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Fernando de las Heras homenajea a Miguel Mihura en esta obra original que 
viene a ser una secuela de Tres sombreros de copa. Luis Flor dirige a Javier Arriero 
y a Roger Álvarez en esta entrañable comedia que puede verse en el Teatro Lara.


 José Troncoso y Lucía Miranda _ Álvaro Tato _ La vida es sueño _ Silvia Marsó
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abrimos estos melones
en diciembre:


Todas las preguntas de la temporada,
pases y entradas en


dramático.es


¿A este caos le llamas orden?


Lectura fácil
escrita y dirigida por Alberto San Juan
(versión libre de la novela Lectura fácil de
Cristina Morales)
reparto Desirée Cascales Xalma  Laura Galán  
Carlota Gaviño  Pilar Gómez  Anna Marchessi  
Marcos Mayo  Pablo Sánchez  Estefanía de los Santos
Teatro Valle-Inclán | 18 NOV 2022 – 8 ENE 2023


¿Qué quieres ser de mayor?


Los columpios
escrita y dirigida por José Troncoso
creada por las niñas y niños de Nuevos Dramáticos
reparto Marta Fernández Muro  Zaira Montes
Paco Ochoa  Belén Ponce de León  Juan Vinuesa  
Pepa Zaragoza y los Nuevos Dramáticos
Teatro María Guerrero | Sala de la Princesa
1 – 18 DIC 2022


¿Quiénes son esas personas a las que llamo
mi familia?


Pieces of a woman
una creación de TR Warszawa con texto y dramaturgia 
de Kata Wéber y dirección de Kornél Mundruczó
reparto Dobromir Dymecki  Monika Frajczyk
Magdalena Kuta  Marta Ścisłowicz  Sebastian Pawlak  
Justyna Wasilewska  Agnieszka Żulewska
Teatro María Guerrero | 15 – 18 DIC 2022


¿Quién me sostiene a mí mientras sostengo
 a mi padre?


El peso de un cuerpo
escrita y dirigida por Victoria Szpunberg
reparto David Marcé  Laia Marull
Carles Pedragosa  Sabina Witt
Teatro Valle-Inclán | Sala Francisco Nieva
30 NOV – 23 DIC 2022
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PÚBLICO REAL, BeReal


Imagínese en un teatro cualquiera, elija la escena 
más intensa de una obra, la que más le subyugue. De 
repente, un bofetón lumínico le saca de ese momento 
íntimo entre usted y la escena, un ‘coitus interruptus’ 
en toda regla. Es su vecino de butaca que acaba de 
sacar el móvil y, sin ningún tipo de miramiento, hace un 
mohín a la cámara y se hace un selfie en plena función. 
La oscuridad vuelve y usted se queda allí, asimilando 
lo absurdo del momento, sin saber si protestar, si reírse 
de la situación o ignorarla, el caso es que acaba de ser 
víctima del nuevo virus social. ¡Bienvenidos a la era del 
público real, BeReal!
Lo de las toses, los caramelos, incluso lo de los móviles 
sonando, ha pasado a ser algo habitual y tristemente 
aceptado. La nueva tendencia en ‘joder la marrana’ a 
público y artistas va más sobre “el aquí y el ahora” -¡qué 
irónico que un concepto tan teatral sea el lema que lo re-
vienta!-. Una nueva red social que esclaviza a su usuario 
a través de la ‘espontaneidad’, que pide hacernos una 
foto en el momento que al maldito algoritmo se le antoja 
para poder seguir siendo utilizada. Un solo disparo reali-
zado por ambas cámaras que muestre lo que haces y la 
cara que tienes mientras lo haces, sin filtros… La inme-
diatez y la exposición llevadas a un nuevo concepto.
Ea! Pues ya conocen el nuevo acto de narcisismo 
con el que le van a reventar su experiencia teatral en 
cuanto se despiste. Un servidor ya lo ha sufrido varias 
veces y alguna incluso siendo practicado por artistas 
que, ironías de la vida, en otros momentos han pedido 
respeto por su trabajo. Pero... por favor, no sea tan 
tiquismiquis, relájese y sonría, ¡que sale en la foto!
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Por José Antonio Alba







Por Pilar G. Almansa


Periodista, dramaturga y directora de escena


¿DÓNDE SE CONSTRUYE LA IDEOLOGÍA? 
El teatro como costumbre de relato
Tengo claro desde hace tiempo que la ideología 
no nace de la razón. La deriva hacia la extrema 
derecha de Occidente, acompañada de bulos, 
conspiranoia y furia, es prueba palpable de 
que la verdad y los argumentos poco pesan 
en la cosmovisión del individuo. Últimamente 
he desarrollado una hipótesis que me gustaría 
compartir aquí. 
Vengo observando que podemos dividir a las 
personas en dos grandes tipos: las que se 
autodefinen por sus costumbres y las que lo 
hacen por su relato. Seguro que conocéis a 
ejemplos de ambas. Las primeras hablan de 
lo que suelen hacer: qué comen, qué películas 
ven, qué hacen tras cenar con su pareja… 
Las conversaciones con estas personas giran 
alrededor de la bondad o problemas que les 
generan sus hábitos. Frente a ellas, las perso-
nas que se autodefinen por su relato cuentan lo 
que les ha ocurrido: desde romperse una uña a 
ir a un concierto de Rosalía. Para las primeras, 
aparentemente, la vida consiste en ir perfeccio-
nando el mismo cuadro. Para las segundas, en 
pintar cada día un cuadro nuevo. La sensa-
ción de progreso, por tanto, reside en lugares 
distintos: el mantenimiento de lo existente o la 
aparición de novedades, la optimización de la 
rutina o la construcción de una buena historia. 
En definitiva, entre conservar y cambiar. 
¿Será en este lugar, preconsciente e íntimo, 
donde se construye la ideología? ¿Tomaremos 
desde aquí las decisiones que afectan a los 
asuntos de la polis? ¿Es posible que algo tan 
aparentemente desconectado de la política defi-


