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 Javier Gutiérrez, Mónica Regueiro, Vicky Luengo y Daniel Pérez Prada se ponen a las órdenes de 
Andrés Lima para hablarnos de amor desde este espectáculo, que este mes llega a Teatros del 


Canal, creado a partir del universo literario de Raymond Carver.


Blanca Portillo _ Carolina África _ Israel Elejalde _ Helena Pimenta _ Andrea Garrote


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







Todas las preguntas de la temporada y
las entradas en


dramático.es


Centro Nacional


Inloca
Intermezzo Appassionato
dramaturgia y dirección Ana Vallés
Teatro María Guerrero | 14 ENE - 6 FEB 2022


¿Cuáles son los signos que necesitas
conocer para romper el corazón de alguien?


Manual básico de
lengua de signos para 
romper corazones
escrita y dirigida por Roberto Pérez Toledo
Teatro María Guerrero | Sala de la Princesa
19 ENE - 13 FEB 2022


¿Bailamos un pasodoble?


Rif (de piojos y gas mostaza)


escrita por Mariano Llorente y Laila Ripoll
dirigida por Laila Ripoll
Teatro Valle-Inclán | 10 DIC 2021 - 30 ENE 2022


En enero
os planteamos estas preguntas


¿Sales de la cárcel cuando sales de
la cárcel?


El cuaderno de Pitágoras
escrita y dirigida por Carolina África
Teatro Valle-Inclán | Sala Francisco Nieva
12 ENE - 20 FEB 2022
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Si todo era un juego...
La máscara en el teatro siempre ha estado presente. Una gran fachada 
construida para ofrecer la imagen buscada para involucrar a la audiencia 
en este juego de engaños. Esa fina membrana que separa al público de la 
realidad tras la escena y que crea la ilusión de otras verdades -no sé si ver-
dades o certezas- que juegan a manipular, a fingir, a hacernos soñar. Eso es 
lo que se pretende. Es parte de la farsa. Ese es el acuerdo tácito.
Lo malo es cuando el juego de la máscara continúa tras el oscuro final por-
que el público prefiere vivir del encanto y seguir creyendo que, lo que era 
juego, continua en la realidad. Lo malo es cuando la industria del entrete-
nimiento fagocita eso para transformarlo en artículo de consumo; cuando 
la vida real acaba convirtiéndose en parte de la ficción escénica porque el 
hambre de creer en ilusiones que nos saquen de nuestra cotidianidad se 
hace irreflexivamente voraz. 
Como aquellos que acudían a los circos romanos dejando fuera sus mise-
rias para ver cómo las bestias devoraban a los cristianos o jaleaban la lucha 
a muerte de dos gladiadores, descubriendo el placer despreocupado de 
decidir con su pulgar, hacia arriba o hacia abajo, el destino de otros y como 
esos otros acataban la decisión agachando la cabeza y sin más remedio 
que claudicar. Ahora ese circo continua, va en nuestro bolsillo, y vuelven a 
ser nuestros dedos los que deciden, con la misma impunidad, cómo quere-
mos que sea el destino de quienes se exponen en la arena, ya sea virtual, 
escénica o televisiva. Lo aterrador es que pensamos que es un juego inocuo 
y que no acarrea consecuencias.
Es más fácil jalear, señalar y prejuzgar con la masa que esforzarse en tomar-
se el tiempo de comprender, empatizar y respetar.
Olvidamos que Medea, Javert, Bernarda o Hamlet son solo máscaras y que 
tras ellas hay personas que hacen oficio de crear sueños a través de su expo-
sición, pero que, al fin y al cabo, son tan mundanos como cualquiera. No im-
porta, queremos seguir palmeando y creyendo que la risa dibujada en la cara 
del payaso es más cierta que el grito ahogado que se escucha por detrás.
¿Qué sucede cuando la máscara se rompe y la realidad se nos derrama 
entre los dedos? Tan solo el lamento y el desconcierto.
Si todo era un juego… 
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Reinventarse o confinarse
Puede que la pandemia sea un evento de un 
par de años, o un estado del que no se sabe 
cuándo vamos a salir. Puede que la variante 
Ómicron sea el principio del fin de esta situa-
ción, o el inicio de una nueva forma de estar en 
el mundo, consecuencia del capitalismo y la 
avaricia de los países del primer mundo. Puede 
que algún día volvamos a ir al teatro sin masca-
rilla, o que sea sensato empezar a plantearnos 
qué puede ocurrir si el año que viene y el si-
guiente seguimos con confinamientos, parones 
en las temporadas, devoluciones de entradas. 
Tenemos que tenerlo previsto. El oráculo de 
Delfos no funciona para estas cosas. 


Por eso deberían funcionar las instituciones 
públicas. Debería haber algún tipo de reformu-
lación sobre la posición de las artes escénicas 
en una época en la que la copresencialidad es 
peligrosa para la salud. Se hicieron cosas al 
inicio de la pandemia, es cierto: retransmisio-
nes de espectáculos grabados, ‘streamings’ de 
espectáculos en directo, ficcione´s sonoras… 
Pero esa actividad online, que se ha mantenido 
en otros sectores, se ha desvanecido en el 
teatro. Ya no nos proyectamos en la Red. 


Es perfectamente entendible: la naturaleza 
del espectáculo es la comunión entre seres 
humanos que comparten espacio y tiempo. Hay 
algo instintivo en querer regresar a los escena-


rios. Pero las instituciones teatrales deberían ser 
conscientes de que su presencia creativa online 
es una extensión de igual importancia que la 
propia actividad escénica. De igual importancia o 
incluso mayor: que un potencial espectador tome 
la decisión de desplazarse desde la comodidad 
de su casa hasta un recinto teatral, arriesgan-
do su dinero y su tiempo, de momento solo lo 
realizan los fieles al teatro. Para todos los demás 
necesitamos, como sector, generar una familiari-
dad y una confianza que, en estos momentos, se 
puede hacer mediante actividades y contenido 
en la Red. Internet es el acceso primario a toda 
la información disponible para todo el mundo. 
Necesitamos estar ahí, y no solo de manera 
informativa: también de forma creativa. 


Pero si por algo se caracteriza el ser humano 
es por su lentitud aprendiendo. Después de 
ciertos riesgos asumidos durante el confina-
miento, los teatros han vuelto a hacer lo que ya 
sabían, en lugar de incorporar esas herramien-
tas para amplificar su presencia social. Como 
continúen apareciendo variantes y la asistencia 
a los teatros siga menguando por causas de 
fuerza mayor, cuando podamos quitarnos las 
mascarillas no habrá espectadores con los que 
compartir espacio y tiempo porque habremos 
perdido, de nuevo, a toda una generación que 
ni siquiera sabrá que existimos. Tenemos que 
reinventarnos ya. 


performundo


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


Enero


Silencio
Dramaturgia y Dirección Juan Mayorga
Con Blanca Portillo
7 enero ~ 11 febrero
.. 
Teatro Español 
Sala Principal


De algún tiempo a 
esta parte... Fracaso?
De Max Aub y Maite Pérez Astorga
Dirección Maite Pérez Astorga
Con María Pujalte y Ana Rujas
22 diciembre ~ 30 enero
.. 
Teatro Español 
Sala Margarita Xirgu
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La Fundación SGAE comenzará el año organizan-
do en la sala madrileña dos actividades centradas 
en la dramaturgia española contemporánea: el 
XXV Ciclo SGAE de Lecturas Dramatizadas y la 
primera edición de Monólogos en la Berlanga. 


Monólogos para hablar de todo
Antonio Jesús González, Rosa Cabrera Díez y 
Esther F. Carrodeguas son las autoras de los 
tres monólogos seleccionados de la I Edición del 
Concurso de Monólogos SGAE que podremos dis-
frutar como preámbulo a las jornadas dedicadas a 
la dramaturgia. Jonás de Antonio Jesús González 
será el primer soliloquio en subir a escena el día 
12. Ángel Flores Carmona será quien interprete a 
Jonás, un adolescente problemático con el que 
emprenderemos un viaje de autotransformación. 
El 14 llegará La espera de Gerda de Rosa Ca-
brera Díez, sobre una fotógrafa de guerra que se 
esconde tras el pseudónimo de Robert Capa. La 
pieza está protagonizada por María Pizarro.  
Por último, el 15 de enero veremos a Esther F. 
Carrodeguas (en la imagen), que escribe y se 
interpreta a sí misma en Lo único que verdadera-
mente quise toda la vida es ser delgada. Fanta-
sía nº6 en MI-DO[lor], una historia que habla con 
gran sinceridad de la difícil relación de la gallega 
con su cuerpo y los conflictos heredados por una 
sociedad ‘gordofóbica’, aún inconsciente. 
 
Fomento de la escritura y lectura de 
piezas teatrales
Nada menos que 25 años lleva en marcha el 
Ciclo SGAE de Lecturas Dramatizadas que 
busca visibilizar e incentivar los textos teatrales 
en su versión más pura, la escrita. Una edición 
más podremos asistir a cuatro sesiones en las 
que descubriremos a los autores ganadores de 


dramaturgia


TEATRO EN LA BERLANGA. Sala Berlanga (C/Andrés Mellado, 53). Del 12 al 29 de enero. 


los Premios SGAE de Autoría. El día 18 abrirá el 
ciclo la particular ‘road movie’ que es Bonobo de 
Josep Julien Ros (Premio SGAE de teatro Jardiel 
Poncela, 2020). Contará con las intérpretes Moha 
Amazian y Judit Farrés. Al día siguiente, el 19, 
será el turno de Aquí duermen los ciervos de 
Nieves Rodríguez Rodríguez (Premio SGAE de 
teatro Ana Diosdado, 2020), sobre la crisis migra-
toria de 2019 y con un elenco formado por Leyre 
Abadía, Daniel Guerro, Sáhara Peña y Mónica 
Senabre. Ya el 25 de enero llegará un de texto 
muy comprometido con los derechos LGTBIQA+, 
Afuera están los perros de Javier Suárez Lema 
(Premio Certamen Internacional SGAE Leopoldo 
Alas Mínguez para textos teatrales con temática 
LGTBIQA+, 2020), en la que Rakel Camacho se 
dirige a sí misma y a los actores Rebeca Matellán, 
Carmen Mayordomo y Antonio Sansano. El ciclo 
finaliza con la pieza La increíble historia de la 
caca mutante de Antonio Álamo (Premio SGAE de 
Teatro Infantil, 2020), una historia sobre la acep-
tación del cambio protagonizada por una valiente 
caca que contará con Paco Gámez, Daniel Huarte, 
Rocío Marín y Uma Díaz Sosa en el reparto.


El mes del teatro en la Sala Berlanga







26 de enero   
6 de febrero


del


al


de 2022


Dirección musical 


Guillermo García Calvo
Dirección de escena 


Curro Carreres


Teatro de la Zarzuela


Música 


Pablo Sorozábal


Entre 
Sevilla y Triana


4 y 6 de marzo
días


de 2022


Dirección musical 


Ramón Tebar


Teatro de la Zarzuela


Música y libreto 


Tomás Bretón


Tabaré


1   10 de abril
del


al


de 2022


Dirección musical 


Guillermo García Calvo
Dirección de escena y escenografía 


Paco Azorín


Teatro de la Zarzuela


Música  


Isaac Albéniz


The 
Magic Opal







what is love? baby, don’t hurt me


por José Antonio Alba


Javier, eres un actor que goza de una gran 
popularidad y reconocimiento, pero me 
gustaría que echaras la vista atrás por un 
momento y me contaras qué perdura de 
aquel joven actor que llegó de Ferrol.
Antes de llegar a Madrid, fantaseaba con pisar 
las tablas del Teatro Español, para mí era como 
un templo sagrado y sigo teniendo muy pre-
sente que lo primero que hice cuando llegué a 
Madrid fue comprar una entrada para ver a José 
María Rodero en el Teatro Español. Fue uno de 
sus últimos espectáculos, si no el último, Las 
mocedades del Cid. Estaba ya muy mayorcito, y 
le vi desde el gallinero, y años después, cuando 
estaba con ¿Quién es el señor Schmitt?, todas 
las noches, antes de salir a escena, miraba 
hacia ese gallinero donde me senté por primera 
vez. Ese recuerdo me retrata mucho porque 
ese cordón umbilical no se ha roto, lo sigo 
manteniendo a pesar de las películas y de las 
series de televisión, a pesar del reconocimiento 
y del cariño del público, me sigo reconociendo 
mucho en aquel chaval que llegó a Madrid con 
una maleta de sueños. No tanto a triunfar, sino a 
vivir de esto.


A pesar de todo el trabajo que realizas en 
cine y televisión, siempre encuentras espacio 
para el teatro.
Me considero un privilegiado de nuestro oficio. 
Uno de los últimos estudios de AISGE habla de 
que hay más de un 90% de actores y actrices 
en nuestro país que no pueden vivir de esta 
profesión o malviven, y eso es algo que yo ten-
go muy presente. Soy un privilegiado y gozo de 
esa suerte. Soy consciente que mañana puede 
cambiar y le puede tocar a otro. En ese sentido, 
el teatro va a ser una tabla de salvación para mí. 
Si mañana, por las circunstancias que fuera, el 
cine y la televisión se olvidaran de mí ¡espero 
que no! siempre me quedaría el teatro. Eso es 
algo que tengo que cuidar y que mimar. 


Siempre se habla del poder transformador 
que tiene la cultura en las personas, ¿de qué 
manera crees que eso ha sucedido a través 
de tus trabajos teatrales?
Tengo una enorme suerte y una gran responsa-
bilidad, la de llevar la cultura y acercar el hecho 
teatral a pueblos de igual 300 o 400 habitantes, 
y eso es una maravilla. Ver las caras de los 


“El amor nos da miedo, 
no sabemos lidiar bien con él”


Con motivo del estreno de Principiantes en Madrid, un viaje por el universo del escritor 
Raymond Carver que supone una reflexión sobre el amor, hablamos con este actor que, a 


pesar de la popularidad y el reconocimiento, no pierde de vista la pasión que le llevó a querer 
dedicarse al teatro y el compromiso de hacerlo llegar a todos los rincones.


Javier Gutiérrez
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espectadores en pueblos o en 
ciudades pequeñas donde a lo 
mejor hay un espectáculo cada 
quince días, o mensualmente, 
y tener el privilegio, y la enorme 
oportunidad de acercar el teatro, 
es algo que no quiero perder-
me y de lo que me siento muy 
orgulloso. 


¿De qué manera llegas a 
Principiantes? ¿qué es lo que 
te atrajo?
A mí me habla de Principiantes 
Mónica Regueiro, que es la 
productora y quien levanta el 
proyecto. Me pasa una versión 
que en su día le encarga a Juan 
Cavestany, un texto sobre varios 
relatos de Carver, y yo me ena-
moro. Me parecía que ese es-
pectáculo había que hacerlo sí o 
sí. Hablamos de Andrés porque 
es un director que más allá de la 
carpintería teatral y del resultado, 
es un tipo que tiene una mochila 
vital importantísima y que conoce 
muy bien el alma humana y era 
el director idóneo para hablar de 
todo esto, de todos estos recove-
cos del amor, del desamor, de 
la enfermedad, de la muerte… Y 
luego, para trasladar todo eso, 
tiene unas imágenes muy sugerentes. 


Si echamos un vistazo a tu carrera teatral 
vemos que gran parte de ella está vinculada a 
Andrés Lima. Supongo que a estas alturas casi 
no debe hacer falta que habléis para saber qué 
queréis o necesitáis el uno del otro, ¿no?
(Risas) Sí hace falta hablar. Andrés es un hom-
bre de teatro y un profundo conocedor de la vida 
y del alma humana y si hay algo que le gusta es 
hablar. Creo que con los años nos conocemos 
más y nos apetece más reencontrarnos en el 
teatro. Es una maravilla trabajar con él. Siempre 
que hace cualquier curso aconsejo a los actores 
que están empezando o que quieren de alguna 
forma reciclarse, que no se pierdan un taller con 
Andrés Lima.


La obra está inspirada en los relatos de 
Raymond Carver: historias minimalistas, coti-
dianas, en las que aparentemente no sucede 
nada extraordinario, pero que dentro esconden 
reflexiones muy potentes. En este caso, ¿cuál 
es el conflicto que habita en Principiantes?
Yo creo que, como todo en la vida, intentar ser feliz 
e intentar superar las trabas que nos llevan a ese 
estado permanente de insatisfacción. Creo que el 
amor es algo intangible y que todos hemos estado 
enamorados y yo sostengo que nos da miedo el 
amor, no sabemos lidiar bien con él, no gestiona-
mos bien el amor y las cuestiones que tienen que 
ver con el amor. Los que no tienen pareja están 
deseando tenerla y los que la tenemos estamos 
deseando cuidarla, aunque a veces no sabemos 
cómo, entonces hay una insatisfacción permanen-


 FOTOS: Laura Ortega
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te y creo que de eso también habla Principiantes. 
Sobre todo, de lo difícil que es cuidar el amor que 
uno llega a tener. Tiene que ver también con una 
actitud egoísta, de no saber entregarnos, de no 
querer entregarnos al otro, de no abandonarnos al 
otro y estar pensando un poco en nosotros mismos.


