diferencia. 
Como periodista me gusta mucho partir de noti-
cias, agitar y estirar los elementos de la historia y 
soltarlos sobre la escena a ver qué pasa.


Entrevista completa en www.revistagodot.com
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escena y cultura


Esta es la cuestión







LA TEATRALIDAD DE LO POLÍTICO


Este bloque es enteramente para la compañía 
valenciana Atirohecho y su teatro sin concesiones. A 
Cuarta Pared llegan con su propuesta Ingover-
nables (2 y 3 de diciembre), un espectáculo de 
teatro-físico y político que denuncia la destrucción 
del paisaje y la expulsión del vecindario de sus 
casas por satisfacer el hambre del capitalismo bajo 
la idea del progreso. La caída del mercado inmo-
biliario a partir de la crisis global de 2008 dio pie a 
una nueva fase del capitalismo financiero, centrado 
una vez más en un derecho básico de las personas: 
la vivienda. Pero las normas han cambiado. Y con 
esto se ha expandido un fenómeno, que aunque 
ya existía, ahora se ha vuelto más voraz y agresivo: 
la destrucción del territorio y la transformación del 
mismo sobre la base de su rendimiento económico. 
Esto es, turistificación, gentrificación, expulsión 
de vecinos y vecinas de sus casas y barrios, y el 
sacrificio de parajes naturales y rurales. A través 
de los textos, el movimiento y la danza política, se 


16


www.revistagodot.com


Entre el 2 y el 18 de diciembre tendrá lugar una nueva edición de esta interesante propuesta 
a la que nos invita Javier G. Yagüe, director de la Sala Cuarta Pared y promotor de la idea. Se 


trata de un festival para el encuentro entre público y artistas. Encuentro entre quienes quieren 
saber más sobre lo que han visto y quienes pueden responder a sus preguntas.


La Sala Cuarta Pared celebra la séptima edición 
del Festival de la Teatralidad que este año han 
dividido en 4 bloques de programación: lo políti-
co, los cuerpos, la participación y la teatralidad 
en Roland Schimmelpfennig. 
Esta innovadora propuesta anual de Cuarta 
Pared, iniciativa de Javier G. Yagüe y su equipo, 
se ha creado con el objetivo de responder a mu-
chas de esas preguntas que, a nosotros como 
espectadores, nos surgen tras ir a ver una obra 
(o deberían surgirnos si la obra ha cumplido su 
objetivo primordial). En las ediciones anteriores 
han ido dando respuesta a muchas de ellas y en 


esta que se nos viene, la séptima, darán cabida 
a muchas otras, como por ejemplo: ¿Cómo 
cuentan los cuerpos? ¿Por qué meter la política 
en el teatro? ¿Si participo en un espectáculo 
soy público o creador? ¿Puede haber muchos 
autores en un solo autor? Essencia, aunando 
exhibición y reflexión, tratará de posibilitar, si 
no todas las respuestas, al menos un lugar de 
encuentro en el que podamos plantear dichas 
dudas y buscar caminos que nos ayuden a en-
tender mejor y a disfrutar mejor esa experiencia, 
ese rito ancestral compartido, que es adentrarse 
en cualquier representación escénica.


representan los flujos de personas que pierden 
su medio de vida, su vivienda y su dignidad; la 
precarización narrada a través de los ojos de 
las que la sufren y también a través de los ojos 
de los que obtienen beneficios a su costa.







LA TEATRALIDAD DE LOS CUERPOS


Sobre cómo los cuerpos se mueven, juegan y se 
encuentran es lo que veremos en este bloque y 
nada mejor que unos creadores con un inmenso 
talento para mostrárnoslo: Adrián Vega y Les 
Impuxibles.
Adrián Vega (foto 1) es un coreógrafo graduado 
en el Institut del Teatre, profesor invitado en el 
conservatorio profesional de danza de Barcelona 
y se considera un artista post Hip Hop que trabaja 
desde la danza, su interés y quehacer coreográfico 
reside en la hibridación y especulación de los len-
guajes del movimiento. En este espacio es donde 
se siente más cómodo para generar patrones de 
improvisación y composición instantánea que ha 
recopilado de las danzas urbanas, la danza con-
temporánea y el flamenco. Su trabajo se centra en 
la relación que tenemos con el suelo, la inversión 
del cuerpo, la belleza de los efectos visuales y la 
exploración del sonido.
Lo que nos ofrecerá dentro de Essencia es un pro-
grama doble compuesto por las piezas: Los luna-
res del puma y We are just okey (5 de diciembre). 