na nuestro voto? Sería incapaz de afirmarlo cate-
góricamente, pero si es así, quizá la izquierda se 
esté equivocando al poner todo su esfuerzo en 
demostrar una y otra vez las falacias y mentiras 
que la extrema derecha difunde sistemáticamen-
te desde hace unos años, y cuyo subtexto único 
es: “Nos quieren cambiar las costumbres”. Quizá, 
y solo quizá, el esfuerzo de la izquierda debería 
dirigirse a cambiar una sola costumbre: la de que 
tantos ciudadanos elaboren su autopercepción 
como una repetición de hábitos que es necesario 
preservar y empiecen a entenderla como una su-
cesión de acontecimientos. Ahí es donde entran 
las artes. Ahí es donde entra el teatro.
Me resultó llamativo que en mi intervención en el 
Congreso de los Diputados resonase en tantas 
personas la reivindicación de la cultura amateur 
como la base sobre la que sustentar un cambio 
de paradigma económico. No creo que hacer 
cultura te haga necesariamente mejor persona, 
más tolerante o más justo, pero sí creo que inci-
de en importante: la vivencia en primera persona 
de las artes fomenta la autopercepción de uno 
mismo como sujeto narrativo. Parafraseando a 
Augusto Boal, hacer historias en la ficción es un 
ensayo para hacer historias en la vida real.
No hay recetas mágicas para frenar el aterra-
dor giro hacia la extrema derecha de nuestra 
sociedad, pero sí es necesario que cada uno 
asuma su parte de responsabilidad, analizando 
y buscando cómo hacerlo desde su parcela. 
La parte de la izquierda que tiene acceso a 
la implementación de políticas públicas debe 
hacerse cargo de que su papel, contrariamente 
a lo que quieren hacernos creer, puede ser 
determinante a largo plazo. Esperemos que lo 
haga, por el bien de las costumbres de todos. 


PERFORMUNDO


4


www.revistagodot.com







teatroespanol.es


Diciembre


Sobre la vida de los 
animales
De Lola Blasco, a partir de la obra 
original Elizabeth Costello de 
J.M. Coetzee
Dirección Pepa Gamboa
..
15 diciembre ~ 15 enero
Sala Margarita Xirgu


París 1940
De Louis Jouvet
Traducción Mauro Armiño
Dirección Josep Maria Flotats 
..
17 noviembre ~ 8 enero
Sala Principal


Lecturas dramatizadas
Alfilerazos 15 - 20 nov
La ciudad alegre y confiada 22 - 27 nov
El nido ajeno 29 nov - 4 dic
Titania 6 - 11 dic
..
Sala Margarita Xirgu


BENAVENTE
JACINTO
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“Esta obra es como un viaje 
al país de Nunca Jamás” 


¿Vuestra unión nace por azar, por amor al 
teatro o por amor a Miguel Mihura?
Roger Álvarez: La génesis está en que el 
autor, Fernando de las Heras, vino a ver el 
montaje que se hizo en 2019 en el CDN de 
Tres sombreros de copa, dirigido por Natalia 
Menéndez, en el que yo hacía precisamente de 
Don Rosario. Fernando y yo nos conocemos 
desde hace mucho tiempo y el año pasado 
me sorprendió pasándome el texto de Los 
sombreros olvidados. Él es un gran autor, me 
gustó mucho su texto y poco a poco me animé 
a sacarla adelante; así que empecé a buscar 
a gente con la que llevarla a cabo y lo prime-
ro fue intentar encontrar un Dionisio y di con 
Javier (Arriero), que es el mejor Dionisio que 
podría haber encontrado, porque está hacien-
do un papel sorprendente. Hemos resultado 
ser una suerte de Don Quijote y Sancho Panza 
(risas). Y Javier me trajo a Luis (Flor) para que 
hiciera de director, al quien tampoco conocía, 
pero me ha descubierto también a una persona 
maravillosa, así que muy feliz de estar embar-
cado en este proyecto con ambos.


Podemos decir que ese día en que Fernan-
do fue a verte como Don Rosario nació Los 
sombreros olvidados...
R. Á.: Pues sí, ese día vino a ver la obra al 
María Guerrero como te digo y se le ocurrió la 
idea de hacer una secuela de Tres sombreros 
de copa, pero centrándose en la vida de Dio-


nisio y Don Rosario, dos de los personajes de 
la obra original de Mihura, preguntándose qué 
sería de sus vidas 20 años después. La verdad 
es que me sorprendió la idea y me gustó 
mucho esto que ha creado Fernando para que 
descubramos qué ha pasado con Dionisio en 
todo este tiempo, a quien, en su obra original, 
le dejamos marchar a su boda con Margarita 
como quien iba al matadero.