No sé si es porque son dos parejas que conver-
san mientras se emborrachan, pero Principian-
tes me lleva a pensar en ¿A quién teme Virginia 
Woolf?, con la diferencia de que Carver lleva 
toda esa explosividad del texto de Albee a 
través de una corriente subterránea.
Sí, tiene algo de eso. No hay que perder de vista 
que lo de Carver es un texto muy literario que po-
ner en pie. Son cuatro personas hablando en una 
mesa. Creo que Andrés ha traducido eso de una 
manera muy inteligente, en una apuesta atractiva 
para el espectador. Es un espectáculo muy incó-
modo y muy violento por momentos. 


La tensión constante hace que se sienta una 
peligrosidad latente, como si algo fuera a 
reventar en cualquier momento.
El peligro en cualquier relato de Carver acecha 
a la vuelta de la esquina. No sabes cuándo va a 
estallar, incluso puede que termine el relato y que 
no acabe de estallar y estalla en tu cabeza.


¿Es un espectáculo asequible a cualquier tipo 
de público?


Yo creo que sí, siempre y cuando sepas qué vas 
a ver. Creo que este espectáculo requiere de un 
espectador activo. Aquí el espectador no viene a 
sentarse como si nada porque si no va a desco-
nectar a los cinco minutos. Si realmente te arre-
mangas y quieres saber de qué te está hablando, 
tienes que estar muy pendiente de lo que se dice 
y de lo que no se dice, porque hay un subtexto 
muy interesante, quizá más interesante que lo que 
se está viendo. En ese sentido no hay ninguna 
certeza, ningún asidero y el espectador va a tener 
que terminar de componer el rompecabezas de lo 
que nos cuenta Carver.


Y si te pregunto sobre el subtítulo de la fun-
ción: ‘¿De qué hablamos cuando hablamos de 
amor?’. ¿Qué me puedes decir?
Creo que es un espectáculo que habla del amor, 
que es algo que nos atañe a todos, de una forma 
u otra, y que va a invitar al debate y a la reflexión 
y a que una vez que acabe el espectáculo o 
tiempo después va a regresar martilleándote en 
la cabeza. No sabría decirte si a este espec-
táculo es mejor venir solo o en pareja (Risas). 
Con esto no quiero decir que vayamos a romper 
parejas, pero estoy seguro que no es lo mismo 
verlo con tu pareja que verlo solo o con unos 
amigos. Son cuestiones que nos atañen a todos 
¡y de qué manera!


Entrevista completa en www.revistagodot.com
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Principiantes


El universo del escritor 
Raymond Carver se convierte 
en teatro con esta adaptación 
de sus relatos firmada por Juan 
Cavestany. Andrés Lima dirige 
a Javier Gutiérrez, Mónica 
Regueiro, Vicky Luengo y 
Daniel Pérez Prada. ¿De qué 
hablamos cuando hablamos de 
amor? Quizá con un gintonic lo 
sepamos mejor.


Teatros del Canal.
Del 12 de enero al 5 de febrero







TEMPORADA 2022


Programación sujeta a cambios


SALA GUIRAU


teatrofernangomez.com


SALA JARDIEL PONCELA


8 - 30 ENE


TEXTO


ALICIA MONTESQUIU
DIRECCIÓN


GABRIEL OLIVARES
REPARTO


ALICIA MONTESQUIU, ALICIA CABRERA, ANA TURPIN
PRODUCCIÓN


ELRELÓ Y TEATROLAB MADRID


19 - 30 ENE


TEXTO


EUSEBIO CALONGE
DIRECCIÓN


PACO ZARANDA
REPARTO


LAURA GÓMEZ-LACUEVA, INGRID MAGRINYÀ,
INMA NIETO/CELIA BERMEJO
PRODUCCIÓN


LA EXTINTA POÉTICA


CONVERTISTE 
MI LUTO
EN DANZA


LAS HERMANAS 
DE MANOLETE
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desmontando prejuicios


por David Hinarejos


¿Cómo comienza este viaje para ti de tomar 
conciencia de la realidad de las cárceles 
españolas?
Ha sido un proceso bastante largo. En 2017 me 
incorporé al proyecto de LOVA (sus siglas respon-
den a La Ópera como Vehículo de Aprendizaje) 
en una cárcel masculina. Esta iniciativa presenta a 
los presos distintos profesionales del sector teatral 
para que expliquen a qué se dedican. A mí me lle-
ga la propuesta a través de Elena López Nieto, que 
es bailarina y además hace el movimiento en este 
montaje, para ir y explicar lo que es la dramaturgia 
porque ellos iban a hacer una obra y necesitaban 
una guía para escribir los textos. La verdad es que 
esa primera vez fue muy especial porque hay que 
tener en cuenta que el mundo penitenciario, si no 
tienes alguien dentro, es un mundo muy descono-
cido y todos tenemos muchos prejuicios sobre las 
personas que terminan ahí. Sin embargo, dentro de 
la frialdad de aquellos muros encontré un colectivo 
de 30 hombres con unos rostros de vida trabajada 
y sufrida con el que viví en muy poco tiempo un 
arco de emociones muy grande, en el que pasé de 
emocionarme a reír o llorar con ellos. Me ofrecieron 
continuar yendo todas las semanas y así lo hice. 
Como cualquier voluntario de LOVA les he estado 
acompañando desde entonces hasta la actualidad. 


¿Cuándo amplías el foco a conocer específica-
mente la situación de las mujeres presas? 
Cuando empecé a plantearme escribir ya vi que 
no podía reducir el texto a la experiencia que yo 
estaba teniendo y empecé a reunirme con aso-
ciaciones y personas que están cerca de estas 
mujeres. Además, a raíz de un programa sobre 
mujeres solidarias que hicimos en el programa 
Mujeres de la 2, en el que estaba de guionista, 
conocí ACOPE (Asociación de Colaboradores 
con las mujeres Presas) y pude entrevistar a dos 
de sus socias más destacadas como son Mariú 
Derrico y Mercedes Martín. Tuvimos la oportu-
nidad de conocer el trabajo que realizan en las 
cárceles de mujeres. También visité unos pisos 
que tiene la asociación en algunas localidades 
de la Comunidad de Madrid para alojar a las mu-
jeres que no tienen una red social fuera cuando 
empiezan a tener permisos. De pronto, con toda 
la realidad que yo conocía de los hombres en la 
cárcel, me di cuenta que en el caso de las muje-
res la condena era doble, porque ellos al entrar 
en la cárcel normalmente cuentan con una mujer 
fuera para sostener a la familia. En el caso de 
ellas la familia suele acabar en centros de acogi-
da porque se desmorona la estructura. También 
hay una condena social añadida en la mujer, ya 


“El mundo penitenciario, si no tienes alguien dentro, es 
muy desconocido y todos tenemos muchos prejuicios”


Ella es la encargada de escribir y dirigir la nueva producción del CDN, El cuaderno de Pitágoras, en la que pone 
sobre el escenario un texto que se inspira en historias y anécdotas reales de mujeres y hombres recluidos en 


centros penitenciarios para reflexionar sobre todo lo que conlleva su situación y las posibilidades de reinserción. 


Carolina África
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que en el varón se sigue equiparando de alguna 
forma cometer un delito con la hombría, pero 
para ellas es un estigma siempre negativo.


Hay datos que realmente son significativos en 
el caso de ellas. Por ejemplo, suponen el 7% de 
las personas presas y sólo existen 3 centros pe-
nitenciarios exclusivos para mujeres de los 82 
existentes, lo que supone que una gran mayoría 
cumple condena en módulos dentro de centros 
diseñados para hombres.
Esto conlleva muchas cosas. Si entras en una 
cárcel de hombres hay una segregación por tipos 
de delitos que en el caso de las mujeres no existe 
a no ser que acceden a esos pocos centros que 
dices. Además, está el problema de poder acce-
der a una asistencia sanitaria especializada y una 
orientación laboral específica...
En la obra se habla, entre otras cosas, de esas di-
ferencias entre hombres y mujeres y de la situación 
de los niños en la cárcel que el día después de 
cumplir 3 años deben abandonar a sus madres. 


¿Dónde han quedado todos los prejuicios con 
los que empezaste esta experiencia?
Han ido desapareciendo, al igual que esa distin-
ción que solemos hacer entre buenos y malos. 


Por el hecho de yo estar libre se me presupone 
buena persona, pero me he encontrado mucha 
tristeza, mucho ‘robagallinas’, muchas personas 
que han cometido errores bajo el efecto de las 
drogas… y no es que no hayan cometido delitos 
graves y no se merezcan la condena, es que al 
entrar en contacto con ellos te das cuenta que 
muchos de esos errores en sus circunstancias 
cualquiera podríamos haberlos cometido. No son 
diferentes a los que estamos fuera, tienen familia, 
miedo a la soledad y al aislamiento, ilusiones... 


Entiendo que has salido igual de enriquecida a 
nivel personal como en tu faceta de dramaturga. 
En mi caso es que todo se mezcla más porque 
mi vida y obras se retroalimentan. Escribir me 
hace muy feliz y me permite comprenderme y en-
tender como estoy en el mundo, entonces no hay 
separación posible. Amplío mi bagaje emocional 
y es desde donde escribo. Yo siempre digo que 
más que imaginación yo tengo ojo para captar 
momentos especiales que he visto y transformar-
los para que vuelen más alto. 


¿Cómo de difícil es condensar todo lo que has 
vivido en un texto teatral? 
Pues al final lo que he tenido que preguntarme 


 FOTO: Geraldine Leloutre
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El cuaderno de Pitágoras


Carolina África escribe y dirige este texto que 
pone sobre la mesa la realidad de la vida de 
hombres y mujeres que están o han estado 
presos. La historia se centra en el triángulo 
formado por Paqui, Furia y su hijo y cómo a lo 
largo de los años han ido afrontando cada uno 
las entradas y salidas de la cárcel. Manolo Caro, 
Emmanuel Cea, Gledys Ibarra, Helena Lanza, 
Ascen López, Jorge Mayor, Nuria Mencía, Pepe 
Sevilla y Victoria Teijeiro forman el elenco. 
 
Teatro Valle-Inclán 
Del 12 de enero al 20 de febrero


con honestidad es para qué y por qué quería 
escribir esta obra. Llegando a la conclusión 
de que lo que simplemente quería era acercar 
algo de lo que a mí me ha transformado. He 
condensado muchísimo y he intentado evitar el 
discurso y que se convirtiera en algo panfletario. 
He ido a las historias humanas, a lo pequeñito, 
a momentos donde desde la anécdota llegas a 
una profundidad muy grande. 


¿Cómo han sido los ensayos para transmitir 
a los actores todo lo que has vivido y quieres 
poner en escena?
En las lecturas del texto les he dejado claro de 
dónde nace cada historia, muchas de ellas 
basadas en cosas que me han contado y otras 
ficcionadas, pero con una gran base de verdad. 
En algún caso, incluso, han conocido a las per-
sonas en las que se inspiran los personajes cen-
trales de la obra. Además, era importante para 
mí hacer un buen trabajo con los actores para no 
parodiar ni juzgar y que pudieran defender los 
personajes de una manera honesta. Pude llevar a 
cinco de ellos a que conocieran al grupo de hom-
bres con los que trabajo en la cárcel de Valde-
moro y darles algunos consejos porque, además, 
justo coincidió que en esas semanas estábamos 
ultimando también en la cárcel el estreno de su 
obra. El año pasado con la pandemia no se pudo 
hacer y había mucha ilusión y nervios porque se 
realiza para sus familias. Se llama Esperanzas co-
nectadas y es muy gracioso porque, aunque ellos 
siempre quieren hacer comedias luego terminan 


siendo historias muy reales en las que los dramas 
terminan apareciendo. Además, tuvimos la suerte 
que desde el CDN cedieron algo de vestuario 
para que lo pudieran utilizar. 


¿Hay una conexión entre las diferentes histo-
rias que veremos en la función?
Sí, hay una trama que hila todas las historias, es 
un triángulo entre Paqui, Furia y su hijo. Acce-
deremos mediante flashbacks a distintos años 
de la vida del hijo mientras sus padres cumplían 
condena y todas las luces y sombras de esta 
realidad. Hay que decir que curiosamente la 
obra es muy divertida.    


¿Cómo de especial será el día del estreno 
siendo el culmen de un proceso que te ha 
tocado tanto?
Muy especial porque se juntan muchas cosas: 
estrenamos justo el día en que se cumple un 
año de que me partiera la pierna con el Filome-
na por cinco sitios; van a poder venir los chicos 
del módulo a ver la obra, gracias a un convenio 
del CDN con la prisión de Valdemoro que yo no 
conocía; es la primera vez que me producen, ya 
que siempre he hecho las obras con mi socia 
Laura Cortón y nuestra compañía La Belloch 
Teatro haciendo números y poniendo dinero; 
Alfredo Sanzol (director del CDN) eligió el 
espectáculo como uno de los que va a realizar 
gira por España… no puedo estar más feliz.


Entrevista completa en www.revistagodot.com 
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contar el silencio


por José Antonio Alba


“Juan Mayorga y yo somos dos compañeros 
enfermos de teatro”


Blanca Portillo


 FOTOS: Javier Mantrana
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La actriz es un espíritu inquieto, mientas los reconocimientos a su trabajo en cine con 
Maixabel siguen sucediéndose, vuelve a unir fuerzas y talento junto a su amigo Juan Mayorga 


para llevar a las tablas del Teatro Español una teatralización, en forma de monólogo, de 
Silencio, el discurso que pronunció el propio Mayorga cuando ingresó como académico de la RAE.


Antes de nada, Blanca, desde Godot quere-
mos felicitarte por el reciente premio Forqué y 
por la nominación a los Goya por tu papel en 
Maixabel. ¿Qué lugar ocupan los premios en 
tu trayectoria?
¡Muchísimas gracias! Nunca los espero y cuando 
llegan me dan mucha alegría. Significa un reco-
nocimiento que conmueve.


Hablar de reconocimientos nos viene que 
ni pintado para adentrarnos en Silencio, la 
función que ahora te ocupa. Ya que el grueso 
de su texto es el discurso que Juan Mayorga 
escribió y pronunció con motivo de su ingreso 
en la RAE, ¿cómo se ha dramatizado para que 
acabe siendo un espectáculo?
Digamos que el discurso es el eje sobre el que 
se construye la función. Para que exista Teatro 
ha de existir conflicto. Eso nos llevo a crear 
una situación que permitiera que ese conflicto 
se mostrase. Partimos de un recién nombrado 
académico que pide a una actriz que pronuncie 
ese discurso en su nombre. A partir de ahí, la 
situación es absolutamente teatral.


O sea, que no es a Mayorga a quien interpre-
tas en escena, ¿verdad?
No, no interpreto a Juan Mayorga, interpreto a 
una actriz que interpreta a un recién nombrado 
académico que es amigo suyo. Hay muchas 
vueltas de tuerca en el montaje. En cualquier 
caso, tuvimos claro que no seríamos ni él ni yo, 
sino personajes.


¿Qué diferencias puedes desvelarnos que 
existen entre el discurso en sí y lo que 
finalmente vamos a poder ver en el Teatro 
Español?
El discurso está, al menos en gran parte. Pero 
también está el texto de la función, que no 
corresponde al discurso, aunque está impregna-
do por él y por la situación anómala a la que la 
actriz se enfrenta.


Esta es la segunda vez que trabajas a las 
órdenes de Mayorga y la tercera que lo haces 
sobre un texto suyo, ¿cómo nace vuestra 
relación profesional?
Le conocí cuando entré a trabajar a las órdenes 
de Andrés Lima con Animalario en el montaje de 
su obra Hamelin. Después participé en obras en 
las que él había hecho la versión. ¡Y más tarde 
supimos que habíamos ido al mismo colegio! La 
relación fue creciendo, así como el entendimien-
to y el entusiasmo.


Te acabas de bajar de un espectáculo tan 
coral como Mrs. Dalloway y te metes en un 
monólogo, ¿no da cierto vértigo encontrarte 
con la soledad sobre el escenario?
Ya lo hice con El testamento de María y dije 
que no volvería hacerlo... Realmente me gusta 
mucho más poder tener compañeros y compa-
ñeras a las que mirar en el escenario, pero este 
proyecto me apetece tanto que no he podido 
negarme. Sé que habrá momentos en los que 
me sienta sola, pero también me ofrece la posi-
bilidad de mantener un diálogo casi permanen-
te con el público. Ellos serán mis compañeros 
de viaje.


Esta obra que habla del silencio, comenzó 
a gestarse precisamente en un momento en 
el que las calles eran todo silencio debido al 
confinamiento. ¿Cómo nació la idea de llevar-
lo al escenario?
Juan me dijo desde que lo escribió que pen-
saba que yo podría haberlo pronunciado. Me 
pareció un piropo, sin más. Un día, durante la 
pandemia, nos lo planteamos seriamente: “¿y 
si lo hacemos?”. Y nos pusimos a trabajar a 
distancia, sin saber cuándo y cómo podríamos 
hacerlo. Empezamos a soñarlo, con el deseo de 
convertirlo en realidad y... aquí está.


¿Cómo fue el trabajo en esos días?
¡Tremendamente estimulante! Volver a tener un 
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deseo, un sueño, una meta… Investigar, dialogar, 
construir… A mí personalmente me hizo mucho 
bien. Y mi enamoramiento del proyecto creció y 
creció. Apasionante. Nos encontrábamos una vez 
por semana a través de la pantalla del ordena-
dor y eran horas divertidas, creativas, llenas de 
reflexión y de amor por el teatro. Maravilloso.