El lunes 6 de diciembre será el turno para la 
compañía Les Impuxibles, que es la fusión artística 
de una pianista y una bailarina; una fusión que 
contiene la potencia de la calidad artística de cada 
una por separado y la armonía del vínculo que les 
une. Les Impuxibles trabaja la mezcla de lenguajes; 
una investigación que fusiona música y movimiento 
con otras disciplinas escénicas, una investigación 
que no termina y que les ha conducido hacia la 
construcción de un lenguaje propio. Por eso siguen 
apostando por la cooperación y las alianzas entre 
creadores y universos para descubrir nuevas for-
mas de creación y poder llevar más allá su trabajo.
Ellas nos ofrecerán Des-espera (foto 2), una 
pieza de danza-teatro pensada para espacios no 
convencionales. Una creación de Les Impuxibles y 
Marc Soler a partir del último disco de Clara Peya, 
AA (Analogía de la A-mort, 2019. Satelite K©). Dos 
intérpretes enfrentadas, Ariadna Peya y Helena 
Gispert, viajan a través de cinco piezas musicales 
dibujando escenas con el cuerpo, el gesto y la 
palabra. Una propuesta intensa que nos muestra 
la fragilidad y la fortaleza a través de una poética 
desnuda, enérgica y personal.


1
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LA TEATRALIDAD DE LA PARTICIPACIÓN


La participación en los procesos de toma de de-
cisiones están sufriendo grandes modificaciones 
en los últimos tiempos, tanto en el ámbito público 
como en el privado. Dentro de este bloque dos 
serán las propuestas que nos introducirán, de 
manera inmersiva, en dos procesos muy distintos 
de participación. A ver cómo logramos hacerlo... 
Bullanga Compañía Teatral nos lleva a una escue-
la infantil para mostrarnos Juego de niñas (11 y 
12 de diciembre. Foto 1), una obra que pone en 
escena una reunión de familiares y docentes en 
la que el público está inmerso, ya que se omite 
el uso de gradas o patio de butacas del teatro y 
se introduce al espectador en el mismo espacio 
escénico o escenario, con la escenografía adap-
tada para convertir el lugar de representación 
en el aula de una escuela. La obra trata sobre 
los miedos y las expectativas de los padres en 
el momento de dejar a sus hijos en la escuela, 
hecho que desemboca en una sobreprotección 
desmedida hacia los niños. Un espectáculo que 
recibió el Premio Max del Público en 2018.


Por otro lado veremos Put your hands up (17 y 
18 de diciembre. Foto 2), una pieza procesual 
e interactiva que discute sobre la idea de 
comunidad y su relación con la violencia y el ca-
pitalismo en la era de la digitalización. ¿De qué 
manera podemos estar juntos en el Siglo XXI? 
Más de 700.000 japoneses se han encerrado 
en sus hogares, y no saldrán en años, debido 
al colapso que la globalización produce en sus 
identidades. Ellos son los Hikikomoris. ¿Qué 
ocurre dentro de sus dormitorios? Noodles, 
videojuegos, extraterrestres, hentai. En esta 
pieza reflexionan sobre la idea de comunidad 
en su relación con la violencia y el capitalis-
mo. Un concierto de trap que discute sobre el 
poder simbólico de la colonización espacial, 
el antropoceno y sobre uno de los grandes 
problemas del siglo XXI: la comunidad y la 
globalización. Put your hands up es la última 
partida del Hikikomori antes de su encierro 
final. Estáis todxs invitadxs.