¿Qué nos encontraremos en esta secuela?
Javier Arriero: Pues vamos a ver qué ha pasa-
do con sus vidas 20 años después.
R. Á.: A grandes rasgos, nos situamos en 1952 
y vemos a un Dionisio que ya no es aquel 
jovencito inexperto. Su mujer, Margarita, ha 
muerto, así que es un hombre viudo que va en 
busca de aquella felicidad que conoció 20 años 
atrás en la habitación de hotel que regentaba 
Don Rosario y de aquella Paula que tanto le 
fascinó. Él va en esa búsqueda y se encuentra 
por casualidad con este Don Rosario que es 
un sobrino del Don Rosario original, pero que 
es un vivo reflejo de su tío. El hostal que dibujó 
Mihura ya no está en una ciudad del norte 
junto al mar, ahora estamos en el centro de 
Madrid. 


¿Y a qué apela Los sombreros olvidados?
J. A.: Lo que queremos transmitir al público es 
cómo la ilusión es el motor de muchas cosas 
en la vida. Esta obra dibuja muy bien cómo 


Los tres son las personas al frente de Los sombreros olvidados, un 
texto original de Fernando de las Heras que viene a ser una secuela 
de Tres sombreros de copa. Esta comedia entrañable, que homenajea 
a Miguel Mihura, nos descubre qué ha sido de la vida de Dionisio y 
Don Rosario 20 años después. Puede verse en el Teatro Lara.


Por Sergio Díaz


ROGER ÁLVAREZ, JAVIER ARRIERO Y LUIS FLOR
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somos como seres humanos, cómo la vida nos 
va pasando por encima muchas veces y que 
tan solo la ilusión por algo o alguien hace que 
seas capaz de apreciar y valorar los momentos 
y seguir adelante. También es una obra que 
apela en cierto sentido a la nostalgia.
R. Á.: La ilusión es la gran clave de la obra, sí, 
la ilusión es algo fundamental para vivir. Los 
objetivos son lo que te hacen ir para adelante, 
como decía Javier, y en esta obra vemos cómo 
estos dos personajes se ilusionan y tratan de 
construir un futuro. También es una historia de 
amistad, de soledades, de pérdida, de encuen-
tros y de reencuentros. 
J. A.: Pero todo esto desde una perspectiva de 
comedia, porque la obra es una comedia, no lo 
olvidemos.


Luis, háblanos de tu trabajo en esta obra.
Luis Flor: El trabajo ha sido muy intuitivo porque 
Javier y Roger ya tienen un aroma ‘mihuriano’ 
de base. Cuando ves que hay una materia pri-


ma muy buena, el trabajo del director debe ser 
no molestar ni entrometerse demasiado. Hay 
que tratar de limpiar y limar ciertas cosas, pero 
sin fastidiarla. Está siendo muy fácil trabajar 
con ellos, son dos actores muy completos, que 
cantan, tocan instrumentos y que interpretan 
de forma maravillosa, lo hacen todo y eso me 
permite un juego y unas posibilidades tremen-
das. Además, en esta obra hemos hecho un 
ejercicio de carpintería del teatro de siempre, 
está todo cuidado y mimado al milímetro.


Es todo un reto llevar a cabo un montaje 
como este, ¿no?
J. A.: Así es, pero eso es lo bonito también, que 
sea todo un reto. Hay que volver a los clásicos 
que es el origen de todo, hay que reconocer 
el valor de Mihura y con esta obra también 
pretendemos un poco eso, poner en valor su 
forma de hacer teatro.
L. F.: Ese teatro artesano, como he dicho 
antes, sin olvidarnos que Tres sombreros de 
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A la izquierda: Javier Arriero y a la derecha Roger Álvarez, protagonistas de la obra.







copa es una de las comedias 
más importantes de nuestra 
historia.
R. Á.: Es una de las obras 
más emblemáticas, sino la 
más, porque tiene esa mez-
cla de melancolía y humor 
tan característica de Mihura y 
ese aliento poético es el que 
le ha hecho pervivir más en 
el tiempo. 


¿Esta obra es un homenaje 
a Mihura o una reivindica-
ción?
L. F.: Pues un poco de ambas 
cosas, la verdad, y ambas 
muy necesarias. Yo admiro 
mucho a Mihura, a Jardiel y al 
teatro de esa época y siempre 
hay que volver a ellos porque 
nos enseñan muchas cosas. 
R. Á.: Sí que es verdad que esta obra es un 
homenaje y una reivindicación, pero yo creo 
que Mihura sigue de actualidad, que nunca 
se ha ido y que cada cierto tiempo aparecen 
propuestas sobre sus textos. Y así debe ser.


La obra original tiene un poso triste y me-
lancólico al final. ¿Vosotros mantenéis ese 
tono o aportáis un rayo de luz?
L. F.: Pues esta obra es una comedia y la he-
mos trabajado como tal, pero también hay ese 
poso triste y momentos de mucha intensidad.
J. A.: Dionisio se desnuda más, se muestra 
más que en el original y eso nos hace pasar 
por momentos complicados en escena.
L. F.: Pero también hay momentos muy cómi-
cos y muy divertidos y es verdad que al final 
queda un mensaje esperanzador y bonito.