Ya que no es un texto dramático en origen, 
¿cómo es pronunciar las propias palabras de 
quien te dirige?
Me gusta mucho trabajar con Juan porque 
mantenemos un diálogo de tú a tú, y más en 
este caso. Somos dos compañeros enfermos de 
teatro, que comparten ideas, reflexiones, puntos 
de vista comunes o diferentes. ¡Pronunciar sus 
palabras siempre es maravilloso porque escribe 
como los dioses! Tiene inteligencia y poesía, 
ingenio, secreto y emoción. Un festín para cual-
quier intérprete.


Leyendo el discurso, no puedo dejar de admi-
rar la sencillez con la que escribe Mayorga y 
la enormidad de cuanto dice. Tiene algo que 
hace que su altura intelectual acabe siendo ac-
cesible e interese a espectadores de cualquier 
nivel. ¿Dónde crees tú que radica ese hecho 
unificador que es casi ‘mágico’?


Creo que hay algo enorme en él: a pesar de su 
inteligencia, no pretende dar lecciones. Desea 
compartir, comunicar, expresar lo que piensa, 
siente y desea. Eso hace que no le sientas como 
alguien lejano o incluso inalcanzable. Es un 
hombre de teatro y un hombre de vida. Lo que 
plantea siempre te pertenece de alguna manera.


Es inevitable, en estos momentos en el que 
el ruido es una constante en nuestras vidas, 
preguntarte, ¿qué importancia tiene para ti el 
silencio?
No es que sea importante, es que lo necesito. 
Lo busco. Es el territorio donde conecto con-
migo misma, donde puedo escucharme sin 
interferencias.


¿Qué reflexión personal te llevas de este texto 
y cuál querrías que se llevara el público tras 
ver la función?
¡Las reflexiones son muchas y diarias! Pero me 
conmueve esa vinculación entre el teatro y la 
vida. Y eso es lo que desearía que sintiese el 
espectador. Es un canto al teatro que camina de 
la mano de nuestras propias vidas si estamos 
atentos para percibirlo.


Entrevista completa en www.revistagodot.com
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Silencio


El 19 de mayo del 
2019 Juan Mayorga 
tomaba posesión 
de la silla M como 
miembro de la 
RAE, pronuncian-
do un discurso que 
ahora ha drama-
tizado y dirigido 
en esta propuesta 
ideada junto a la 
actriz Blanca Porti-
llo que ahora le da 
cuerpo y voz. 


Teatro Español
Del 7 de enero al 
11 de febrero 











por Javier López


naturaleza humana


Mencionar, a estas alturas de la película, la im-
portancia de William Shakespeare en la historia 
del teatro sería caer en redundancias y obvieda-
des un tanto ridículas. Haber visto representada 
alguna vez Mucho ruido y pocas nueces o haber 
leído Hamlet nos hace conocedores de una 
figura literaria esencial que sirve de estudio para 
multitud de filólogos e investigadores teatrales.
Helena Pimenta podría ser perfectamente una 
experta en Shakespeare, pero la reconocida 
directora se considera a sí misma “frecuenta-
dora”, y si ella es ‘frecuentadora’ me pregunto 
qué seremos -si es que somos algo- los demás, 
además de meros espectadores.
Después de ocho años bajo la dirección de la 
Compañía Nacional de Teatro Clásico (2011-
2019), Helena admite echarles mucho de 
menos. “Los llevo a todos en lo más profundo de 
mi corazón y de mi cabeza, fue una experiencia 
maravillosa y estoy muy orgullosa de ella”. Su 
final de etapa hace ya dos años, supuso su re-
greso a UR Teatro, donde al principio reconocía 
estar un poco desorientada después de tanto 
tiempo, pero enseguida encontraron la actitud 
que querían tomar en sus propuestas. “Que-
remos que UR sirva como vehículo para hacer 
lo que nos gusta y lo que queremos. Esa es la 
estructura que teníamos tiempo atrás y ahora 
tiene que servir de nuevo”.
En su regreso, Helena Pimenta ha versionado 
Noche de reyes junto a Álvaro Tato y además 


tiene el reto de llevarla a escena a manos del 
Teatro Español. Helena comenta que tiene algo 
diferente a otras versiones y es que “nosotros 
hemos escuchado la obra y la hemos traído 
hasta nuestra experiencia, tanto vital, como ar-
tística, y con ello hemos construido un lenguaje 
que va hasta al espectador de hoy para que lo 
complete”.
Es precisamente esa experiencia de tantos años 
recorriendo el universo ‘shakesperiano’ el prin-
cipal ingrediente aportado por todos y cada uno 
de los que levantan esta función, sin perder de 
vista el respeto por la obra y el autor ni la necesi-
dad de arriesgarse para mostrar algo diferente.  
 
“Esta obra trata de la necesidad de 
viajar, de tener un poco de locura y no 
conformarse”
En España no es una de las piezas más conoci-
das del inglés, pero la directora hace hinca-
pié en lo que quiere contar con este clásico. 
“Estamos consiguiendo manejar la combina-
ción entre lo lírico y lo cómico que propone 
Shakespeare. Esta especie de montaña rusa es 
muy sorprendente y creo que al espectador le 
resultará igual. Atravesaremos la obra entera y 
contaremos a Shakespeare con nuestra sensi-
bilidad, pero junto con él”.
Pero, en realidad ¿de qué trata Noche de reyes? 
Si nos quedáramos solamente con el título, quizá 


20


www.revistagodot.com


Un clásico trasladado a la experiencia
(Este año) la Noche de reyes se retrasa y llegará el 20 de enero a las Naves del Español en 


Matadero. Esta obra de Shakespeare versionada por Álvaro Tato y Helena Pimenta, 
que también dirige, permanecerá en cartel hasta el próximo 6 de marzo. Hablando con la 
directora salmantina conseguimos desgranar algunas de las claves de esta propuesta.
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pudiera resultar algo tramposo. Hace referencia a 
la duodécima noche después de Navidad donde, 
en un periodo de ensoñación, las clases sociales 
más bajas pretenden cambiar de vida y aspirar 
a un mundo mejor. “Para nosotros es la reivindi-
cación del espacio de la locura y de los impulsos 
que van contra la razón. Es la necesidad de que 
las convenciones duerman y despierte el deseo, 
a través de un paisaje marinero y cálido, (todo lo 
contrario a nuestra Navidad)”.
No solo por volver a UR este montaje es especial 
para Helena, sino también por versionar, por 
primera vez junto a su fiel compañero, Álvaro 
Tato. Después de conocerse en la RESAD y dirigir 
varias versiones suyas, Helena intuye a Álvaro 
y Álvaro intuye a Helena. “A veces él es muy 
racional y yo más intuitiva y viceversa. Es un autor 


extraordinario que sabe encontrar las palabras 
adecuadas y tiene un estilo hermosísimo”.
Ponerse frente a Noche de reyes no era tarea 
fácil, pero Helena está orgullosa del trabajo 
realizado junto a Álvaro, han podido contar cosas 
muy interesantes mano a mano y pertenecer a dos 
generaciones diferentes ha aportado a la versión 
una clara frescura temporal. 
Helena cuenta cómo es ese arduo proceso 
de versión que requiere de esfuerzo y com-
promiso. “Primero tienes que estudiar la obra 
minuciosamente. Muchas veces intento que sea 
la intuición la que recoja el material y luego la 
razón, a través de esquemas y análisis. Después 
de la traducción, intento analizarla desde el 
punto de vista de la puesta en escena”. Ahí, 
todos los departamentos creativos entran en 


FOTOS: José Alberto Puertas


El elenco de Noche de reyes con Helena Pimenta (segunda empezando por la izq.).







acción y comparten opiniones con la dirección 
para después realizar lecturas constantes. Por 
último, las voces, los cuerpos, las experiencias 
y los análisis de los actores en cada ensayo 
van modificando poco a poco la historia y van 
incorporando datos nuevos.
La elección de los intérpretes del montaje está 
medida y escogida a la perfección. Muchos de 
ellos habían trabajado previamente con Helena, 
y otros están siendo un descubrimiento, pero 
sobre las tablas se combinan dos generacio-
nes de actores capaces de adaptarse a estilos 
muy diferentes. La seriedad y lo lírico recae 
justamente en los más jóvenes, Haizea Baiges 
y Sacha Tomé, mientras que Carmen del Valle, 
José Tomé, Rafa Castejón, Victoria Salvador, 
David Soto y Patxi Pérez tomarán las riendas de 
la parte más cómica.
 
“Shakespeare y su mirada sobre lo 
humano”
Han pasado casi treinta años desde que Hele-
na dirigiera Sueño de una noche de verano, y 
ni toda una vida dedicada al teatro hace que 
desaparezcan los nervios y las inquietudes a 


la hora de enfrentarse a un nuevo montaje. “El 
trabajo de dirección siempre me da mucha 
preocupación, no me deja dormir… pero ese 
susto ante un nuevo proyecto ahora dura me-
nos tiempo, rápidamente encuentro el camino 
y no me paralizo, la angustia es menor, la prác-
tica y el entrenamiento me llevan a abordarlo 
con solvencia”.
Ese minucioso trabajo que hace Helena con el 
teatro clásico hace que su público disfrute de 
sus obras y del autor inglés en pleno siglo XXI 
porque “Shakespeare siempre aporta. Fue el 
descubridor de la naturaleza humana en las 
obras de teatro. Habla del ser humano y de las 
relaciones en todos los tiempos”. 
Ante una sociedad cada vez más escéptica en 
la palabra y confiada en imágenes, para Helena 
la palabra no envejece nunca. “Shakespeare 
mezcla lo sagrado y lo profano para expresar los 
más ocultos movimientos del alma humana. Es 
así ahora y lo seguirá siendo en el siglo XXII”.
Y para entrar de lleno en esa Noche de reyes, la 
protagonista del viaje no será otra que la palabra 
desde una experiencia cercana (la de todos los 
que conforman este equipo) que mezclará, de 
una forma mágica, pasado y presente.


Noche de reyes


Con versión de Álvaro Tato y Helena 
Pimenta, que también ejerce la labor 
de dirección, UR Teatro lleva a escena 
una de las comedias más admiradas de 
Shakespeare. La historia parte cuando 
Viola sobrevive a un naufragio, donde 
perece su hermano gemelo, y llega a 
Iliria, un lugar un tanto inverosímil 
donde el tiempo parece haberse dete-
nido. A partir de ahí comienza un viaje 
donde se mezclan el juego, pasión, 
burla, juegos de palabras, poesía... 
Haizega Baiges, Carmen del Valle, 
José Tomé, Rafa Castejón, Patxi Pérez, 
Sacha Tomé, Victoria Salvador y David 
Soto componen el reparto.
  
Naves del Español
Del 20 de enero al 6 de marzo
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Roma como espejo de lo peor del ser humano


por David Hinarejos


luchas de poder


La Compañía Nacional de Teatro Clásico con-
tinúa con su acercamiento esta temporada a 
los textos que giran entorno al Imperio Roma-
no, veáse Antonio y Cleopatra, Numancia o Lo 
fingido verdadero. La gran Cenobia se une a esta 
lista de la mano del actor y docente David Boceta 
en su sexta experiencia como director. Boceta 
formó parte de la primera promoción de la Joven 
CNTC con lo que es gran conocedor del trabajo 
de la institución y de los autores del Siglo de Oro. 
Junto a Luis Sorolla, encargado de la adaptación, 
abordan uno de esos textos poco representados 
de Calderón de la Barca (primera vez para la 
CNTC), un drama histórico escrito alrededor de 
1624 que irremediablemente nos recuerda a al-
gunos de los grandes títulos de Shakespeare por 
sus reflexiones sobre el poder y la política, el nivel 
de violencia del relato o el preciso análisis del ser 
humano y sus pulsiones. Mención aparte requiere 
la construcción que hace Calderón de un per-
sonaje como el de la reina de Palmira, Cenobia, 
que ejemplifica las virtudes del buen gobernante 
hasta que, por culpa del amor, pierde el poder 
sobre su pueblo y su destino. Hemos querido que 
el propio Boceta nos de las claves de todos los 
elementos que rodean esta producción.  


Regreso a casa
“El proyecto ha supuesto no sólo volver a la 
CNTC sino también a la Joven CNTC porque, 
aunque no es una producción específicamente 


de la Joven CNTC, el elenco sí que está formado 
por actores y actrices que han estado en anti-
guas promociones. Desde la mía han pasado 
muchos años, con lo que ahora podemos contar 
con intérpretes de distintas edades. Incluso el 
asesor de verso, Alejandro Saá, también salió 
de la Joven CNTC, concretamente de mi misma 
promoción. Es muy bonito, un honor y algo muy 
especial, es una responsabilidad maravillosa. 
Tengo un Dream Team para este proyecto, son 
todos fantásticos artistas y yo me he preocupado 
mucho por tener un proceso creativo compartido 
donde muchas voces y mentes se unieran y 
muchas sensibilidades se pusieran a disposición 
de la obra de Calderón”.


Origen del proyecto
“Todo parte de un encuentro entre Lluís Homar 
y yo en el que barajamos diferentes opciones, 
pero en esta obra coincidió su interés y el mío. 
También se ajustaba muy bien a una producción 
que se pudiera llevar a cabo con un elenco 
surgido de la Joven CNTC”. 


La adaptación de Luis Sorolla
“Habíamos colaborado anteriormente En otro 
reino extraño con lo que ya nos conocíamos. En 
la versión hemos pretendido fijar la mirada en el 
poder político y militar del relato histórico, cómo 
la política retuerce los hechos y la realidad para 
justificar sus intereses políticos, militares y, so-


David Boceta dirige para la CNTC la versión de Luis Sorolla de uno de los textos de Calderón 
de la Barca menos representado: La gran Cenobia. Un proyecto en el que se ha rodeado de un 


equipo artístico salido de la cantera de la Joven Compañía de Teatro Clásico. 
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bre todo, económicos. Por tanto, lo que trascien-
de a la historia es solo la opinión de aquellos 
que han tenido la posibilidad de contarla. En 
este caso, Calderón quiere dejar constancia 
de otra verdad sobre la dominación de Roma y 
Aureliano sobre la reina de Cenobia. Esto nos 
ha dado pie para en la dramaturgia destacar el 
control del relato como arma política. Además, 
se ha recortado bastante y un personaje como 
el de Astrea, que es la profetisa que trabaja 
para Roma, ha evolucionado mucho y es el 
que interactúa con el espectador y hace de 
narradora hablando en prosa. Realmente es en 
ese relato en prosa de Astrea, que realiza junto 
al coro de soldados, donde se enmarca La Gran 
Cenobia de Calderón en verso. Al final Luis ha 
potenciado los aspectos de la obra que más 
nos interesaban, pero introduciendo muchas 
partes desarrolladas por él”. 


Una gobernante ejemplar: Cenobia
“En un contexto de mucha violencia aparecen 
dos personajes, Cenobia y Decio, que repre-
sentan la nobleza, la justicia, la ética y el honor. 
Cenobia es una gran gobernante, casi elegida 
democráticamente por su pueblo, que en un mo-
mento dado toma una decisión en la que se deja 
llevar por sus sentimientos por Decio y le hace 
perder la batalla contra Roma. Calderón, a partir 
de ahí, monta una trama en la que ella pierde 
parte de su honor y ética intentando utilizar, diga-
mos, sus armas de mujer con Aureliano mientras 
está presa. Eso lo hemos dejado fuera de esta 
versión porque para nosotros lo importante era 
el resultado final: Palmira es devorada por Roma 
como Cenobia lo es por Decio porque, aunque 
se casa con él, ella ya no tendrá poder y queda 
relegada a ser una simple consorte”. 


Una de romanos, pero en una época y 
lugar sin concretar  
“Estamos ante una obra de guerra que tiene una 
estética muy particular con una banda de rock en 
directo y sin que se pueda situar en una época 
ni sitio concreto. El texto no está cambiado, se 
habla de Roma y hay verso, pero la estética y el 
vestuario no va por ahí. Lo importante que quería 
abordar Calderón está: los conflictos éticos, políti-
cos y militares. Creemos que los demás aspectos 
son secundarios”.


La violencia
“El contexto en el que el autor pone a los perso-
najes es extremadamente violento, como en otras 
muchas obras de la época, y no hemos querido 
quitar nada en este aspecto de lo que venía 
implícito. De hecho, nos apoyamos mucho en la 
violencia porque, como las flores que nacen en los 
barrizales, es muy poderoso el hecho de encontrar 
en un clima bélico y extremo sentimientos y perso-
najes tan nobles como los de Cenobia y Decio”.  


25


www.revistagodot.com


La gran Cenobia


La obra nos presenta múltiples luchas de poder: 
las internas de Roma, con el golpe de Estado y 
el asesinato del emperador a manos del ejército, 
y las externas, con Palmira, y su pretensión de 
independizarse de Roma. En medio de todo eso: 
traiciones, amor, honor, venganzas y la lucha de 
una mujer en un mundo reservado a los hombres. 