1
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LA TEATRALIDAD EN 
ROLAND SCHIMMELPFENNIG


Este último bloque está dedicado al dramaturgo Roland Schim-
melpfennig, el autor alemán actual más representado. El Ciclo 
Schimmelpfennig se articula en torno a la Muestra de los labora-
torios de investigación y creación ETC 2021. Durante dos meses, 
cuatro equipos formados por más de veinte personas, en el marco 
de los laboratorios ETC de Cuarta Pared organizados en colabo-
ración con el Instituto Goethe, han explorado la obra de Roland 
Schimmelpfennig a través de cuatro de sus obras. En este ciclo, 
presentarán los resultados de su investigación y sus reflexiones 
sobre el lenguaje teatral del autor mostrando algunos fragmentos 
de sus obras. El dragón de oro y Antes / Después podrán verse 
el 13 de diciembre; Idomeneo y El gran fuego el 14 de diciembre; 
y el Universo Schimmelpfennig, una creación conjunta de todos 
los equipos participantes sobre las líneas temáticas y estilísticas 
que entrelazan los textos trabajados en los laboratorios tendrá 
lugar el 16 de diciembre.







Isadora Duncan fue la mujer que hizo saltar por 
los aires todos los dogmas sobre los que se 
asentaba la danza clásica. Isadora vivió a finales 
del siglo XIX y principios del XX, en un momento 
en el que la danza sólo se practicaba si se hacía 
con moños apretados, tutús, y movimientos 
rígidos y preestablecidos. Y esta mujer, gracias 
a la fascinación que le había producido el mar 
desde niña y a su talento, decidió que se podía 
bailar de forma libre, moviendo las manos con 
movimientos ondulatorios semejantes a los de las 
olas, con los pies descalzos y el pelo al viento. 
Es por ello que se la considera la creadora e 
impulsora de la danza moderna.
Y si hay una mujer libre que también ha ido con-
tracorriente es Aurora Navarro la impulsora, junto 
a Manuel Fernández Nieves, de ese maravilloso 
proyecto llamado Sala El Montacargas que tanto 
aportó a una ciudad como Madrid, una sala 
que tristemente tuvo que cerrar sus puertas el 
29 de marzo de 2020. Con este montaje tan 
personal pusieron un broche de oro a una gran 
trayectoria como espacio. Pero el espíritu de El 
Montacargas sigue vivo, aunque sea de forma 


itinerante, y aún podremos disfrutar de él sobre 
los escenarios como ahora en Sala Tarambana.
Aurora Navarro es la creadora e intérprete de 
esta pieza que quiere homenajear y reivindicar 
a esta gran artista revolucionaria. En pala-
bras de la propia Aurora, “la idea de hacer un 
espectáculo sobre Isadora Duncan ronda en 
mi cabeza desde hace 40 años. Su vida es un 
mosaico de arte y pasión y es lo que he tratado 
de reflejar en este monólogo”. Y a buen seguro 
que lo habrá conseguido. Si miramos bien, 
seguro que podremos ver a Isadora Duncan 
aparecerse a través del trabajo de Aurora 
Navarro. Veremos a dos mujeres que se dan la 
mano a través del tiempo, del espacio y de la 
danza. Dos mujeres artistas, feministas y libres, 
muy libres, que devoran la vida, a pesar de las 
adversidades, porque se saben vencedoras de 
antemano. Sergio Díaz


La libertad de ser una misma


ISADORA
Sala Tarambana
4 y 5 de diciembre


estrenos
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NOCHE DE REYES
La Sala
Hasta el 17 de diciembre


Con una puesta envolvente y moderna esta obra desafía el 
tiempo y el espacio, consolidándose como un clásico dispa-
ratado e indiscutido. A la hilarante comedia de enredos de 
William Shakespeare, escrita originalmente con el fin de ser 
parte de las celebraciones de Epifanía en la antigua Inglate-
rra, se suma el buen hacer de Nicolás Pérez Costa (uno de los 
impulsores, junto a Eva Quirós, de La Sala, espacio situado 
en el distrito de Arganzuela). Este actor y director se pone a 
la cabeza de un talentoso grupo de actores y actrices, para 
sumar composiciones marcadas y arriesgadas para persona-
jes extremos que dan un aire grotesco a la pieza, un marcado 
devenir musical moderno da dinámica al relato que luce una 
estética atemporal con perfumes épicos, elegantes y desenfa-
dados. Se trata de un juego actoral llevado a su máximo expo-
nente que promete llevar al espectador a un viaje de humor y 
emoción para darle a la velada tinte de fiesta ineludible.