Queda un mensaje ilusionante entonces...
L. F.: Así es. Como ya hemos dicho la ilusión 
es el motor de la obra. Esta función conecta 
mucho con el niño que llevamos dentro, con 
esas ilusiones puras que son las que tienes en 
el mundo de la infancia. Si pierdes esa ilusión 


no se puede ser feliz. Esta obra también es un 
viaje al País de Nunca Jamás.
J. A.: Esta obra es pura magia, al menos para 
mí lo está siendo. Al hacerla me siento como 
un niño abriendo sus regalos de Navidad y 
espero que los espectadores que se acerquen 
al Teatro Lara a verla sientan lo mismo.


Entrevista completa: www.revistagodot.com


LOS SOMBREROS OLVIDADOS. Teatro Lara. Hasta el 27 de enero.
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En el centro Luis Flor, director de la obra. 







TEMPORADA 22 - 23


Programación sujeta a cambios


SALA GUIRAU


teatrofernangomez.com


SALA JARDIEL PONCELA


1 - 18 DIC


15 DIC - 1 ENE


DEL TEATRO Y 
OTROS MALES
QUE ACECHAN EN 
LOS CORRALES
AUTOR


FERNANDO AGUADO
COMPAÑÍA


MORBORIA TEATRO


CON


FERNANDO AGUADO, EDUARDO TOVAR, EVA DEL PALACIO, 
VIRGINIA SÁNCHEZ, ALEJANDRA LORENTE, VICENTE 
AGUADO, ANA BELÉN SERRANO, LUNA AGUADO, DANIEL 
MIGUELÁÑEZ Y TRAJANO DEL PALACIO


DIRECCIÓN


EVA DEL PALACIO
MÚSICOS


MILENA FUENTES, JAVIER 
MONTEAGUDO Y MIGUEL BARÓN


TEXTO Y DIRECCIÓN


VANESSA ESPÍN
CON


ELENA GONZÁLEZ, CONCHA DELGADO, LAURA 
GALÁN, PAULA IWASAKI Y REBECA HERNANDO 


UN ANIMAL EN
MI ALMOHADA
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“Los columpios son un sitio a 
reconquistar” 


Lucía, creo que un buen comienzo puede 
ser dar a conocer qué es este proyecto de 
los Nuevos Dramáticos puesto en marcha 
por el CDN.
Lucía Miranda: Es el proyecto que tiene el 
CDN para la infancia, que empezó cuando en-
tró Alfredo Sanzol en la dirección. Se trata de 
que, con un director/creador y todo su equipo 
artístico, entren en relación con la infancia, 
que tengan que escribir para ella, y con ella. 
Son niños y niñas de los colegios públicos de 
la zona cercana a los espacios del CDN, tanto 
de Usera, como de Chueca, Malasaña y La-
vapiés, además de los hijos de los empleados 
del Dramático. Nos juntamos todos los lunes, 
jugamos y entrenamos en lo que después van 
a tener que hacer.


El año pasado Dan Jemmet y Jordi Casano-
vas fueron director y dramaturgo responsa-
bles de llevarlo a cabo, este año estas dos 
labores recaen en la figura de José Tronco-
so, ¿cómo te enfrentas a este reto?
José Troncoso: De la mano de Lucía. He 
aprendido muchísimo de ella, de su manera 
de enfocar las cosas, de crear en lo social y lo 
personal. 
L. M.: ¡Hemos hecho ‘match’ total! (risas). 
Creo que hacemos productos diferentes, pero 
la manera de trabajar es muy próxima, porque 
tanto José como yo, trabajamos todo desde 


el juego y desde la escucha. El proceso de 
ambos es muy parecido.


En Los columpios el mundo de los ma-
yores y el de los pequeños se confunde, 
¿qué nos puedes contar sobre la trama?
J. T.: Parte de una premisa súper sencilla y 
un poco mágica. Es el día de fin del curso, la 


Hablamos con el director, y dramaturgo, y la coordinadora 
pedagógica de Los columpios, la segunda producción del proyecto 
Nuevos Dramáticos con el que el Centro Dramático Nacional 
quiere poner en valor a los más jóvenes, no solo como público sino 
como futuros creadores. Una historia mágica en la que se habla 
del futuro, la libertad y el agradecimiento. 


Por José Antonio Alba 


JOSÉ TRONCOSO Y LUCÍA MIRANDA
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profesora da la bienvenida a los padres que 
es el público, que están sentados en pupitres 
dorados, porque todo es dorado. Es el día de 
la función de fin de curso y hay una tormenta. 
A partir de ahí el mundo de los mayores y el de 
los pequeños se confunde. Vemos a mayores 
con discursos de niño y a niños haciendo de 
padres. El tiempo y el espacio se mezclan. 
Al final es lo que me ha pasado a mí y quería 
que estuviese de alguna manera presente. Me 
hace pensar, ¿cuánto de ese niño queda vivo 
todavía en mí? Así que me he tirado al pozo a 
rescatarlo, le he dicho: “vente conmigo, que te 
estabas quedando un poco lejos”, y gracias a 
todo esto me estoy dando cuenta. 