Teatro de la Comedia
Del 13 de enero al 6 de marzo
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EN EL CAFÉ DE STEINER, LOS ESTRATEGAS
Segunda carta


En el café de Steiner, los estrategas; este podría ser 
otro subtítulo. (1)
Y nosotros aquí, en esta cámara escénica: un lugar 
elegido para lo que se escapa, para lo que vive, con 
paciencia y a veces con premura, sin ganas de salir.
Podemos plantear una interpretación de las partes y 
usos de un teatro a la italiana (glorias, foso, estradas, 
telar, corbata), relacionándolo con la cámara de las 
maravillas, ‘wunderkammer’: el afán de coleccionista 
de trofeos, el afán de ordenar el caos de la naturaleza, 
el paisaje ordenado del que también habla Steiner. 
“Unha paisaxe axardinada, verdad, Nurieta?”
Pero he divagado, me he perdido por el bosque 
buscando a Claudia, en los preámbulos. Volvamos a 
nuestra cámara escénica. 
Qué mejor marco para sentar a la vieja Europa que 
el María Guerrero: barrera entre actores y público, 
lugares para las distintas clases sociales, “butacas 
atornilladas al suelo para que el espectador no pue-
da moverse, separado de los otros cuerpos con los 
reposabrazos, escuchando en silencio el sermón que 
les llega del escenario; unos que hacen, los actores, 
y otros que escuchan, los espectadores. Con las 
luces apagadas para aislarlos”. (2)
Y en este escenario teatral, como si de un gran 
retablo se tratara, una figura central en cada escena: 
estar situado en el centro, esa característica tan 
propia de los europeos.
Las ‘wunderkamer’ medievales fueron evolucionan-
do hacia lo que hoy son los museos. Pero así como 
siento una aversión visceral hacia los museos, los 
contenedores de lo muerto, debo decir que siento 
pasión por los teatros, donde todo puede suceder, 
esas maquinarias que propician lo vivo. Los dos son 
inventos europeos.
No hay nada más excitante, más sensacional, como 


Imagen de ensayo de Inloca. Vallés dando indicaciones.


INLOCA. Teatro María Guerrero. Del 14 de enero al 6 de febrero.


llegar a un teatro vacío, cuando todavía nada se intuye y 
las evidencias, incuestionables, se convierten en posibi-
lidades. Veo el escenario, generalmente mal iluminado; 
de entrada es sólo un edificio vacío, con ecos, polvo y 
líneas de fuga.
Siento siempre algo de rechazo en ese vaciamiento, 
como si el espacio fuera un ser vivo, un gato que te 
acaba de conocer y hubiera que esperar pacientemen-
te a ganarse el regalo de una caricia o un ronroneo. 
Normalmente los teatros, al llegar, tienen las manos frías.
Y huesos, muchos huesos (los huesos son ateos, como 
dice Alfredo Sanzol).
Nuestro primer lugar de encuentro no será un teatro a la 
italiana, será un plató. Sucederá en otoño, una estación 
propicia, según Gavilán:
“Otras estaciones quizás no, pero el otoño tiene cora-
zón. No en el sentido de la biología, pero sí como lo 
entendían los romanos: el lugar donde se encuentra el 
espíritu. De ahí viene recordar, es decir, volver a pasar 
una huella del pasado, una imagen, un olor, una melodía 
por el corazón (cor, en latín)”. 


1- George Steiner, La idea de Europa
2- Ana Contreras, Antes de la metralla


en palabras de...    Ana Vallés. Dramaturga y directora.


Extracto de una de las cartas que Vallés escribió durante el proceso creativo de Inloca, una propuesta de 
Matarile Teatro en coproducción con el CDN, que ella escribe y dirige; y que supone la segunda parte de la 


Trilogía de la fragilidad a la que pertecene El diablo en la playa que recientemente pudimos ver en Madrid.


Primera y tercera carta en www.revistagodot.com
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de mártires y escenarios


por Ka Penichet


¿Qué supone para ti volver al Teatro de la 
Comedia, donde creo recordar que empezas-
te con Miguel del Arco, tras el parón en las 
tablas por el cierre de Kamikaze?
Hice una pequeña cosa antes en la Cuarta Pa-
red, pero realmente mi debut teatral fue con una 
pieza que se llamaba El anzuelo de Felisa de 
Lope de Vega, donde estaba Miguel. Fue donde 
lo conocí y empezó nuestra relación de amistad 
que tan buenos frutos nos ha dado. Justo 
después del cierre de Kamikaze, Lluís, que ya 
me había llamado un par de veces, me volvió a 
llamar y en ese momento en el que estaba un 
poco con esa hecatombe y después de mucho 
tiempo dedicado en exclusiva al teatro contem-
poráneo, haciendo clásicos también, pero de 
la manera en la que lo hacemos nosotros, me 
apeteció la invitación de hacer un clásico y, en 
este caso, además sin versión y sin nada más. 
Supongo que lo que había a mi alrededor me 
disgustaba tanto que lo vi como una invitación a 
refugiarme en el pasado, como aquel que dice. 
Me hace ilusión porque hace mucho que no 
trabajo ahí, así que es una vuelta a mis inicios 
y también lo he hecho porque es una escapa-


da de esta realidad extraña pandémica que 
tenemos ahora.


Este no es uno de los textos más conocidos 
de Lope para el gran público, ¿qué se va a 
encontrar la gente?
Es uno de esos textos muy conocidos para los 
filólogos. Yo lo conocía porque cuando estaba 
en La Abadía ya se hablaba mucho de él y 
lo había medio leído porque había trabajado 
con Vicente Fuentes y sabía de su existencia, 
pero es verdad que esos textos tienen varias 
dificultades para montarse y, sin embargo, 
son muy apreciados por los estudiosos. Se 
van a encontrar un texto maravilloso, pero a la 
vez muy extraño y con algunas cosas que no 
son demasiado usuales. Es una obra donde él 
pone, de alguna manera, en evidencia el arte 
nuevo de hacer comedias que es un poco lo 
que revolucionó Lope. Este texto lo escribe casi 
a la par que El arte nuevo de hacer comedias 
y de alguna manera, viene a ser un canto a las 
posibilidades que tiene el teatro y ese nuevo 
teatro que él está propulsando. Es una obra 
que cierra muchas obras. Es una especie de 


“Tengo la suerte de dedicarme al teatro, donde 
intentamos cazar la verdad a través de la mentira”


El actor regresa a la Compañía Nacional de Teatro Clásico con Lo fingido verdadero de Lope 
de Vega, en un año en el que ha pasado de cerrar el Pavón Teatro Kamikaze a convertirse en 
‘chico Almodovar’. Ahora, bajo la batuta de Lluís Homar, encarnará a San Ginés, patrón de los 


intérpretes, en una pieza que reflexiona sobre los límites de la verdad y la mentira.


Israel Elejalde
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muñeca rusa donde la última es 
de una manera y acaba en las 
antípodas totalmente. La unidad de 
trama salta por los aires y a Lope 
le interesa, de alguna manera, 
mostrar de todo lo que es capaz el 
teatro para enfrentarse a la socie-
dad como recurso de reflexión. 


Representas el papel del prota-
gonista, Ginés, que es un actor 
que posteriormente se convierte 
en mártir, ¿en qué crees que te 
pareces y en qué no a él?
Pues mira, es un actor que se dedi-
ca al teatro y después es un santo. 
Yo, en esto último, no me parezco 
en nada (risas). En lo que tenga 
que ver con él, me parezco en que 
tenemos una profesión igual y se 
habla mucho de teatro, de lo que 
supone ser actor y de las dificulta-
des de serlo. Se pone en cuestión 
de qué va este oficio, de cuál es la 
forma que tienes que encararlo, de 
cómo la vida está todo el rato in-
trincado en el teatro, de que hacer 
teatro significa de alguna forma, 
coger cosas de tu vida y ponerlas 
encima del escenario. En todo eso 
me siento totalmente reflejado. Des-
pués de ahí, hay un salto mortal en 
la función donde Ginés es el patrón 
de los actores, San Ginés, pues 
ya en esa búsqueda de una cierta 
verdad, llega a encontrar a Dios en 
este caso. Es una función que ha-
bla sobre la fe. Creo que, aunque 
es verdad que el tercer acto habla sobre la fe 
religiosa, está hablando de la fe teatral, de cómo 
la creencia en algo te puede llevar también a 
la verdad. Creo que hay más proselitismo del 
teatro que de la religión católica. 


El texto es una reflexión sutil sobre la interac-
ción de la realidad y la representación de di-
cha verdad, ¿cómo de actual ves este tema?
Creo que este texto no es actual, en cuanto a 
que no habla de lo que está ocurriendo ahora 
mismo, sin embargo, lo es en tanto que habla 


de aquellas cosas que imperecederamente, da 
igual el momento histórico y el lugar en el que 
estamos, nos van a seguir afectando. Creo que 
es una función que habla sobre la necesidad 
del amor, sobre la necesidad de ser reconocido, 
de tener una identidad y sobre la necesidad de 
creer en algo, de construir algo conjuntamente 
para poder ser feliz. Es una reivindicación de lo 
colectivo, de cómo el teatro es un acto colectivo 
a través del cual, tanto actores como público, 
podemos reflexionar sobre nuestras conductas 
para poder ser mejores. 


 FOTOS: Sergio Parra
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Lo fingido 
verdadero


Lluis Homar se pone al 
frente de este texto de 
Lope de Vega en el que 
se cuenta la historia de 
San Ginés, patrón de los 
intérpretes, papel al que 
da vida Israel Elejalde.
Una producción que 
hace una reflexión sobre 
la verdad en la vida y en 
el teatro.


Teatro de la Comedia
Del 26 de enero 
al 27 de marzo


En un mundo tan sumamente dirigido por 
las redes sociales, ¿con qué herramientas 
cuentas en tu día a día para distinguir entre lo 
fingido y lo verdadero?
Ese es uno de los grandes temas. Yo tengo la 
suerte de dedicarme al teatro donde intentamos 
cazar la verdad a través de la mentira. Como 
decía Borges, el teatro es un lugar donde una 
persona finge ser otra y otras fingen creerlo. En 
ese fingimiento colectivo a veces aflora algo 
parecido a la verdad. Finalmente, la verdad no 
deja de ser un acto individual y después hay otra 
verdad colectiva que tiene que llegarse a ella a 
través de acuerdos, entre todos, es un tema casi 
filosófico. Yo, sinceramente, es un tema que solo 
abordo dentro de la ficción porque además creo 
que es el único sitio donde afloran cosas pare-
cidas a la verdad y quizás es verdad porque se 
está mintiendo y en esa mentira ya hay algo de 
verdad porque estás diciendo que mientes. En 
general, en la vida, todas aquellas personas que 
hacen una apelación a que hablan de verdad, a 
que son de verdad... me las suelo creer bastante 
poco. También eso es un signo de alarma para 
mí. El actor es alguien que finge y entonces yo 
le creo porque está siendo honesto. Toda esta 
gente, como los políticos que alardean ser de 
verdad y de que no tienen pelos en la lengua, en 


general es una buena alarma para pensar que 
están diciendo una mentira.


En este último año has pasado de ser chico 
Kamikaze a ‘chico Almodóvar’, ¿qué balance 
haces?
La verdad es que ha sido un año muy extraño a 
muchos niveles. Hago un balance positivo por-
que me ha gustado mucho trabajar con Pedro 
Almodóvar y es un tío al que admiro mucho y ha 
sido toda una experiencia, pero también ha sido 
un año en el que he cerrado Kamikaze, encima 
lo del Covid… Digamos que, para ser un año 
tan complicado, con tantas cosas malas alrede-
dor pues he salido bastante indemne y puedo 
decir que la vida me ha tratado bien para lo que 
podría haber sido. Pero ha sido un año muy raro 
a todos los niveles. Se dice esto a veces de que 
cuando se cierra una puerta se abre una ven-
tana, pues lo de Almodóvar, de alguna manera, 
me ha hecho tener una lectura más positiva en 
todo lo que tiene que ver con lo laboral, pero ha 
sido un año en que también hemos tenido que 
cerrar el teatro así que supongo que ha sido 
una de las mejores cosas de mi carrera pegada 
a una de las peores. Año extraño.


Entrevista completa en www.revistagodot.com
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El equipo artístico de Lo fingido verdadero.











pensamiento, reflexión y palabra 


por David Hinarejos


Querías poner en escena un monólogo y supon-
go que no es gratuito haber elegido a una pro-
fesora como protagonista, ya que tanto tú como 
diferentes miembros de tu familia tienen una 
relación estrecha con la docencia. Pero, ¿qué 
te hace decidirte por esta historia que pone a la 
filosofía y a Foucault en el centro de la trama? 
Yo quería, como actriz, volver a hacer un monólo-
go- que para un intérprete es como nadar en aguas 
abiertas- y escribirlo, un vicio bastante recurrente 
por estos lares. Como dramaturga necesitaba 
resolver el gran problema del monólogo; que no 
es el simple: ¿A quién le habla? Es el problema 
de la acción dramática y el presente escénico. 
Para que salga del modo relato, alguien cuenta 
algo que ya le sucedió, no. La idea es cómo hacer 
que el personaje habite una situación conflictiva 
que lo lleve a un riesgo, a tomar decisiones, a una 
transformación. Y sí, doy clases, no en este formato 
de gran teórico, pero recordé mi paso por la UBA 
por Letras, a los docentes que dictaban clases en 
las aulas magnas llenas de alumnos. Recuerdo sus 
capacidades histriónicas, la valentía de sostener 
esas performances de más de dos horas. Y ahí, 
casi a la par con esa decisión, apareció Foucault. 
La profesora vuelve después de casi un año de 
licencia a su cátedra, que aunque no existe podría 


existir, titulé: Análisis y producción de conceptos de 
normalización en la sociedad moderna. Foucault y 
su pensamiento sobre la sociedad disciplinaria es 
troncal. Y permite la peripecia de que ella se expli-
que y a la vez se arriesgue a ser juzgada contando 
su versión de los hechos que se le adjudican.     


¿Enlaza de alguna manera esta elección con un 
momento personal determinado?
No con un momento particular, es personal el tema 
en la medida en que siempre me inquietó. ¿Cómo 
es posible que normalicemos con tanta velocidad 
conductas tan ciegas, tan carentes de pensa-
miento crítico, y que nos adaptemos por ejemplo 
a comportamientos competitivos y narcisistas que 
tan sólo unos años atrás eran vistos como repro-
bables? ¿Qué nos pasa que en las redes sociales 
y en la arena pública se sentencie con ferocidad 
antes de pensar u olvidando que en realidad no se 
sabe mucho de nada? ¿Cómo se enuncian pregun-
tas y cuestiones por fuera de la agenda del pen-
samiento del poder y que a su vez nos provoquen 
la alegría de la reflexión conjunta más que el temor 
del desvío a la norma y la represalia? Las clases, 
los libros, el teatro y sobre todo el teatro al tener 
la ficción de su lado pueden salir del laberinto por 
arriba. A mi me gusta que el teatro como rito nos 


“Hay que derribar el prejuicio de que la filosofía es 
pesada, yo creo que bien compartida es liberadora”


Dirige, junto a Rafael Spregelburd, Pundonor, un texto que ella misma escribe y protagoniza con la 
filosofía de Michel Foucault como referente. La profesora con la que se mimetiza en escena nos 


propone a los espectadores/alumnos diferentes reflexiones sobre el poder y lo normativo. 


Andrea Garrote
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haga preguntas sin bajar línea, desde el humor que 
acepta de manera amorosa nuestra propia ridicu-
lez. El rito, el pensamiento y el humor generan una 
riego de agua fresca en una comunidad diezmada.  


De alguna manera al escribir el texto, 
¿primero fuiste alumna de Foucault para 
luego ser maestra?
Sí, claro, y también en la obra lo enfrento en 
cierto modo. La profesora por momentos desea 
no haberlo leído nunca, tener aún el velo de la 
ingenuidad que permite no angustiarse por estos 
temas y tener las cosas más resueltas, por ejem-
plo a quién echarle la culpa de todo, en vez vivir la 
posible parálisis que provoca el cuestionamiento 
de las instituciones, o las grupalidades en lucha 
contra un enemigo claro. El poder en Foucault es 
rizomático, nosotros lo reproducimos, nos hace 
responsables, nos hace ver nuestra cárcel y nos 
dice que somos también las rejas.


¿Por qué no debe echar para atrás a nadie un 
texto en el que la filosofía tiene tanto peso? 
Bueno, primero diría que la obra tuvo ya cuatro 
temporadas a sala llena en Buenos Aires y que el 
público ríe y se emociona junto al personaje. Algo 
curioso es que muchas personas vuelven a ver la 


obra varias veces han venido a ver la obra profe-
sores de sociología, psicología, etc. Pero también 
jóvenes o adultos que no han leído a Foucault y 
salen con su clase introductoria bastante encar-
nada a través de una comedia. Hay que derribar 
ese prejuicio de que la filosofía es pesada, yo creo 
que bien compartida es liberadora, genera espa-
cio en un mundo abúlico. Lo que cansa, lo que 
aburre es la alienación cotidiana, y esa comida 
chatarra que son por ejemplo las ficciones iguales 
a si mismas y sin sabor.   


¿Hay espacio entonces también para la risa? 
Lo cierto es que yo trabajo para que mi teatro 
comunique de manera directa, no es simbólico, ni 
críptico, me preocupo porque sea divertido. Eso 
me importa tanto como el contenido y la forma. 


¿Era importante para ti, ya que escribiste la 
obra y la protagonizas, compartir la dirección 
con alguien de confianza como Rafael Spregel-
burd para tener otra visión diferente? 
Yo tenía muy claro lo que quería y el personaje tiene 
mucho de mí dando clases, pero una mirada orga-
nizadora desde afuera era un seguro para llegar a 
mejor puerto y con Rafael tenemos mucha compli-
cidad. Él no suele dirigir obras de otros pero leyó 


 FOTOS: Sandra Cartasso
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Pundonor


Una profesora universitaria mezcla, 
durante una clase de introducción a 
la obra de Michel Foucault, la filoso-
fía de éste con su situación personal 
y profesional. Entre otras cuestiones 
la obra nos plantea: ¿cómo podemos 
luchar contra la centralización del 
poder si somos reproductores cons-
tantes de sus mecanismos?  