El Shakespeare más jugón







Tomasz Borczyk, al frente de la compañía Noche 
de Camaleones (compañía teatral emergente his-
pano-polaca), estrena su nuevo trabajo escénico, 
en colaboración con exlímite. Se trata de un viaje 
teatral, musical e inmersivo que cuenta la historia 
de una familia rota y que transita algunas de las 
contradicciones de nuestro mundo actual, insertas 
en una selva de estímulos constantes.
En escena, Alberto Caballero, Carlos Cervera, 
Tomasz Borczyk, Irene Camacho, Szymon Milas y 
Rupert Lavant forman el reparto de una obra que 
trata sobre la relación de un hijo con su padre, en 
la que se mezclan elementos teatrales, de instala-
ción y de concierto para sumergir al público en un 
universo tan fascinante como inquietante durante 
cuatro horas y media (con dos descansos), acom-
pañado por la banda sonora original de Vaz Oliver.


“Estamos juntos encima de la tierra”. Esa es la primera 
frase que se escucha dentro de la obra y ese es el 
origen del problema que atraviesa el espectáculo. 
De nuestra necesidad primitiva de instituirnos nace 
siempre una violencia, ya sea para aplacar a los que 
quieren destruir la institución existente, ya sea para 
destruir la institución que es considerada vieja e inútil. 
En Cicuta Contagiosa (obra de Miguel Deblas y Joa-
quín Pérez Suárez) se explora esta violencia a través 
de los símbolos y circunstancias del siglo XXI, las de-
mocracias capitalistas, el sistema judicial, las fronteras 
o la legitimidad sobre la tierra, culminando con una au-
toinmolación y una liturgia, tan religiosa como científica, 
donde se restablece una justicia nueva en un espacio 
y tiempo presentes. A través de los elementos de la 
tragedia se construye un acontecimiento cultural donde 
la violencia poética y la justicia política empiezan a 
dialogar, a descomponerse y a recomponerse.


SUEÑOS DE RUPERT
exlímite
3, 4, 10, 11, 17 y 18 de diciembre


CICUTA CONTAGIOSA
Réplika Teatro
Del 3 al 5 de diciembre


Experiencia multisensorial


Una nueva justicia
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FUGACES
Café Teatro Serendipia
Sábados de diciembre y enero


¿Cómo se conocieron nuestros padres?, ¿Cómo fue su 
primera cita? ¿Cómo pudieron nuestros padres acabar 
juntos? ¿De verdad quisieron tenerme? Estas preguntas son 
respondidas en esta divertida, tierna y romántica historia 
escrita por Susana Mercado y protagonizada por Juan 
Ángel Melero (que también dirige) y Berta Álvaro.
Alicia y Fer se conocen en la universidad, desde ese mismo 
momento sus vidas no pararán de cruzarse, y aunque pa-
rezca que el destino no quiere unirles, ellos se empeñan en 
encontrarse una y otra vez. Una biblioteca, una boda, un con-
cierto, un balcón, un museo, un tanatorio, una calle en plena 
lluvia, un cine, la intimidad de una habitación… encuentros a 
lo largo de diez años que solo podían acabar de una manera, 
con el nacimiento del narrador de su historia, su propio hijo. 
Nos encontramos ante una obra en la que la imaginación del 
espectador es tan importante como lo que están viendo.


Reconstruyendo una vida







en familia


Tarambana Espectáculos nos ofrece una propuesta 
diferente a la novela clásica de Dickens pero manteniendo 
la estructura y el espíritu original en el que ya se hablaba 
de la Navidad, de la necesidad de agarrarse a ciertas cos-
tumbres para mantener ciertos espíritus de buena volun-
tad, de la necesidad que tenemos de teatro y de arte y de 
la necesidad de que existan buenas personas para hacer 
del mundo un lugar mejor. Un cuento de Navidad, dirigida 
por Eva Bedmar y Juan Expósito, y con música original de 
David G. Bonacho, es una obra ideal para estas fechas.