¿De qué idea has partido para darle forma?
J. T.: Cuando me pongo a crear, siempre voy 
con una idea de la que parto. Por ejemplo, el 
fin de la cultura y sale Lo nunca visto, los des-
ahucios y salen Las princesas del Pacífico, la 
adolescencia y sale La noria invisible. Con Los 
columpios era el futuro y con esa idea comen-
zamos a hablar con los chicos sobre qué es lo 


que quieren ser de mayores, cómo imaginan 
el futuro; entonces, ellos han ido creando un 
material expresivo-creativo maravilloso que a 
mí me apetecía llevar hasta sus últimas con-
secuencias. Quería ese caos maravilloso que 
ellos tienen y esa potencia de futuro. Todas las 
escenas se han creado a partir de eso, incluso 
he intentado que haya cosas transcritas tal cual 
ellos lo expresaban. Si ellos sueñan con espa-
cios mágicos, que sean espacios mágicos. He 
intentado no contaminar su mundo y ser yo el 
que se deja contaminar por ellos, poniendo a 
un lado cómo soy yo como dramaturgo, cómo 
soy como director, cómo soy yo como todo.
L. M.: Ha sido muy bonito que José haya 
querido trabajar con ese material puro y duro. 
Las primeras veces que los chicos entraban y 
veían los ensayos, se encontraban a los acto-
res diciendo sus propias frases, las que ellos le 
habían dicho a José, y era súper bonito porque 
se iban reconociendo en los personajes que 
han acabado siendo una mezcla de muchos de 
ellos. Es precioso que se encuentren con eso 
como devolución de todo el proceso.
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FOTOS DE ENSAYO: Luz Soria







El concepto de Los Columpios nos trasla-
da irremediablemente a la infancia, al par-
que, al juego, pero ¿adónde has querido 
llevarnos tú?
J. T.: Es la imagen cíclica en la vida. Los chi-
cos ahora mismo están en esa suspensión en 
la parte más alta, en la que todo es posible, 
ese momento del deseo, cuando el tiempo 
parece que se detiene. Y nosotros lo vemos 
desde otro sitio. Creo que es importante esa 
confrontación de espacios, de tiempo y de 
edades. Todos sabemos cuánto nos gustaba ir 
a los columpios y, también, cuándo comenzó 
a darnos vergüenza empezar a montarnos en 
ellos. En la obra se habla mucho de cuándo 
los adultos dejaron de ir a los columpios por-
que tomamos conciencia de que ya no somos 
niños. Me parece que los columpios son un 
sitio a reconquistar, como esa metáfora de lo 
lúdico, de lo disfrutón, de libertad.


Con esta obra ponéis en valor la importan-
cia de poder escuchar lo que tienen que 
decir los chavales, ¿podríamos decir que 
es un gran homenaje al aprendizaje que 
nos sigue brindando la infancia?
J. T.: También es un homenaje a los buenos 
profesores. A bañar en oro a esa gente que 
nos han ayudado. Hay un agradecimiento a 
esos profesores que te dicen “tú vales para 
esto. Sigue por ahí”. De eso también hemos 
hablado mucho, de los profes buenos y los 


profes malos y de alguna manera también 
cómo los mayores tenemos la posibilidad de 
agradecer todavía. Aquí hay una escena en la 
que uno de los mayores va a dar las gracias 
a su profesora, que le dice: “quiero que sepas 
que, si no hubiese sido por ti, no habría llega-
do a ser lo que hoy soy”.
L. M.: Además que el profesorado ha sido tan 
maltratado durante años, que dar las gracias 
es muy necesario por sacar todo lo que sacan 
cada día en el aula. Creo que la función es 
un puente para dar las gracias, no solo a los 
profes, sino también a los padres.
J. T.: A los buenos padres. Pone el foco en 
lo bueno, dejando a un lado lo malo, que 
también lo señalamos de alguna manera no 
nombrándolo. Es una función de agradeci-
miento a la buena educación. Entendiendo 
como buena educación aquella que te hace 
libre y consciente. 
 
¿Qué os gustaría que se llevará el público 
cuando se baje de estos ‘columpios’?
J. T.: No sé qué pasará con el público. Que 
se sienten en esas sillas de colegio y vengan 
a escuchar la lección que ellos tienen que 
ofrecerles. Es un descontrol gozoso.
L. M.: Yo creo que puede ser el mejor texto de 
José. Creo que la gente se va a reír mucho, 
pero también tiene partes muy emocionantes. 


Entrevista completa: www.revistagodot.com


LOS COLUMPIOS. Teatro María Guerrero. Del 1 al 18 de diciembre.
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En la portada de su web se pue-
de leer: “Mi religión, la danza. Mi 
catedral, el escenario.
Mis dioses, mis maestros”. Lue-
go, en conversación telefónica, tal 
homilía de devoción a este arte 
sigue cruzando su discurso, que 
es cercano y abierto, valiente y 
sin miramientos. “La derecha re-
chaza la cultura y la izquierda se 
quiere apoderar de ella”, comenta 
Javier Latorre (Valencia, 1963) al 
hilo de su trayectoria y esos ava-
tares en los que lo artístico queda 
supeditado a lo político. 