Teatro de La Abadía
Del 20 al 30 de enero 


el texto y quedó encantado y que eso le sucediera 
para mí fue una confirmación, ya que yo admiro 
mucho su obra dramática que es una, sino la más 
importante, sorprendente y prolífica de argentina.


La protagonista es Claudia Pérez Espinosa, una 
profesora universitaria, Doctora en Sociología, 
que vuelve tras una baja por un episodio en 
redes sociales que dañó su reputación. ¿En qué 
estado se encuentra al retomar sus clases? 
Claudia vuelve bastante nerviosa a un espacio 
que amó, pero que se le tornó hostil. A medida 
que habla entra en confianza, abre su corazón y 
cuenta con una honestidad que se nota, la carac-
terizó siempre. No quiero contar nada de lo que 
pasó o pasa durante la obra porque la información 
está dada de una manera imprevisible ya que 
trabajo con el supuesto de que el público son los 
estudiantes que ya tienen una imagen de ella. 
Los episodios en sí no son graves, son más bien 
insólitos, pero dañaron su imagen y está atrapada 
por esa recepción de su persona que la comuni-
dad académica con sus normas le devuelve. Uno 
también es lo que los otros ven de uno.    


Durante esta clase, su situación y aspectos de 
la filosofía de Foucault como los mecanismos 
del poder y el concepto de ‘sociedad disciplina-
ria’ se irán entremezclando. ¿Cómo realiza esta 
conexión? 
La conexión está dada por su propia historia, ella 
se pone de ejemplo para explicar la sociedad 
disciplinaria y su maquinaria de funcionamiento. 
Y es muy consciente que esa maquinaria está en 


marcha durante su clase, y lo enuncia con lucidez 
y piadosa compresión.     


¿Qué es la normalidad o estar en el sistema? 
La línea que define lo anormal es una construcción 
que cambia como cambia a lo largo de la historia 
la Verdad. La transgresión de un sistema está con-
templada dentro del mismo, la pregunta es cómo 
deslizarse por los intersticios. ¿Existen?


En tiempos de Foucault no había redes socia-
les, ¿para él serían otra herramienta de control 
de lo normativo más?
Absolutamente. Y han generado enormes cambios 
en la normalidad, en nuestros comportamientos, en 
nuestras prioridades y nuestro sistemas de valores.  


¿Qué quiere conseguir Claudia planteando esta 
clase tan particular tanto para ella como para 
sus alumnos?
Quiere que la comprendan a ella y a las teorías 
que enseña, es una idealista que por momentos 
pretende producir una modificación en su alumna-
do, aunque por momentos se desanima.


¿Por qué la filosofía debe estar presente tanto 
en nuestra educación como en diferentes espa-
cios como puede ser el teatro?
Porque la filosofía es pensar de manera lúdica, casi 
poética, los grandes temas: la existencia, la muerte, 
la verdad, el cuerpo, la relación con el mundo , con 
los otros. Y está al alcance de todos con práctica.  


Entrevista completa en www.revistagodot.com


Andrea Garrote junto a Rafael Spregelburd, ambos codirigen Pundonor.
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Magüi Mira es un torbellino escénico inagotable, 
una auténtica fuerza de la naturaleza que, lejos 
de acomodarse en el terreno de la dirección, 
donde hemos podido encontrárnosla últimamen-
te, retoma su faceta como intérprete y se sube al 
escenario para recuperar un personaje que ya 
interpretó hace 40 años: Molly Bloom. “Esto es un 
goce y un atrevimiento”, comentaba con espíritu 
divertido la propia Magüi en la presentación de 
este espectáculo que, además de interpretar, 
adapta y dirige junto a Marta Torres. 
Los que tuvieran la ocasión de ver aquella ver-
sión de hace cuatro décadas podrán comprobar 
cómo ha evolucionado esta Penélope contempo-
ránea con la que Joyce rubricaba su Ulises en el 
cuerpo y el alma de una Magüi que retoma en 
el centenario de su publicación. “Joyce le echa 
un pulso al mundo que le tocó vivir a través de 
este personaje -dice la actriz- y Marta y yo tam-
bién tenemos un pulso muy transgresor como 


es que yo, con 77 años, física y mentalmente dé 
cobijo a este personaje”. 
Molly es una mujer poderosa, quizá no social-
mente, por el mundo en el que le ha tocado 
vivir, pero sí a través de su pensamiento, dando 
forma y nombre a unos deseos y anhelos que al 
ser materializados en palabras provocaron un 
seísmo en la moral de la época. “Es un paisaje 
triste, pero ella piensa de una manera positiva. 
Es lenguaraz, es atrevida, inteligente, descarada, 
procaz. Piensa de una manera absolutamente 
desinhibida desde el punto de vista sexual. Anali-
za lo que ocurre con el sexo en las relaciones de 
pareja”. ¿Cómo resonarán esas mismas palabras 
insomnes en pleno siglo XXI?


Un amor insomne


MOLLY BLOOM
Teatro Quique San Francisco
Del 12 de enero al 6 de febrero
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estrenos


FOTO: Ángela Ortiz
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ETA desapareció, el conflicto vasco ya no existe; 
sin embargo, las víctimas, las que han podido 
sobrevivir, y sus verdugos siguen aquí ¿De qué 
manera se puede avanzar hacia el futuro sin que 
sea aplastado por el dolor del pasado? 
Esa cuestión es la que plantea Fernando Erre 
-guionista de Aita Mari- en este espectáculo 
dirigido por Juanma Gómez, a quien reciente-
mente pudimos ver en este mismo escenario con 
Thom Pain, donde se juega a imaginar lo que 
sucedería en un hipotético encuentro entre un 
preso etarra arrepentido, interpretado por Josean 
Bengoetxea, y una de estas víctimas, a la que 
da vida Daniel Ortiz. Quizá lo más transgresor y 
sorprendente de esta propuesta es su enfoque 
humorístico, sobre todo en estos tiempos en los 
que la risa escuece tanto.


Recuerdo ver, hace años, un corto rodado en 
unos grandes almacenes que contaba el inicio de 
la historia de amor entre dos chicos, uno sordo, 
que fingía no saber leer los labios y otro que no 
sabía hablar la lengua de signos. A pesar de las 
dificultades, el amor triunfaba. Aún recuerdo cómo 
me conquistó con su sencillez, ¡y en tan solo tres 
minutos! Ahora, cinco años después, ese corto: Sí 
a todo, tiene su continuación en forma de obra de 
teatro. ¿Cómo se las apañaron estos dos chicos 
para llevar a buen puerto su historia de amor? Eso 
es lo que nos cuenta Roberto Pérez Toledo (en 
la imagen), autor y director, tanto del corto como 
de esta continuación. Enrique Cervantes y Carlos 
Soroa, vuelven a sus personajes, esta vez junto a 
Aarón Caldas y María José López. 
Visibilidad, diversidad y amor. ¡Ahora mismo no 
hay nada más revolucionario!


HERNANI
Teatro Lara
A partir del 20 de enero


MANUAL BÁSICO DE LENGUA DE 
SIGNOS PARA ROMPER CORAZONES


Teatro María Guerrero
Del 19 de enero al 13 de febrero


Asuntos por resolver


¿Qué pasó después?
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Islero. Ese nombre se quedó grabado a fuego en la 
España de 1947. Y ese nombre se siguió repitiendo 
en la noche de los tiempos. Se repitió tanto que 
llegó hasta mis oídos y nunca se me ha borrado de 
la memoria, incluso sin gustarme nada la tauroma-
quia. Ese fue el nombre del toro que mató a Mano-
lete, el gran ídolo nacional de una época gris en la 
que todo el mundo era anónimo. Islero sumió aun 
más en la tristeza a un país que intentaba restañar 
las heridas de la guerra. Islero fue el gran culpable 
de acabar con la esperanza patria y pagó con su 
vida, como todos los toros. Pero alguien más debía 
pagar la enorme factura de aniquilar los sueños de 
un país. Y fue Islera quien también pagó.
Islera era la madre de Islero. Había pasado el 
tiempo y ella seguía pastando por las dehesas 
ajena a todo lo que había ocurrido alrededor, 
pero nadie era capaz de olvidar su nombre, 
ni el de su hijo, ni el de Manolete. Un día, su 
dueño, Eduardo Miura, acabó con su vida en 
un arrebato de rabia. “La maté para que no 
pariera más hijos asesinos”, dijo el ganadero. 
Y así se obró la venganza. La madre merecía 
morir por lo que había hecho el hijo. 
Lupe Sino, la mujer de Manolete, también fue 
un nombre maldito durante muchos años. A 
ella también la culparon del trágico final...
La expresión “ser el toro que mató a Mano-
lete”, en este país indica que alguien está 
siendo exageradamente culpado de todo tipo 
de males. Quizá sea una expresión que va 
cayendo en el olvido, pero seguir culpando 
a la mujer y a la feminidad de todo lo malo 
que acontece aun está muy arraigado. Son 
muchos años de estigma patriarcal.
Las hermanas de Manolete es una historia de 
ficción, escrita por Alicia Montesquiu, basada 
en los personajes reales que rodearon la 
muerte del torero Manolete en 1947. Un retra-
to de la sociedad franquista de esos años, en 
la que las mujeres eran meros objetos que no 
debían sobresalir sin permiso. Poco se sabe 
todavía de las mujeres que han ido rodeando 
a los personajes ilustres de épocas pasadas 
y cuanto más foco se pone en ellas, que han 
permanecido en segundo plano social, más nos 
sorprende lo que encontramos. Mujeres valientes, 


creativas, terribles, mujeres con muchas cosas 
que aportar, buenas y malas, a la sociedad que las 
sepultaba en sus casas.
En el caso del torero Manolete, la historia de las 
mujeres que le rodeaban es sorprendente. Se 
movían haciendo y deshaciendo una tela de araña a 
su alrededor, en el pequeño espacio que brindaba 
la sociedad a todo lo femenino. Con todos estos 
elementos, la dirección de Gabriel Olivares y la 
interpretación de Alicia Cabrera, Ana Turpin y la 
propia Alicia Montesquiu, se va tejiendo una historia 
de amor aderezada de humor negro donde se 
entremezclan las pasiones, la sangre, los cuernos y 
el rabo de toro. Sergio Díaz


Las mujeres tras el mito 
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LAS HERMANAS DE MANOLETE
Teatro Fernán Gómez
Del 8 al 30 de enero







El público ha sido invitado a realizar una visita 
a una Galería muy particular en la que nombres 
como los de Falla, Dalí, Lorca y Carmen Amaya 
estarán muy presentes. Cuatro nombres que 
sirven como ejes sobre los que transitará este 
espectáculo multidisciplinar creado por José 
Maldonado en el que vertebra lenguajes como la 
danza, la plástica y el audiovisual, para dar forma 
a una puesta en escena que promete sorprender.
Coreografías con sabores flamencos, exposicio-
nes pictóricas e incluso la creación de una obra 
en directo, dan cuerpo a esta propuesta única y 
efímera con la que Maldonado se muestra como 
nexo entre la escena y el propio espectador. 


Es interesante descubrir las dos vertientes del tea-
tro que trabaja desde hace años Gabriel Olivares. 
Por un lado, está ese teatro más comercial que 
todo el mundo conoce y que tanto se le reconoce, 
pero después existe un lado mucho más experi-
mental y comprometido que conviene no perder 
de vista. Hace años ya pudimos ver un montaje, 
también firmado por Olivares, sobre esta pieza de 
Thronton Wilder -ganador del Pullitzer de Teatro en 
1939- que cosechó un gran éxito y que ahora reto-
ma con elenco renovado. Una historia que contiene 
la épica de lo cotidiano, mezclada con el realismo 
mágico y un espíritu, en la desnudez multiforme 
de su puesta en escena, que ofrece aromas a lo 
Dogville de Von Trier.


Angélica Liddell deja por un momento su periplo 
por los festivales y regala a esa legión de seguido-
res con los que mantiene una relación de amor-
odio tan intensa como interesante de contemplar, 
el quedarse varios días en un mismo escenario en 
lugar de hacer su habitual estancia relámpago. 
¿Convertirá Teatros del Canal en lugar de peregri-
naje durante esa semana?
Una oportunidad de oro para ver, descubrir, y 
repetir a placer, la experiencia de completar y con-
templar este díptico, sobre la figura de sus padres, 
que lleva por título Una costilla sobre la mesa, y 
del que ya pudimos ver el capítulo dedicado a la 
madre. En escena le acompañan Oliver Laxe y 
Camilo Silva.


UNA COSTILLA SOBRE LA MESA: 
PADRE


Teatros del Canal
Del 22 al 30 de enero


OUR TOWN (NUESTRO PUEBLO)
Teatro Lara
A partir del 18 de enero


 GALERÍA
Naves del Español
Del 20 al 23 de enero
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Estos cuatro amigos son hombres simples, soñado-
res, de aspiraciones sencillas. Sencillos visitadores 
médicos que intentan recuperar o reconquistar 
a sus amores perdidos y en sus acciones para 
lograrlo nos demuestran cuán ridículo puede llegar 
a convertirse un hombre enamorado.
El patetismo de Berlanguita, Rodríguez, Artemio y 
el Mudo arrancará las risas del público al descubrir 
qué remedios  encuentran para sus corazones 
‘rotos de amor’. Esta obra nacida en Argentina, que 
lleva representándose allí desde hace 10 años, es 
una mirada tierna y satírica al hombre y que reúne 
dolor y comicidad, hilaridad y sufrimiento, lo que lo 
convierte en un texto típico del grotesco argentino: 
tanto dolor que hace morir de risa.


Con textos de Juan Carlos Rubio, esta obra de dan-
za es una creación muy personal de Juana Acosta 
que sirve como homenaje a su padre, quien fue 
asesinado en Colombia cuando la actriz contaba 
con tan solo 16 años. Chevy Muraday, junto a su 
compañía Losdedae, ha ido guiando a Juana por 
el mundo de la danza para construir este espectá-
culo en el que la actriz, que dejó de bailar cuando 
perdió a su padre, retoma esta forma de expresión 
para sacar afuera todo el dolor y la rabia que lleva-
ba dentro desde hace tanto tiempo. “Resignificar el 
dolor y encontrar una perspectiva liberadora. Volver 
a nacer, volver a vivir, volver a sentir, volver a bai-
lar. Y perdonar”, son las motivaciones de Acosta.


Unas páginas truncadas por la muerte. Una habitación 
donde anidan tus recuerdos. Un parque donde ya solo 
pasea tu ausencia. El hospital de donde escaparon 
tus sueños como pájaros. Una elegía escénica, un 
testimonio de que al fin la belleza, permanece entre no-
sotros para siempre. Obra que es un homenaje a María 
Pisador, y a los que, como ella, sostuvieron una durísima 
batalla contra la enfermedad, dejándonos el amor 
necesario para poder seguir adelante, en la búsqueda 
de nuestros propios versos con los que celebrar la vida. 
Cualquier creación de Eusebio Calonge y Paco Zaranda 
es un bellísimo ejercicio de poesía escénica y en esta 
obra protagonizada por Laura Gómez-Lacueva, Ingrid 
Magrinyà (con quienes trabajaron en La extinta poética) 
e Inma Nieto y Celia Bermejo lo vuelven a demostrar.


CONVERTISTE EN LUTO MI DANZA
Teatro Fernán Gómez
Del 19 al 30 de enero


EL PERDÓN
Teatro Bellas Artes
Del 12 al 23 de enero


ROTOS DE AMOR
Teatro Alfil
Desde el 12 de enero
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lírica / danza 


Esta producción del Teatro Arriaga, Teatro de la 
Maestranza,Teatros del Canal y Teatro Campoamor llega 
al Teatro de la Zarzuela bajo la dirección de Antonio Fau-
ró y la dirección musical de Guillermo García Calvo, con 
escenografía de Ricardo Sánchez-Cuerda y vestuario de 
Jesús Ruiz. Una nueva adaptación del clásico sainete 
lírico en dos actos con música de Pablo Sorozábal y 
libreto de Luis Fernández Sevilla y Luis Tejedor Pérez. 
Estrenado en 1950 en el Teatro Circo Price de Madrid, su 
argumento se desarrolla en el barrio sevillano de Triana, 
donde Reyes, que vive con su prima Micaela y su tía 
viuda, dio a luz hace meses en secreto a un niño y lo 
hace pasar por el hijo de sus tíos, Mariano y Benita. Sin 
embargo, el padre del retoño es Fernando, un capitán de 
barco al que no ve desde hace un año. José María, ena-
morado de Reyes le descubre que Fernando la engaña 
con la cantaora Esperanza. Para convencerla, le pide a 
ésta que le diga la verdad a Reyes, pero la vocalista, por 
el contrario, le desvela el gran secreto de su amada. 


Cuando nos vamos de aquí, ¿qué queda como esencia de 
toda una vida? 
Este solo de danza de Pau Aran, que cuenta con la dra-
maturgia de Jose Troncoso, es un trabajo dedicado al 
encuentro, al vínculo directo con los ancestros y al agra-
decimiento, de manera sutil, tímida y un tanto abstracta. 
Tres miradas, tres momentos de vida (pasado, presente 
y futuro) marcan nuestras historias de forma implacable 
y para siempre. Las ausencias que nos acompañan y 
que nos rodean siguen informando nuestro cotidiano 
a pesar de no existir físicamente por causa del tiempo 
o el espacio. La pieza, inspirada por la artesanía del 
movimiento y el gesto en la danza, explora la necesidad 
de reconocer los lugares, seres y experiencias con las 
que interactuamos hasta este mismo día como origen de 
nuestra esencia. La identidad pide paso. Necesita agra-
decer y ser tomada en consideración. Las imágenes 
se suceden, los personajes ocurren. Han venido todxs. 
Visibles o no, tangibles o no.