Paula es una niña que espera ansiosa la llegada de la 
Navidad. Cuando se da cuenta de que aún no tiene 
nada preparado, ni la carta, ni el árbol, ni la decoración 
de su casa... decide llamar a su amiga el duende que, 
a través de historias de Navidad de diferentes países, 
ayudará a Paula a decorar su casa. Con este nuevo es-
pectáculo de Trémola Teatro, una compañía que cuida 
mucho todas sus creaciones para todos los públicos, 
viajaremos alrededor del mundo para descubrir cómo 
se celebra la Navidad en otras sociedades.


La Magia existe. Estamos rodeados de ella. Este espec-
táculo para toda la familia, creado por Teatro Tribueñe en 
colaboración con La Academia Arte y Ciencia, te cam-
biará la visión que tienes sobre la ciencia y los científicos. 
Óscar Rui nos invita, con su particular humor, a dejar de 
mirar la naturaleza a través de una cerradura y así poder 
descubrir maravillas que jamás hemos imaginado. Como 
científicos, como aventureros del misterio y lo descono-
cido. La ciencia moderna nos descubre que la magia 
existe. No es difícil de entender, es simplemente mágico.


UN CUENTO DE NAVIDAD
Sala Tarambana. Del 23 al 30 de diciembre. A partir de 3 años  


UNA TRADICIÓN DIFERENTE
Plot Point. 7, 12, 26 y 29 de diciembre, y 2 de enero. 
Para todos los públicos


LA MAGIA DE LA CIENCIA
Teatro Tribueñe. Domingos de diciembre. A partir de 3 años 
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en familia


En esta obra de Carlos Schwaderer encontramos una 
primera mitad de la obra que nos narra las desventuras de 
Pipo y Popi, dos entrañables clowns que intentan presentar 
el espectáculo, sin mucho éxito. Se pelean, se quieren, 
compiten, y se ganan al público con sus disparatadas si-
tuaciones. En la segunda mitad, terminan de engancharnos 
con una versión  libre inspirada  en el cuento El soldadito de 
Plomo, de Hans C. Andersen, adaptado a Títeres de Guiñol 
y técnicas mixtas. Sigor Schwaderer y Manuel Porras serán 
los actores-manipuladores del montaje.


Bocachancla, una pirata audaz, capitana de la Jeta Rosa 
y con gran dominio de su sable, ha sido convocada en la 
Isla Rey Pirata por la Corte de la Hermandad. A su llega-
da, se encuentra con el gracioso Ojiloco, pirata intrépido, 
capitán del Iris Escarlata y con gran dominio de magia 
de fuego. Al parecer él también ha sido convocado por la 
Corte y comenzará así un duelo de espadas, de magia, 
de adivinanzas, trabalenguas y demás, todo con el fin 
de hacerse con la misión. ¿Conseguirá alguno vencer al 
otro? ¿Quién se hará con el botín?


Natalia Fisac abre La maleta de los cuentos para contar-
nos una historia alocada que nos habla de quiénes somos 
y del cambio continuo que experimentamos dentro y fuera 
de nosotros. Un día soleado Alicia sale a pasear por el 
campo con su hermana. Está terriblemente aburrida y, de 
repente, cree ver a un conejo blanco que, preocupado, 
mira su reloj y no deja de repetir que llega tarde. Llena de 
curiosidad Alicia lo sigue, cae por un agujero y llega a un 
extraño mundo lleno de maravillas, donde vive aventuras 
asombrosas y conoce a personajes sorprendentes.


UN GUIÑOL DE NARICES
Teatro Lagrada. Del 18 al 30 de diciembre. Para todos los públicos


AVENTURA PIRATA
Teatro de las Aguas. Del 5 al 30 de diciembre. A partir de 3 años  


ALICIA EN EL PAÍS DE LAS MARAVILLAS
OFF Latina. Del 4 de diciembre al 9 de enero.  Para todos los públicos
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