La entrevista le pilla empaque-
tando para volver a Córdoba, 
ciudad en la que vive desde 
hace treinta años. Son días de 
ensayos infinitos ante el próximo 
estreno, o re-estreno, (“que no 
reposición”, advierte) de El Loco, 
obra coreografiada para el Ballet 
Nacional de España en 2004, bajo la dirección 
de Elvira Andrés, y que volverá a mostrarse, 
18 años después, del 9 al 22 de diciembre en 
el Teatro de la Zarzuela. Después de aquel es-
treno llegaron otras direcciones a la compañía 
estatal y con ellas, decisiones que sacaron la 
obra del repertorio. Con Rubén Olmo, al frente 


desde 2019, este completo ballet, resurge del 
confinamiento. “De las más de sesenta obras 
que he hecho, esta es con diferencia la más 
compleja a nivel coreográfico, estilístico y 
narrativo”, declara Latorre. “Contempla clásico 
español, flamenco más contemporáneo… Es 
una obra que permanece en el recuerdo de 


Han pasado 18 años desde que el Ballet Nacional de España estrenó 
la obra El Loco, con coreografía de Javier Latorre, en el Teatro Real 
de Madrid. Este mes, una versión renovada de la mítica obra pisará 
de nuevo las tablas, esta vez, las del Teatro de la Zarzuela. Un ballet 
en dos actos de una hora y media en el que se baila la locura que 
sufrió el bailaor Félix Fernández García tras ver cómo una promesa 
quedaba truncada. El creador, profesor y entusiasta de la danza 
española y el flamenco Javier Latorre, nos lo cuenta. 


Por Mercedes L. Caballero 


JAVIER LATORRE
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Imagen de ensayo de El Loco con Javier Latorre de perfil dando indicaciones. 


BAILAR LA LOCURA
DANZA  







mucha gente y Rubén (Olmo) me ha dado la 
oportunidad de reivindicarla”. Sobre el actual 
director del Ballet Nacional de España, se 
manifiesta tajante: “Por fin esta compañía 
tiene al director que merece”. El tiempo y el 
cariño engarzan la amplia relación de Latorre 
con el BNE, en el que fue bailarín destacado 
durante sus primeros años, bajo la dirección 
de Antonio Gades, Antonio Ruiz Soler y María 
de Ávila. “Yo me hice persona y artista allí. 
Tuve el privilegio de nacer en una generación 
en la que estaban vivos monstruos sagrados 
como Mariemma, Alberto Lorca, Ángel Pericet, 
Pilar López y un largo etcétera”, rememora. 


FÉLIX FERNÁNDEZ GARCÍA, EL LOCO
El Loco es un ballet en dos partes, que cuenta 
la historia del bailaor Félix Fernández García 
(Sevilla, 1893–Epson, Gran Bretaña, 1941) y 
de cómo perdió la cordura tras la decepción 


artística que sufrió al verse fuera del montaje El 
sombrero de tres picos, para el que, al parecer, 
Diaguilev le había prometido el papel principal. 


¿Cómo diría que ha pasado el tiempo por 
la obra? ¿Ha envejecido bien?
En general sí, pero con muchos achaques, 
como las personas. Con cosas que había que 
cambiar, por ejemplo algunas músicas. Se ha 
actualizado el lenguaje coreográfico, se ha 
recortado la obra en diez minutos, que vistos 
con el tiempo, eran innecesarios… Ha sido 
una reforma importante, pero en resumen, ha 
sido un gran privilegio. La danza está viva. 
Los protagonistas son diferentes y por lo tan-
to, la obra es otra. 


¿Qué le llevó en 2004 a crearla, cómo des-
cubrió la historia de Félix El Loco?
Elvira Andrés, entonces directora del Ballet 
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Nacional de España, me llamó para montarla. 
Tiene idea original y guión de Paco López, con 
quien he montado algunos de mis trabajos más 
destacados y a quien conozco desde 1990. En-
tonces empecé a empaparme de la existencia de 
este hombre.


¿Y qué sintió cuando se le propuso reponer 
este ballet?
Fue hace tres años y lo recuerdo como un día 
repleto de emociones. Estaba en Atocha cuando 
Rubén Olmo me llamó para decírmelo. Era agosto 
y mi mujer acababa de llegar de Israel para venir 
a España a vivir, íbamos a coger el tren para 
Córdoba. Así que fue una alegría doble. Una muy 
grande en la que de repente todas las piezas 
encajaban. 


¿Cómo ha encontrado al BNE en este 
momento?
La compañía está llena de gente muy buena que 
se come el escenario. Es muy difícil quedarte 
tranquilo o satisfecho con un papel tan complicado 
como el de Félix El Loco, hay que interpretar mu-
chos matices. Y en esta ocasión, los tres elencos 
funcionan de maravilla en todos los sentidos. 


Se trata de una obra de danza sobre la danza 
en la que se baila los demonios de un artista, 
¿usted tiene muchos? 
Diría que los mismos de cualquier artista. Querer 
ser mejor cada día. Admiración por mis referen-
tes, Nureyev, Baryshnikov y El Güito en la inter-
pretación; Antonio Gades, Antonio Ruiz Soler y el 
Maestro Granero en la coreografía, pero también 
Maurice Béjart, Jirí Kylián, Mats Ek... Nací en 
Valencia en un mundo ajeno a todo esto, así que 
desarrollar esta carrera, ha sido un milagro. Creo 
que soy un privilegiado de la vida. 