ENTRE SEVILLA Y TRIANA. Teatro de la Zarzuela. Del 26 de enero al 6 de febrero


UN CADAVRE EXQUIS II. Naves del Español. Del 28 al 30 de enero







por Jorge Gª Palomo / @jorgegpalomo


cómicas


¿Quién es Ana Polo Millá?
Un culo inquieto a la que le encanta comer, dormir 
y cantar. Si es con buena compañía, mucho mejor. 
Desde muy pequeña he tenido muy claro que 
quería ser artista y trabajar en varias disciplinas. Me 
cuesta elegir una porque las disfruto todas, pero no 
hay nada como contar mis tontadas en el escenario.


¿Cómo definirías tu comedia, tus monólogos?
Yo me imagino que como un semáforo… Hablo 
de experiencias personales, de cómo me siento y 
sobre el mundo que me rodea.


¿Y qué valor tiene el humor para ti en lo profe-
sional y en lo personal?
Más de dos euros... ¡Muy necesario! En mi entorno 
familiar el humor está presente diariamente; y po-
der hacer de ello una profesión es un regalo.


¿Dónde verte actuar para afrontar este año a 
carcajadas contigo?
En Beer Station con Irene Molina, en el Café 1907 


con Nadir Din y Úrsula Addams (Muy víctimas y 
muy feministas), invitada en algún otro show… y 
este 2022 estaré también con algún espectáculo 
fuera de Madrid: informo sobre las fechas en mis 
redes. También Comedy Con en las plataformas 
de Phi Beta Podcast y, próximamente, en Dos 
Tintos para Dos Tontos.


¿A quiénes admira Ana Polo dentro de “la com-
media” (Ignatius dixit)?
Sobre todo, a mis compañeras. Entrar en el mundo 
de la comedia me ha dado la oportunidad de cono-
cer cómicas estupendas y con un talento enorme.


Un clásico: la cultura es… 
Indispensable y una gran olvidada. Es vital.


¿Las redes sociales son?
Sobre todo, me gusta que puedes tener conexión 
inmediata con otras personas. Me ayuda mucho a 
estar conectada con muchos seres queridos que 
están lejos. Por supuesto, es un escaparate que 


“¡Apoyad al sector de la cultura, consumid comedia!”


Ana Polo Millá


Ana Polo Millá es cómica, cantante y actriz. “Cocatriz”, bromea ella, uniendo todas sus facetas artísti-
cas. Solo falta hilar lo de presentadora de televisión. ¡No para! Porque nuestra protagonista, murciana 
“extrapolada y polarizada” (conceptos que juegan con su apellido, Polo, objeto habitual de sus chistes),  


siempre quiso ser artista multidisciplinar. Así nos lo cuenta al tiempo que proclama: “¡Id al cine, al teatro 
y escuchad música en directo!”. También reivindica el potencial de las cómicas. Cómicas que, como hace 
ella por doquier, suman talento y variedad a esta edad de oro del humor. “No hay nada como contar mis 


tontadas en el escenario”, confiesa. ¡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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cada vez se toma más en cuenta de forma profesio-
nal. ¡Apoyad a los artistas en redes sociales!


Varios conceptos unidos a ti, Ana. Test raudo…
-‘Stand up comedy’: Algo que respeto muchísimo 
y que cada vez amo más.
-El Golfo Comedy Club: Un sitiazo que en poco 
tiempo se ha convertido en una referencia en loca-
les de comedia en Madrid.
-Beer Station: Una casa, una familia, el primer sitio 
donde me programaron. Agradecida de que me 
acojan en un lugar tan mítico.
-Phi Beta Lambda: Un gran apoyo, se lo curran 
mucho, estoy muy agradecida de que me den 
espacio.
-Yecla, Murcia: El lugar donde me crié, donde 
tengo a las personas que más quiero. Un lugar con 
un potencial enorme.
-El cómico David Domínguez: Mi paisano, siem-
pre le he admirado y me ha apoyado mucho. Es 
una suerte haberle tenido tan cerca.


¿Un momento inolvidable fuera de los 
escenarios?
Los viajes de gira, la convivencia con compañeros 
a los que admiras. Sobre todo, me quedo con las 
personas que te encuentras por el camino.


¿Un lugar o contexto para reír mucho?
Murcia Comedy Club en todos sus formatos. Jaime 
Caravaca lo mima como nadie y ha creado un es-
pacio de una calidad increíble. Clan Cabaret, una 
sala mitiquísima en Alicante y el primer sitio donde 


hice ‘stand up’. Bar Picnic de Madrid -¿cómo no?-, 
que es otra casa para mí. Y Café 1907, que está 
apostando muchísimo por la comedia.


¿Una película, canción o serie para sentirnos 
bien en épocas difíciles?
Lo que el viento se llevó o Con faldas y a lo loco 
son de mis películas favoritas. No sé ni las veces 
que las he visto…  Y Stairway to Heaven, pero la 
versión de Heart en el Kennedy Center Honors. Y 
Bojack Horseman no siempre te va a hacer sentir 
bien, pero creo que es necesaria.


¿Algo que te parezca ignominioso que se me 
pase preguntar?
He tenido la suerte de trabajar en proyectos muy 
dispares, desde presentar un magazine en un 
canal autonómico a cantar en un festival ante más 
de 50.000 personas, seguramente la experiencia 
más bestia de mi vida profesional.  


¿Un mensaje para la posteridad?
¡Apoyad al sector de la cultura, consumid come-
dia! Descubrid nuevas cómicas. No os imagináis la 
de cómicas increíbles que hay en activo que ape-
nas se conocen. ¡Id al cine, al teatro y escuchad 
música en directo! Y, sobre todo, intentad nacer 
en una familia de gente rica o ganar el rosco de 
Pasapalabra.
¡Mil gracias, abrazos y viva la comedia! ¡Viva Ana 
Polo y vivan las cómicas!por Jorge Gª Palomo / @jorgegpalomo


Entrevista completa en www.revistagodot.com











escena y cultura


www.revistagodot.com


Riccardo Rigamonti es el impulsor de este montaje basado en la adaptación para teatro que hicieron 
Marco Baliani y Remo Rostagno del original de Kleist. Esta historia sobre la lucha de un hombre corriente por 


lograr que se haga justicia es una obra icónica del teatro italiano que ahora podrá verse en el Teatro del Barrio.


Esther Berzal _ MoverMadrid: Cielo rasO _ Para ver si así me quieres _ Titirimbana


Kohlhaas


Si me coges, no me sueltes, llévame contigo. Por el bien de todxs #CulturaSegura
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“Creo que tenemos que escribir un teatro que de miedo a los cobardes”, 
decía Juan Mayorga en una entrevista en el diario Levante en 2019. Yo, cada 
poco tiempo me tengo que enfrentar a la dicotomía entretenimiento-pensar a 
la hora de elegir ir a ver una obra de teatro con amigxs (no por trabajo) que 
no frecuentan mucho los circuitos teatrales. Mi interlocutor en el tema de por-
tada, Riccardo Rigamonti (el impulsor de Kohlhaas), sí se mostró muy claro 
en ese aspecto. “El teatro tiene que ser una experiencia transformadora, 
no puro entretenimiento”, me dijo durante la entrevista. Es lo que él trata de 
hacer en sus trabajos, invitarnos a una experiencia litúrgica ritual que incluya 
al espectador como sujeto activo de la obra, no únicamente pasivo.
Y yo ahí me di cuenta de que soy un cobarde, cada vez más. Quizá en algún 
momento se ha podido vislumbrar en mí, a lo lejos, un atisbo de valentía, 
pero fue hace ya tanto que ni me acuerdo. Lo demuestro viendo la televisión 
donde solo me atrevo a ver comedias blancas para desconectar. Pero en el 
teatro, al ser la actividad a la que me dedico, aún sigo sacando esas pocas 
agallas que tengo para enfrentarme a textos que sé que me van a afectar, 
porque entiendo que es lo que debo hacer, lo que mi ‘yo’ del pasado me 
pide que haga, que siga manteniendo viva mi forma de pensar y mi con-
ciencia para no caer dormido del todo. A pesar de eso, a veces claudico e 
incluso frecuento musicales y comedias facilonas.
Este mes, en la cartelera independiente de Madrid confluyen dos obras (al 
menos son dos las que yo recuerdo ahora mismo) que hablan sobre tras-
tornos alimenticios. Dos espectáculos valientes con testimonios personales 
sobre un problema que afecta, en mayor o menor medida, a una gran parte 
de la población. Son Lo siento, no era yo, de Esther Berzal (El Umbral de Pri-
mavera), y Para ver si así me quieres, de Marta Albert (La Mirador). Esos tras-
tornos alimenticios son los ejes sobre los que se articulan las piezas, pero el 
protagonista de ambas es el amor a uno mismo. El quererse y quererse bien. 
El no tener al enemigo dentro, el poder enfrentarse al reflejo que el espejo del 
baño nos muestra, el que no nos hagan daño las palabras feas que a veces 
nos dedican desde fuera. Son dos obras duras y será difícil convencer a mis 
amigxs para que vayan a verlas. Pero se equivocan, porque son dos obras 
muy necesarias porque puede que nos abran los ojos y modifiquen nuestra 
forma de relacionarnos con los demás y con nosotros mismos. Nos pueden 
ayudar a mirar como se miran las cosas de verdad, al interior de la pupila, 
que es donde se encuentra nuestra verdadera esencia, y a no quedarnos 
con el papel de regalo con el que venimos envueltos. Spoiler: ese envoltorio 
al final se desgasta y degenera, hagas lo que hagas.
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la coherencia de un hombre


por Sergio Díaz


¿Cómo llegas a esta obra original de Heinrich 
von Kleist?
En la universidad nos pusieron una grabación de 
Kohlhaas realizada para la televisión y protagoni-
zada por Marco Baliani. Esa obra era un hito del 
teatro italiano. Yo quedé fascinado al verla. Me 
cambió la vida.


¿Cómo fue tu contacto con Baliani?
Con el paso del tiempo yo ya fui dándole vueltas 
a la idea de hacer esta obra. Pude contactar 
con Baliani y tuvimos varias charlas al respecto 
porque él, antes de darme los derechos, quería 
conocerme y ver mi trabajo, ya esta obra, para él, 
es como un manifiesto de una manera de hacer 
teatro, es como empezó su trayectoria. Yo le dije 
que iba a respetar su forma de hacerlo, pero a mi 
manera. Cada uno encuentra su necesidad de 
contar esa historia. Marco la contaba por una ra-
zón y yo la cuento por otra y esa es la diferencia.


¿Llegas a España y cómo das el paso para 
poner en marcha Kohlhaas aquí?
Desde que vi Kohlhaas en italiano, la historia se 
quedó en mí. Pasaron los años y en 2016 tuve la 
iluminación: vi una película basada en el mismo 


relato y me dije: voy a hacer Kohlhaas en castella-
no. Sabía que funcionaría. La obra tiene una carga 
muy potente, es la historia de un hombre que se 
rebela ante la injusticia y es un tema que a mí me 
mueve mucho. Yo pienso que no hay pequeñas 
injusticias, cualquier injusticia es enorme si uno la 
sufre. Este hombre, Kohlhaas, para perseguir un 
ideal de justicia se convierte en una persona injus-
ta porque termina matando gente que nada tenía 
que ver con su venganza y es un material del que 
se pueden extraer muchas conclusiones.
Marco Baliani me contó que hizo esta obra porque 
tiene ciertos paralelismos con la historia de un ami-
go suyo que pertenecía, como él, al movimiento de 
izquierdas de la universidad y que en un momento 
dado se pasó a la lucha armada. A raíz de esto a 
Baliani le asaltan muchas dudas. Su amigo y él tie-
nen los mismos ideales, persiguen lo mismo, pero 
¿cuál es la manera correcta de hacerlo? Y esto es 
lo que subyace en Kohlhaas. 


Lo peor de todo es que 200 años después 
sigue de plena actualidad, seguimos sin vivir 
en un mundo plenamente justo.
Sí, totalmente, al igual que ocurre con todos los 
clásicos que siguen vigentes porque el ser hu-


“La imposibilidad de enfrentarse a los poderosos 
sigue muy presente, de ahí la importancia de esta obra”


Ha sido el encargado de dar a conocer en nuestro país la historia de Kohlhaas. También ha 
traído una forma poco vista de hacer teatro, la narración oral, que tanta tradición tiene en su 
país natal, Italia. Sentado en una silla durante toda la función es capaz de recrear toda una 


obra con su cuerpo, sus palabras y su capacidad interpretativa. Ahora en el Teatro del Barrio.


Riccardo Rigamonti
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mano no evoluciona tanto como nos creemos, sobre 
todo en algunos aspectos. 
“¿No existe un sitio en el mundo donde sentirse en 
lo justo?”, es una de las frases que pronuncio en la 
obra. Kohlhaas dice que si incluso en su casa, en un 
lugar que ha construido él, viene alguien y acaba con 
todo eso simplemente porque tiene poder… pues 
aún lo seguimos viendo hoy día. Esa injusticia, esa 
imposibilidad de enfrentarse a los poderosos sigue 
muy presente en la sociedad. 


Te pasas toda la obra prácticamente con mínimos 
cambios de luz y sentado en una silla. Un trabajo 
aparentemente sencillo, pero que tendrá mucha 
complejidad a nivel interpretativo, de ritmo…
Sí, hay mucho trabajo previo, mucho ensayo, está todo 
muy medido. Pero cuando lo hago, todo fluye y es la 
historia la que me lleva, como en un río. Así encuen-
tro la vida en cada gesto, y de esa forma llega la 
verdad, que es lo que nos hace, como espectadores, 
empatizar con lo que estamos viendo. Esa verdad es 
otra cosa del teatro que yo persigo, como espectador 
y como creador. A mí, el teatro me tiene que cambiar 
algo, me tiene que atravesar por dentro y que sea una 
experiencia que me ayude a pensar y a mirar algo de 
forma distinta. Yo no voy a ver teatro para entretenerme 
ni quiero ser entretenido, yo quiero ver algo que me 
cambie y, como productor, como creador, quiero trans-
formar de alguna manera al público que vaya a verme.


¿Y cómo está siendo este viaje de Kohlhaas por 
España?
Maravilloso y complicado. Mostré la obra por primera 
vez en el Círculo de Bellas Artes, dentro de un ciclo 
sobre la revolución y fue el propio Baliani quien 
presentó el espectáculo. Luego he estado en varios 
teatros en Madrid, he girado por España, he estado 
dentro de la Red de Teatros Alternativos… y siempre 
me han programado porque saben que es algo 
diferente, pero ha sido difícil lograr que el público 
acudiera, porque yo no soy un actor conocido y no 
saben lo que se van a encontrar. Pero una vez que la 
gente lo ve sale encantada. Así que espero y deseo 
que venga mucho público a Teatro del Barrio. 
La producción de la obra la he hecho yo, y  la directo-
ra, María Gómez, es mi mujer. Está siendo un proceso 
muy bonito, muy familiar, que me hace muy feliz 


 FOTOS: Áureo Gómez
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porque veo que si crees en lo que haces y sientes 
que tienes algo que merece la pena mostrar, se 
consigue montar una obra, estrenarla, llevarla de 
gira, ser candidato a los MAX...


Podemos verte también ahora en El diario se-
creto de los Hermanos Grimm, en La Escalera 
de Jacob, otra creación tuya. ¿Qué nos puedes 
decir de este montaje familiar?
Para mí, esta obra nace como una lucha contra mo-
linos gigantes que serían las pantallas ante las que 
nuestros hijos e hijas pasan tanto tiempo. Yo estoy 
horrorizado de ver a niños muy pequeños absortos 
en esas pantallas sin mirar lo que sucede alrede-
dor. Y eso es a lo que apelo en esta historia en la 
que Noah, el niño protagonista de la obra, tiene 
que usar su imaginación para salvar el mundo de 
los cuentos, porque si no lo hace se perderá para 
siempre la fantasía que surge de nuestra cabeza. 
Durante una hora los niños están ahí pendientes de 
lo que yo hago y van usando su imaginación para 
recrear todo lo que yo les voy contando. 


En tus trabajos exploras la disciplina de la 
narración oral, bebes directamente del Teatro 
di narrazione del que Baliani es uno de los 
grandes exponentes, ¿los códigos cambian 
según te dirijas a público infantil o adulto?
Esa es una cuestión muy importante. Lo que a mí 
me dejaba con mal sabor de boca al ver algún 
cuentacuentos era el trato infantil que se les da 
a los niños. Y los niños son personas, personas 
pequeñas, a las que no podemos tratar como 
tontos. Yo les trato de igual a igual. Yo adapto el 


contenido a su edad, por supuesto que no hay 
nada violento, pero las emociones tienen que es-
tar y hay emociones que son complejas, pero que 
tienen que vivirlas también. Yo uso las mismas 
herramientas con los niños que con los adultos. 
Trato de que las emociones estén de verdad, 
trato de que los espectadores rellenen la historia 
que yo les estoy contando con su imaginación.


En breve estrenas otro espectáculo para adul-
tos, Italianeses...
Sí, estoy empezando ya con la producción. Es 
un texto de Saverio La Ruina, una historia de 
italianos muy curiosa.


Y muy desconocida también.
Sí, muy desconocida, sorprendentemente, incluso 
para mí, que supe de ella al leer el texto. Se trata 
de unos italianos que habían invadido Albania 
por orden de Mussolini. Cuando la guerra termina 
los soldados regresan a Italia, pero sus mujeres y 
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Kohlhaas


Se trata de un texto original de 
Heinrich von Kleist, adaptado al teatro 
por Marco Baliani y Remo Rostagno. 
Riccardo Rigamonti ha puesto en 
marcha su propia versión, dirigida por 
María Gómez, en la que nos cuenta la 
historia de este hombre cuyo único 
objetivo es lograr que se haga justicia.


Teatro del Barrio
Del 8 al 29 de enero


Imagen del El Diario secreto de los hermanos Grimm.
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los niños que habían nacido se quedan allí y son 
recluidos en un campo de prisioneros. Esta es la 
historia de una de esas personas. El autor basa su 
texto en historias reales y las va condensando, pero 
sobre todo se fija en la historia de Tonino Cantisani, 
que nace en el campo de prisioneros en 1951. Es 
un hijo de italianos que vive durante 40 años en ese 
campo. Allí se desarrolla su vida, se enamora, tiene 
hijos y no es hasta la caída del Muro de Berlín cuan-
do puede salir e ir a Italia, que era su gran ilusión. Y 
cuando va a Italia se da cuenta de que allí lo tratan 
como a un albanés, mientras que cuando ha estado 
en Albania siempre le han dicho que era ‘el italiano’. 


¿Tú tienes sensaciones parecidas a estas a nivel 
personal?
Sí, un poco sí, a mí también me afecta en mi vida, 
porque yo llevo viviendo en Madrid muchos años. 
Es verdad que yo no me siento extranjero aquí, pero 
hay algo de mi historia y de la historia de todos los 
migrantes que se tienen que integrar en una cultura 


diferente y de cómo siempre se les mira de forma 
distinta. Es una historia muy bonita, muy poética, y 
está contada de una forma muy sutil.


“Ahora, ¡oh inmortalidad!, eres toda mía”. Es 
el epitafio en la tumba de Kleist, el autor de 
Kohlhaas. ¿Ese puede ser el anhelo de cualquie-
ra que se dedique a las Artes Escénicas? ¿Al 
menos serlo a través de su trabajo?
A ver, esta carrera es un camino de obstáculos, 
inseguridades… y siempre está la pregunta de ¿le 
interesará a alguien esto que cuentas? Y eso va 
resonando en la cabeza cada día. Yo, ahora mismo, 
solo trato de que las cosas que cuento lleguen al 
mayor número de personas posible. Ahora de mo-
mento no estoy en eso, pero quizá, dentro de unos 
años, cuando ya sea más mayor, me lo vuelves a 
preguntar y quizá te diga que sí, que ya ando bus-
cando la inmortalidad (risas).


Entrevista completa en www.revistagodot.com







el espejo como enemigo


por Sergio Díaz


¿De dónde te viene la necesidad de escribir 
Lo siento, no era yo?
De disculparme. Y de exculparme al mismo 
tiempo, supongo. De dar una justificación y de 
pedir perdón.
No me gusta hacer sufrir a la gente de mi alre-
dedor, y lo hice. Y, bueno, creo que es impor-
tante aceptar eso, reconocer de donde viene, y 
decirles que lo sientes. 


Los TCA no se han tratado mucho en el tea-
tro. Ahora mismo recuerdo la maravillosa Por 
la boca, de Jose Padilla. No sé si tú tienes la 
misma impresión. ¿Una de las razones por 
las que te has lanzado a escribir sobre este 
tema es también para llenar ese vacío?
No. De que había un vacío me he dado cuenta 
ahora; después. Es verdad que, como dice 
Padilla, sobre este tema “parece descansar un 
grueso manto de silencio”. No solo lo pare-
ce. Descansa. Y el manto es tremendamente 
pesado. Nosotras no vamos a gritar por levantar 
ese manto, porque no hacemos la obra ‘por la 
boca’, la hacemos ‘por el cuerpo’.


En el dossier pone que nos proponéis una 
visión novedosa sobre los Trastornos de la 


Conducta alimentaria. ¿Cuál es?
Uno mismo. Las manifestaciones artísticas que 
han hablado sobre los TCAs lo han hecho ‘des-
de fuera’, en tercera persona. Nosotras vamos 
a meter al espectador dentro de la persona 
que lo sufre.


¿Crees que es un tema que no se trata bien 
en los medios de comunicación?
Creo que es un tema que no se trata bien 
en ningún sitio. Creo que hay focos de luz 
distribuidos por la vida a los que nos podemos 
agarrar, pero el resto es oscuro. Y estas ‘luciér-
nagas’, insuficientes.
Los medios de comunicación hacen apología 
de la extrema delgadez como símbolo de 
belleza y salud. Las redes sociales son una 
máquina lanza-pelotas de estas de tenis: como 
no tengas una buena raqueta para devolver 
todo eso, acabas lleno de moratones. Hay que 
tener muchísimo cuidado. Y hay que empezar 
a darle la vuelta.


¿Cómo has investigado para elaborar el 
texto? ¿Has hablado con instituciones que lo 
tratan o personas que lo sufren?
Sí… Conmigo.


“Con esta obra  vamos a meter al espectador 
dentro de la persona que sufre TCA”


Es la  autora de Lo siento, no era yo, una obra que nos propone una visión novedosa sobre el Trastorno 
de la Conducta Alimentaria. Un relato personal dirigido por María Uruñuela, interpretado por Lauren 


Gumuccio, Ana Belén Camarero y la propia Esther Berzal, que puede verse en El Umbral de Primavera.


Esther Berzal
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¿Los trastornos de la conducta alimen-
taria es cosa solo de adolescentes o 
pasa en todas las edades?
Por supuesto que pasa en todas las 
edades; pero es innegable dónde está el 
porcentaje mayor de casos, y los motivos 
son claros: la vulnerabilidad, la exigencia 
(externa e interna), la presión, la influen-
cia, el miedo a no ser suficiente y las 
ganas de más, más y mejor.
Al pozo se puede caer en cualquier edad; 
pero hay momentos de la vida en los que 
vives más cerca del borde. 


Y es más acentuado en las mujeres, 
¿no?
Así es, el 90% mujeres lo sufren y el 10% 
hombres, dicen los estudios (y en anore-
xia nerviosa, el porcentaje de hombres es 
un 7,5%).


En otras propuestas tuyas como en Mi 
dolor es..., por ejemplo, hay auto-
ficción. ¿Hay algo aquí de tu propia 
experiencia personal?
Sí, por supuesto. Yo no sé escribir de otra 
forma. Es que... esta es la manera en la 
que yo me manifiesto.


Eres la autora de la obra y una de las 
intérpretes, pero dirige María Uruñuela. 
¿Te ha generado algún conflicto interno 
los caminos que ha escogido María 
para llevar a cabo la obra porque tú 
podías tener otra idea? ¿Le has dado 
plena libertad?
María Uruñuela es salvaje. Es una bestia del 
teatro. Es visceral y es hermosísima. Aúna sensi-
bilidad y brutalidad en su forma de hacer arte, y 
es la única persona que podría haber puesto en 
pie este montaje.
En la primera página del texto pone: “Teatro 
para ser leído”. Yo no le di libertad. Yo le di 
mi obra y mi alma. Todas las ideas, todos los 
caminos por los que nos lleva son los correctos. 
Porque son los de la obra. Es así, como ella lo 
ve, como la obra es.


¿Quiénes son Carmen y Ágata? 
Carmen y Ágata son dos personajes, que no se-


rían dos personas en la vida real. Y es Carmen 
la que dice “Lo siento”… y todo lo demás.


¿Qué se pueden llevar los espectadores al 
ver la obra? 
Un susto. Un susto necesario. Un manifiesto al 
amor, propio y externo. Compañía, una disculpa, 
una vivencia. Todas, todas, todas las emocio-
nes. Se pueden llevar un despertar. Nosotras 
confiamos en que la gente despierte con la 
obra, en ser alarma y enseñarles algo que nadie 
quiere ver. Algo que es difícil de ver.  Vamos a 
hacerles ver algo difícil de ver. 


¿Sigue haciendo falta que mucha más gente 
-conocida o no- se atreva a compartir este 
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tipo de problemas para ayudar a visibilizar?
No tiene por qué, los que nos atrevemos, nos 
atrevemos, y eso está bien. Los que no se atre-
ven a compartirlo es porque no pueden com-
partirlo. Toda ayuda para dar visibilidad siempre 
es bienvenida, por supuesto, ya que es algo 
totalmente necesario; pero es injusto empujar a 
la gente a exponerse de esa manera. 
Todos aportamos de la forma en la que nuestra 
situación/vida nos permite. Hay que irse a la 
cama conforme con uno mismo, no se puede 
poner peso ni responsabilidad en los hombros 
de los demás. 


¿La pandemia ha venido a acrecentar los 
TCA?
Lo primero que sale en Google al buscar ‘pan-
demia’ y ‘TCA’ es: “El encierro y el efecto de las 
redes sociales han provocado que los casos au-
menten un 20% y hayan empeorado los 400.000 
que ya existían”, según El País.


Siempre ha habido gordofobia, pero ¿crees 
que están aumentando este tipo de con-
ductas de humillación y rechazo hacia las 
personas con sobrepeso?
No lo sé. Si sé que es ahora cuando se está 
empezando a tomar conciencia de que tene-
mos esos comportamientos de mierda. Yo he 
aprendido esa palabra hace menos de un año, 
y me parece fuerte. Ser gordo no es un pro-
blema. Es una característica. Y la sociedad se 
encarga de hacerles la vida mucho más difícil 
a esas personas. Yo no sé si están aumentando 
esas conductas, lo que sí sé es que tenemos 
que reeducarnos. 


¿Y bajo tu experiencia, de haber investigado 
para construir un texto así, cómo se puede 
solucionar los problemas asociados a la 
TCA?
Tampoco lo sé. Yo no pretendo solucionar 
nada, solo contar una historia. Cada persona 
somos un universo, y las respuestas que nos 
ayudan a unos, a otros no. Lo único que quere-
mos con esta obra es poner el foco sobre una 
realidad muy presente en la vida de demasia-
das personas. Hacerlas ver que no están solas. 
Que no ‘les pasa solo a ellas’. Porque para eso 
está el teatro.


Tú eres segoviana y puedes hablar con 
conocimiento de causa, ¿hay teatro más allá 
de Madrid?
Teatro hay hasta en la última montaña de 
Albania.


Entrevista completa en www.revistagodot.com
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Lo siento, no era yo


Esta obra de Esther Berzal, dirigida por María 
Uruñuela, nos propone una visión novedosa 
sobre el Trastorno de la Conducta Alimentaria. 
Sin clichés. Sin rodeos. Sin miedo a contar una 
verdad que cada vez afecta a más personas. 
Lauren Gumuccio, Ana Belén Camarero y la 
propia Esther Berzal tratan de explicarnos cómo 
funciona la lógica de una realidad distorsionada.


El Umbral de Primavera. 13 y 27 de enero











por Mercedes L. Caballero


danza para paladear


“Hamaika significa once en euskera, pero tam-
bién es un término que se usa para enunciar 
una cantidad indefinida: por ejemplo, para 
hablar de ‘un montón de veces’ o de algo que 
está muy lejos… Como además la compañía 
cumple once años, esta producción es la 
número once (de largo formato) y la estrenamos 
el pasado 11 de septiembre, no tuve duda”. 
Sin embargo, la Hâmaïkà de Igor Calonge 
se escribe y presenta tuneada, con varias 


tildes inventadas que parece responder a ese 
lugar, entre la ficción y la realidad, por el que 
transita la obra. “Quise desubicar la palabra del 
euskera y buscar un paralelismo con algo más 
grande que el propio idioma, internacionalizar 
lo que significa hamaika y sobre todo jugar, que 
es lo que la pieza propone”. 
Estrenada el pasado mes de septiembre en 
Gazteszena (Donostia / San Sebastián), esta 
obra para cuatro bailarines visita la capital rom-


Todo al once
Este mes de enero la Sala Cuarta Pared arranca el año con un par de hitos: una nueva edición 


del ciclo MoverMadrid y la visita de la compañía vasca Cielo rasO con Hâmaïkà (con la ‘h’ muda), su 
nueva producción. Igor Calonge, director y coreógrafo del colectivo, nos habla de esta pieza 


y de los once años que está cumpliendo la agrupación. 
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piendo una ausencia de cinco años. Fue en 2017 
con Jardín de invierno, también en Cuarta Pared. 
“El resto de Madrid es un misterio para mí, no he 
estado en otra sala o teatro, ni festivales, nada. 
Así que a Cuarta Pared le tengo un cariño muy 
especial, el equipo es poderoso y el público 
también, siempre tienen un comentario o una 
pregunta después de la función. Recuerdo que 
con la obra Fácil, al terminar, Andrea (Quintana) 
y yo fuimos a tomar un pintxo y un pote a un 
bar de al lado y la gente se acercaba a Andrea 
para preguntarle cosas de la pieza. Se generan 
cosas”. Con anterioridad, Calonge bailó en esta 
sala madrileña junto a Provisional Danza y la Cía. 
Daniel Abreu, formaciones a las que perteneció 
durante su etapa de bailarín y con las que sin 
duda, parece compartir una sólida ética y solida-
ridad con su trabajo y compañeros. 
 
Realidad vs Creación 
“Hâmaïkà surgió durante el confinamiento y en 
un principio, por la situación, se me planteó una 
duda: qué era mejor, 
crear algo pequeño, 
un solo o un dúo, 
más fácil de mover 
en estos tiempos 
complicados de pan-
demia o una pieza 
más grande, con un 
máximo posible de 
bailarines, un máximo 
de tiempo de proceso 
y trabajo y un máximo 
de pago. Pensé que 
esto último era lo 
más solidario con la 
profesión y conmigo 
y la obra se convir-
tió en un cuarteto. 
Es verdad que la 
distribución será más 
complicada, pero nos 
hemos regalado una 
producción bien pagada”.


Hasta qué punto afecta la realidad y la 
logística a la hora de situarse en lo creativo, 
¿verdad?


De hecho, en el proceso, hasta el asesinato de 
Samuel este verano estuvo presente en la obra. 
Yo construyo desde un lugar que tiene que ver 
con la realidad, con lo que está vibrando, con el 
equipo y las relaciones que estableces con él, 
con la generación a la que pertenecen ellos, a 
la que perteneces tú… Esto es muy importante, 
con los bailarines establezco un diálogo antes, 
después y durante la creación. 


Suena a que enriquece el proceso, pero en-
tiendo que también puede complicarlo. 
Así es. Recuerdo que un día en la playa me 
descubrí pidiéndole a Dios que me mandara una 
música o una luz determinada para un punto en 
el estaba atascado, y eso que soy ateo. Por otro 
lado, la riqueza fue tanta que en un momento 
dado teníamos siete líneas completamente dife-
renciadas por donde iba la pieza. En un principio, 
por ejemplo, quería hacerla con 46 sillas, también 
me planteé retomar la idea inicial en la que la 
pieza sucedía en una cocina. Me apetecía volver 


a mi trabajo Fácil, con un registro más cinema-
tográfico y un cuerpo de dentro hacia fuera, 
pero aquello cayó porque me estaba limitando 
muchísimo el tipo de bailarín. La verdad es que 
sería estupendo tener procesos más largos para 
trabajar con más tranquilidad. 
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¿Cómo está, en este sentido, la producción de 
danza en Euskadi?
Es buena, desde luego, mejor que en otras comu-
nidades. No sé si lo que hay responde a un interés 
por la danza, puede que sea un interés más global 
por diferenciarse y tener un aspecto más europeo. 
Tengo la sensación que la cultura está cogiendo 
cada vez más un cariz económico y me gustaría 
que las relaciones con las instituciones fueran más 
honestas. 
 
Lo que somos, quiénes somos
Sobre Hâmaïkà usted ha dicho que pone en 
valor la diferencia, el género y la libertad, ¿de 
qué modo?
Por ejemplo en el papel que tiene la mujer, pero no 
solo en Hâmaïkà, sino en todas mis piezas. Las mu-
jeres salen de la estandarización de la danza, son 
fuertes, tienen el mismo rol y acción y capacidad 
que un bailarín, que sus compañeros hombres. Esto 
no es algo muy reflexionado, tiene que ver con mi 
actitud de no diferenciar. Mujeres y hombres equili-
brados en sus acciones y en su relación con el otro. 
Sin ninguna pretensión educativa ni intención de 


MoverMadrid: Hâmaïkà


De ese tiempo del que habla Igor Calonge, de 
cierta mesura para paladear, de un espacio para 
la exhibición, pero también para la reflexión y el 
aprendizaje, va MoverMadrid, un ciclo de danza 
contemporánea que pusieron en marcha los 
creadores y bailarines Poliana Lima y Lucas Con-
dró en colaboración con Cuarta Pared en 2019, 
con el fin de darle cobertura a todos los ángulos 
de esta disciplina en el máximo posible de tiem-
po. De este modo, desde enero y hasta julio, se 
sucederán actuaciones, talleres y encuentros, por 
parte de destacadas y emergentes agrupaciones 
de la capital y público. Arranca Igor Calonge con 
la compañía Cielo rasO los días 7 y 8 de enero y 
le siguen Gaston Core (3 al 5 de febrero), Danae 
& Dyonisios (11 y 12 de marzo), Proyecto Larrua 
(22 y 23 de abril), Lucía Marote (20 y 21 de mayo), 
María del Mar Suárez La Chachi (del 23 al 25 de 
junio) y Poliana Lima (del 1 al 3 de julio). 
 