El regreso de El Loco llega bajo la dirección mu-
sical de Manuel Coves y la dirección de escena 
de Francisco López. Jesús Ruiz ha realizado la 
escenografía y el vestuario, mientras que Nicolás 
Fischtel firma la iluminación. La música correrá a 
cargo de la Orquesta de la Comunidad de Madrid 
y de músicos flamencos del BNE.  


EL LOCO. Teatro de la Zarzuela. Del 9 al 22 de diciembre.
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Imágenes de ensayo.


FOTOS: Mercedes Burgos 
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Parece que se va a convertir en una tradición 
de final de año poder disfrutar de la Compañía 
Nacional de Danza en Teatros del Canal. A 
falta de una sede propia (a la que se sigue 
esperando), el espacio gestionado por la 
Comunidad de Madrid es de los pocos en 
la capital que pueden -y quieren- acoger las 
grandes propuestas de este arte. 
La compañía dirigida por Joaquín De Luz 
desembarca en esta ocasión con un programa 
triple en el que podremos ver dos estrenos 


absolutos: la última creación de De Luz, 
Passengers Within, y Where you are, I feel, de 
Valentino Zucchetti. Además, para completar 
la velada, también se podrá disfrutar de Love 
Fear Loss, de Ricardo Amarante.


ESCLAVOS DEL SISTEMA
La nueva propuesta de Joaquín De Luz 
intenta retratar la sociedad actual, un sistema 
por el que vagamos cual zombis al ritmo que 
marca la tecnología, los medios y el consu-


La Compañía Nacional de Danza estará en Madrid del 1 al 8 de 
diciembre con un programa triple que acoge dos estrenos absolutos 
de la mano del director de la compañía, Joaquín De Luz, y Valentino 
Zucchetti; a los que se suma una pieza de Ricardo Amarante.


Por David Hinarejos


LA CND DESEMBARCA 
EN LOS TEATROS DEL CANAL
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DANZA  


FOTOS: Alba Muriel


Imagen de Love Fear Loss.







mismo. Passengers Within se alimenta de las 
estructuras repetitivas de la música de Philip 
Glass para sumergirnos en una realidad en 
la que somos constantemente bombardea-
dos por estímulos vacuos. La presión de ser 
juzgados nos somete a un mismo molde que 
nos anula como individuos, sólo unos pocos, 
aquí representados por el dúo protagonista de 
la pieza, son capaces de despertar y dictar su 
vida a partir de su esencia y presencia.


EL AMOR, PROPIO Y ROMÁNTICO
El coreógrafo italiano, y actualmente primer 
solista del Royal Ballet, Valentino Zucchetti 
estrena su primera creación para la CND: 
Where you are, I feel, con la cual profundi-
za en la importancia del amor personal y el 
descubrimiento del yo interior. El Concierto 
para piano y orquesta en la menor, Opus 16 
de Edvard Grieg marca el camino para, en 
palabras del propio Zucchetti, llevar a cabo 
“una celebración del fluido romance en todas 
sus facetas. Solo en un entorno en el que 


todos se sienten libres de ser quienes real-
mente son, puedes sentirte cómodo siendo tu 
verdadero yo. Solo cuando eres libre de ser 
tú mismo, puedes sentir verdaderamente el 
uno por el otro”.


VIDA Y MÚSICA DE EDITH PIAF
El imponente legado de la cantante francesa 
mece a las parejas de bailarines de Love Fear 
Loss (amor, miedo, pérdida) en una pieza 
con música en directo con el pianista Marcos 
Madrigal. El bailarín y coreógrafo brasileño, 
formado en Cuba y Londres, Ricardo Ama-
rante nos traslada en cada paso a dos a las 
múltiples experiencias y sentimientos que 
marcan el camino del amor. Un camino que 
recorremos a través de la vida personal de 
Piaf que quedó plasmada en sus canciones: 
desde la alegría de los primeros momentos 
de sus romances, pasando por la lucha y el 
miedo de estar en una relación, hasta la finali-
zación de éstas, marcada en ocasiones por la 
muerte del ser querido. 


COMPAÑÍA NACIONAL DE DANZA. Teatros del Canal. Del 1 al 8 de diciembre. 
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A la izq. imagen de ensayo de Where you are, I feel, con Valentino Zucchetti. A la der., de Passengers Within, con Joaquín De Luz.







“Es un retrato sobre las grietas y 
frustraciones del ser humano” 


Llevábamos sin verte estrenar en teatro 
desde 2019, ¿qué tiene este proyecto para 
querer volver a las tablas con él?
Desde el 2019, que estuve en el Clásico con 
El gran mercado del mundo, no había vuelto 
a estrenar en Madrid. Bueno, miento, porque 
acabo de estrenar un espectáculo concierto 
teatral en el Teatro Infanta Isabel que se llama 
Blues & Roots.