Sala Cuarta Pared. 7 y 8 de enero


KAÓTIKO KABARET TOMATO
Viernes a las 22.30h.


WORK IN PROGRESS (danza)
7, 8 y 9 de enero
SHE (danza)
14, 15 y 16 de enero


LA KATARSIS DEL TOMATAZO 
Sábados a las 22.30h.


CINEFÓRUM CON ÓSCAR AIBAR: "EL SUSTITUTO"
26 de enero


EN FEBRERO, dirigidas por Cristina Rota:
Los topos
Ciclo de poesía y música: Van pasando mujeres
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resaltarlo. La pieza también pone mucho en valor lo 
que somos, quiénes somos y a qué nos dedicamos. 


Once años de trayectoria dan para unas cuantas 
cosas, ¿cuál es el balance?
Me gusta mucho ese título de Carmen Werner, Sin 
pena ni gloria, para la pieza de los 25 años de su 
compañía. Empecé a hacer piezas cuando me vine 
para Donosti y empecé a dar clases y crear. Las pri-
meras, Isomnio y Fácil, están plagadas de inocencia 
y de expectativa; en 2013 y 2014, con Karaoke y 
Pereza, la cosa empezó a coger cierto peso, ritmo. 
De 2015 a 2017 se dieron tres años de explosión. 
Además de las creaciones, empezamos a trabajar 
sobre sensibilización y mediación. Son once años en 
los que me he quedado huérfano, me he separado… 
también con momentos preciosos que he disfruta-
do. Seguramente, lo que más, el salir de la escena. 


Estaba haciendo Karaoke y le dije a Dácil (Gonzá-
lez): “llevo aquí desde las 8 de la mañana, son las 7 
y media de la tarde y estoy destrozado, esto no tiene 
sentido”. Y con Tormenta (2015) dije: “me quedo 
fuera”. Y he ido cogiendo mucha habilidad para 
dirigir. Es algo de lo bueno que te regala la hiperpro-
ducción: sabiduría y maestría. Estableces músculo 
creativo y se te va relajando el estrés, sabes que la 
obra va a salir. Alguien que escribe, escribe mucho, 
otra cosa es qué haces con lo que has escrito. 


En este momento de aniversario y balance, 
¿cuál sería su deseo para 2022? 
Un lugar para poder ver, escuchar, debatir… Que 
se lea más y pensemos más por nosotros mismos. 
Y para la compañía, que sea el año de Hâmaïka, 
que todo el esfuerzo de tanta gente tenga un em-
plazamiento de verdad.
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Al descubierto Physical Theatre nos ofrece una obra 
de danza butoh y teatro físico inspirada en la lectura 
de varios relatos del escritor Pascal Quignard. Está 
dirigida por Nataliya Andru y sórdidamente danzada 
por Elena de Lario, Héctor Espinar, Paula Mira y 
Po Ruiz. En la repugnancia que sentimos por las 
cosas sórdidas hay atisbos de atracción inevitables. 
Lo sórdido, como lo fascinante, son huellas de lo 
anterior al mundo lingüístico que surgen ante la vista 
de manera imprevisible: la mancha, la mugre, la 
costra sobre la herida, la podredumbre, el vómito, 
el chorro de esperma, la enfermedad, el deshecho, 
la mano que masturba, el placer oculto, lo moribun-
do, el pensamiento prohibido… La investigación 
de la danza butoh se ubica en el territorio de la no 
pertenencia a los valores como lo bello y lo feo. Es la 
danza del goce, de la interrogación pura, sin idea-
les, sin opiniones, sin expectativas, sin garantías, sin 
acreditaciones y sin fe que nace en el vértigo. 


Obra de Mireia Salazar que se construye en base 
a las mujeres de su vida. Un viaje al pasado, 
buceando en la historia femenina de su linaje, para 
ofrecer un relato de presente y futuro que sirva de 
homenaje a todas esas madres y abuelas que han 
entregado su vida por nosotros, pero que también 
son mujeres con entidad propia, que piensan por sí 
mismas, que desean por sí mismas y que aman por 
sí mismas, más allá de vivir por nuestro cuidado y 
atención. Mujeres comunes dignas de admiración.
¿Quiso tu madre ser madre? ¿Qué cosas nunca te 
atreviste a decirle a tu abuela? ¿Sabes por quién 
suspiraba a escondidas tu bisabuela? Ancestras 
son estas y otras preguntas que a veces no pueden 
o no quieren tener respuesta. Una invocación a los 
secretos, los silencios, la locura, la ternura... Un 
deseo de rescatar la historia de una genealogía 
latente, de nombrar y visibilizar a las que estuvieron 
y siguen estando en las sombras.


SORDIDÍSIMAS
exlímite
15 y 22 de enero


ANCESTRAS
Teatro Pradillo
28 y 29 de enero


El sexo y el espanto


Mujeres a las que admirar 
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DPOR LOS OJOS DE 
RAQUEL MELLER 
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LA MIRADA DE EROS 
Basado en Cuento de Vladimir Nabokov 
Dirección Irina Kouberskaya
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C/Sancho Dávila 31
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teatrotribuene.com
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Un ser humano persigue un sueño. Un actor desea 
interpretar a Hamlet. Quizá porque es el papel más 
icónico para todo aquel que se dedique a las Artes 
Escénicas. Quizá porque quiere ajustar cuentas 
con su propia vida.
Por el camino las dificultades, el entorno hostil y 
la pérdida (la de su propio padre), le provocarán 
una depresión que podría conducirle a la muer-
te. Entonces decide compartir su propia historia 
con la esperanza de que, al hacerlo, logre trans-
formar su propio destino. Vida y teatro se van mez-
clando en esta función que podría ser la última.
La última noche es una interesante propuesta del 
actor Juan López-Tagle en la que Hamlet da pie 
a hablar de los deseos, miedos, comportamientos 
y emociones más profundos de un ser humano. 
Un viaje que transita la oscuridad para arrojar luz 
y optimismo a través de la experiencia teatral.


Andrea es una niña, una joven y una adulta que 
busca un lugar en el mundo. La pieza, como la vida, 
empieza con la infancia donde la protagonista ansía 
a unos padres a los que necesita y no encuentra y 
entonces, como compañera, aparece la anorexia. 
El fantasma de la anorexia acompaña a Andrea 
durante toda la obra como esqueleto pero nunca es 
la protagonista de la historia. Andrea crece y conoce 
el amor e, intentando hacerse un lugar allí también, 
la anorexia suple y embalsama el dolor que deja 
el desamor y el abuso. Finalmente Andrea, adulta 
y cansada, renuncia a buscar el amor en el otro, 
enterrando así a su compañera. Marta Albert es la 
dramaturga y directora de una historia, protagoniza-
da por Clàudia Melo y Daniel Rived, que habla sobre 
la culpa y la angustia vital de no quererte a ti misma 
y sentirte sola. Pero es también una historia de va-
lentía y superación, como lo son todas aquellas que 
hablan de personas que lo intentan, a pesar de todo.


LA ÚLTIMA NOCHE
Nueve Norte
Sábados de enero


PARA VER SI ASÍ ME QUIERES
Sala Mirador
Del 21 al 30 de enero


Encontrando el sentido


Heridas emocionales
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UN VERANO LO CAMBIÓ TODO
Nave 73
Domingos de enero


Después de muchos años sin verse, ocho amigos vuelven a 
reunirse. Uno de ellos no aparece. Ismael está en el hospital 
a punto de morir, pero hay una posibilidad de salvarle la 
vida. Para conseguirlo todos tienen que estar de acuerdo 
en hacer una cosa, deben volver a su adolescencia, a una 
noche en concreto de hace veinte años, a aquella noche en 
la que estuvieron todos juntos y que todos recuerdan como 
la más feliz de sus vidas. Esa felicidad puede salvar la vida 
de Ismael. Esta nueva obra de Serendipity Teatro, escrita por 
Susana Mercado y dirigida por Juan Ángel Melero, es una 
obra nostálgica y tragicómica que, partiendo de una premisa 
ahora mismo insondable como son los viajes en el tiempo, 
nos hace plantearnos si la vida que hemos construido con las 
oportunidades que se nos han brindado merece tanto la pena 
como para no querer mirar atrás. O si realmente eres capaz 
de cambiarlo todo por volver a ser plenamente feliz, a esa 
felicidad pura e inabarcable que inunda cada poro de tu piel. 


¿Volverías a los 16 años?







Hace unos meses que Diego no compone. Ha per-
dido la inspiración, el papel en blanco le aterroriza 
y no es capaz de enfrentarse a él. Es como si su 
vida se hubiese desmontado y no siente motiva-
ción por nada. Cuando su madre se ofrece para 
ayudarle a enderezar el rumbo, Diego ve la oportu-
nidad de tomar las riendas de su vida de nuevo. Y 
nada mejor que hacer lo que más le gusta junto a 
ella: componer música.
Tonet Ferrer ha construido una historia maravillosa, 
a partir de recuerdos personales, sobre la fuerte 
relación que se establece entre un hijo y su madre. 
Este espectáculo se alzó con el Premio Max del 
Público 2021. Es un musical, protagonizado por Aitor 
Caballer y Pepa Chamorro, que ensalza a todas 
las madres usando como hilo para tejer esa red de 
emociones canciones míticas que todos tenemos 
almacenadas en la memoria y que seguramente, la 
primera vez que las escuchamos, fue porque nuestra 
madre las estaba tarareando. Y eso nunca se olvida.


Una chica llega a Barcelona para empezar una nue-
va vida después de terminar su máster: se le abre 
un mundo nuevo en Europa, donde espera encontrar 
nuevos amigos, un trabajo y, porque no, alguien 
especial con quien compartir el resto de su vida. 
Su amiga compatriota con la que convive la invita a 
disfrutar de la ciudad y le presenta a un conocido de 
quién inmediatamente quedará prendida. El amigo 
no muestra el mismo entusiasmo. El desequilibrio 
en la relación, la idea de amor romántico, y los 
prejuicios raciales convertirán aquella relación idílica 
que ella imaginaba en una pesadilla de los tiempos 
líquidos del tardocapitalismo. 
Esta obra escrita por Raúl Quirós Molina y dirigida por 
Miguel Á. Quirós se presentó en el pasado Festival 
Surge Madrid donde impactó al público. Ahora, Los 
Sueños de Fausto regresan para epatar de nuevo con 
su lenguaje directo y mordaz, una compañía a la que 
no le importa meter ambos pies en todos los charcos. 


LA VIDA EMPIEZA HOY
La Encina Teatro
Del 21 al 23 de enero


VERTEDERO
Bululú2120
Del 28 al 30 de enero


Homenaje a las madres


Los sueños se tornan pesadillas 
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en familia


por Sergio Díaz


La reconocida compañía vasca, Premio Nacional de Artes Escénicas para la Infancia y la Juventud 
2012, aterriza en enero en Cuarta Pared para mostrarnos tres de sus trabajos más importantes.


40º aniversario de la compañía Teatro Paraíso


Paul es hijo único y el rey de su casa. El nacimiento de su 
hermana Irati provocará que un miedo íntimo a dejar de ser 
querido se apodere de él amenazando la estabilidad familiar. 
Mezclando las técnicas del títere y del teatro más realista nos 
hablan de los celos entre hermanos. Temas como la convi-
vencia, la educación, la autoestima, la tristeza o el apego son 
tratados en este espectáculo que recibió el Premio FETEN 
2020 a la mejor interpretación de Maite Bayón.


El mundo es un gran territorio por descubrir. Por él caminan 
curiosas dos mujeres nómadas, Saka y Tamán, cuyo afán es 
explorar nuevas tierras en busca de otras experiencias... 
Este espectáculo surge del planteamiento sobre cómo los 
niños y niñas de 3 a 5 años se relacionan con el espacio y el 
tiempo. Ante esta cuestión, se encuentran con los funda-
mentos de las Matemáticas, la Geometría o la Arquitectura, 
esenciales para la construcción de esta singular historia. 


ÚNIKO
Domingo 16 de enero a las 17h30


NÓMADAS
Domingo 23 de enero a las 17h30
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Resultaría imposible, en este espacio del que 
dispongo, enumerar la cantidad de premios que ha 
recibido Teatro Paraíso, entre ellos, el Premio Nacio-
nal de Artes Escénicas para la Infancia y la Juven-
tud 2012, sin duda, uno de los más importantes del 
sector. Pero los siguen recibiendo cada temporada. 
En 2021 han ganado el Premio Rosa María Cano, 
en 2020 el Premio FETEN, en 2019 el Premio Eolo 
que se otorga en Milán... Reconocimientos más que 
merecidos para una compañía que lleva 40 años de 
sólida trayectoria desarrollando una intensa labor 


artística dedicada a la producción, creación y exhi-
bición de espectáculos de calidad para la infancia 
y el público familiar, realizando un gran trabajo 
para inocular la magia de las Artes Escénicas en 
esos primeros espectadores que años más tarde 
serán el público del futuro. Una labor muchas veces 
infravalorada por ser teatro infantil, pero que lleva el 
mismo -o más- esfuerzo, cuidado y dedicación que 
las propuestas adultas y Teatro Paraíso lo demues-
tra en cada una de sus propuestas, gracias a un 
profundo amor por el Teatro bien hecho.







Los clásicos lo son por su capacidad de resultar contempo-
ráneos en cualquier tiempo. Pulgarcito es un cuento en el 
que un niño menudo e ingenioso salva a todos sus herma-
nos y a su familia, después de que sus padres hayan tenido 
que abandonarlos en el bosque por falta de recursos. En 
esta versión se presenta el cuento privilegiando este tema 
a través de la relación de un hijo con su padre, y contex-
tualizándolo en una situación que no dejará de reclamar 
paralelismos con la sociedad actual.


PULGARCITO
Domingo 30 de enero a las 17h30
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en familia


por Sergio Díaz


Comienza el año y en Sala Tarambana lo celebran con la magia de los títeres. Llega la II edición 
de un festival con el que se busca contribuir al desarrollo y crecimiento del sector y apoyar a 


jóvenes creadores que están llevando el género a un nivel de altísima calidad. Se ha conformado 
una programación de la máxima calidad con compañías llegadas de toda España para disfrutar 


de un arte clásico, pero que no deja de evolucionar para adaptarse a los valores actuales y 
seguir conectando con todo tipo de público. www.tarambana.net


Titirimbana. II festival de títeres y objetos


La cía. Títeres sin cabeza (Zaragoza) nos cuenta la historia de 
amor entre un panecillo y una magdalena sorda en un pueblo 
pequeño, tan pequeño que se construyó con un saco de hari-
na. Y es allí donde vive Pablito, el panadero enamorado de la 
dulce Magdalena. Parece que Magdalena no le hace caso, y 
Pablito ya no sabe que hacer, así que buscará nuevas rece-
tas y nuevos ingredientes para intentar que se fije en él.


Pipo y Popi, dos entrañables clowns intentan presentar el es-
pectáculo, sin mucho éxito. Se pelean, se quieren, compiten, 
y se ganan al público con sus disparatadas situaciones. Los 
acompañan unos títeres que harán una versión libre de El sol-
dadito de Plomo. Desde su retablo, atrapan al espectador con 
una conmovedora historia. Todo el ritmo, la poesía y la partici-
pación del público, hacen de esta pieza en una gran fiesta.


La versión de la cía. A la Sombrita (Sevilla) de la obra de Hans 
Christian Andersen, nos cuenta la historia de un cisne que 
nace accidentalmente en un nido equivocado. Desde el princi-
pio el Patito ‘feo’ es rechazado por la sociedad de la granja 
por su condición de diferente. Desde la técnica más artesanal 
y compleja, disfrutaremos de esta historia de superación per-
sonal, la de nuestro simpático y sombreado patito ‘feo’. 


DIMINUTIVO
4 de enero a las 12h30 y 17h30


UN GUIÑOL DE NARICES
8 de enero a las 17h30. 9 de enero a las 12h30


EL PATITO FEO
15 de enero a las 17h30. 16 de enero a las 12h30
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Verde es un extraterrestre que habita el planeta Laranxus 7. 
Lleva una vida de lo más aburrida, solo y sin nadie con quien 
jugar. Cuando su planeta es colonizado por unos malvados 
invasores, nuestro protagonista, se embarca en un fantástico 
viaje en busca de ayuda. Su odisea lo llevará a conocer dis-
tintas razas del universo y a descubrir el verdadero valor de la 
amistad. Espectáculo de Avento Producions (Vigo).


Baychimo Teatro nos ofrecen una revisión de los cuentos 
clásicos pero con una vuelta de tuerca. Son versiones de 
relatos tan conocidos como Cenicienta o Caperucita Roja en 
clave de humor y tono gamberro, a partir del libro Cuentos en 
Verso para Niños Perversos de Roald Dahl. Los cuentos están 
llenos de giros inesperados, finales sorprendentes, persona-
jes totalmente desmitificados y sobre todo, mucho humor.


LARANXUS 7
22 de enero a las 17h30. 23 de enero a las 12h30


CUENTOS PARA NIÑOS PERVERSOS
29 de enero a las 17h30. 30 de enero a las 12h30
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