¿Qué te cautivó de La Florida, para querer 
participar en él?
Me pareció un texto muy original, no se parece 


a nada de lo que he leído y he visto en los 
últimos años. Tiene humor, pero con una gran 
profundidad. Es una obra que retrata todas las 
grietas y las frustraciones que tenemos los se-
res humanos. Creo que es un texto con muchos 
matices, muy diferente. A mí me enamoró esa 
mezcla de lo más sórdido del mundo que retra-
ta, a través de un hecho policíaco, que resulta 
ser un pretexto para hablar de los personajes 
que habitan La Florida, que es un edificio de 
apartamentos en una población de la costa en 
invierno. No sé si es Benidorm, pero es un lugar 
que en verano está a rebosar y en invierno está 


Actualmente, esta prolífica actriz, además de encontrarse de gira 
dando conciertos con Blues & Roots, estrena La Florida en Naves 
del Español junto a Vito Sanz, Lorena López, Francisco Reyes y 
Amparo Fernández en el reparto, un thriller escrito y dirigido por 
Víctor Sánchez Rodríguez sobre el que hacemos un repaso.


Por Ka Penichet 


SILVIA MARSÓ
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FOTOS: María la Cartelera
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absolutamente abandonado. Es 
toda la tristeza que emana en estos 
personajes, cada uno de ellos es un 
mundo por descubrir.


¿Cuáles dirías que son los códi-
gos que maneja el teatro distin-
tos al audiovisual para mantener 
la misma intriga?
Creo que es la mirada del director 
la que pone la visión del enigma en 
cada escena. Lo que más importa 
en este espectáculo no es la intriga 
del caso que se tiene que resolver, 
eso es un mero pretexto para hablar 
de lo que le pasa a cada uno de los persona-
jes. Lo que les pasa está muy cerca de lo que 
pueda ver un espectador y pueda encontrar 
paralelismos entre su vida o gente que tenga 
alrededor con la de los personajes. Es casi un 
recorrido por la mente humana. No importa qué 
ocurre, sino qué pasa con el policía que va a 
averiguar este crimen y qué pasa con los perso-
najes que va encontrando. Ahí está la verdade-
ra profundidad del texto y el verdadero interés. 


Háblanos de Lola Fargas, el personaje que 
interpretas en la función.
Es una mujer trasnochada, una cantante pop 
que triunfó cuando era jovencita y que después 
su vida se vio truncada por una serie de circuns-
tancias. A través de ella, también se retrata todo 
el mundo del show business, del ‘me too’, de 
cómo a veces si no te vendes no eres nadie, es 
una crítica a todo lo que envuelve este mundo.


Como miembro de CIMA (Asociación de Mu-
jeres Cineastas y de Medios Audiovisuales) 
¿qué te parece que las mujeres a partir de 
los 50 no existamos en esta profesión?
Es una realidad social, no se está repre-
sentando a la mujer a partir de los 50 en el 
audiovisual español. En el teatro sí porque los 
grandes personajes suelen llegar a partir de 
los 40. Los autores teatrales han escrito muy 
buenas obras para mujeres maduras. Ahí no 
he tenido problemas. En teatro siempre he 


tenido la oportunidad de hacer personajes 
maravillosos, pero en el audiovisual, de cada 
serie sólo hay una mujer o ninguna de más 
de 40 años. Desde CIMA estamos intentando 
que esto se sepa y se tenga en cuenta.


¿Qué es lo más difícil que te ha resultado 
de entender del personaje que interpretas?
No puedo desvelar, pero ella dio un giro a su 
vida y tomó un riesgo muy importante y eso es 
lo que me hace admirarla. Realmente, no hay 
nada que me haya costado, todos los perso-
najes fluyen siempre, cada interpretación es 
un parto porque me lo tomo muy en serio y me 
como mucho el tarro. Procuro darles a cada 
uno, miles de matices diferentes. Es una labor 
psicológica, de investigación, de inspiración, es 
un trabajo muy concienzudo. Me va a costar 
ponerme los tacones que voy a llevar y me va 
a costar bajar las escaleras de incendios con 
ellos. También tengo que cantar en directo des-
de un lugar muy dramático. Todos los persona-
jes tienen mucho de reto y este también. Quizás 
el más importante que tiene es que transita por 
miles de emociones en cada escena, tiene cier-
to desequilibrio: pasa de la alegría a la tristeza, 
del llanto al deseo en menos de una fracción de 
segundo. Es un personaje al límite constante-
mente y eso como actriz me va a exigir estar a 
‘full’ en cada segundo de la interpretación. 


Entrevista completa: www.revistagodot.com


LA FLORIDA. Naves del Español. Del 8 de dic. al 22 de enero.
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teatroespanol.es


La Florida
Texto y dirección 
Víctor Sánchez Rodríguez
.. 
8 diciembre ~ 22 enero
Sala Max Aub


El pozo de los mil 
demonios
De Maribel Carrasco
Dirección Cristina D. Silveira
.. 
16 diciembre ~ 15 enero
Sala Fernando Arrabal A


Diciembre


Carnación
Rocío Molina
Un espectáculo de Rocío Molina con 
Niño de Elche
.. 
3 ~ 10 diciembre
Sala Fernando Arrabal


La sumisión y el porvenir 
está en los huevos
De Eugène Ionesco
Adaptación y dirección Francisco Negro  
.. 
23 diciembre ~ 15 enero
Sala Fernando Arrabal B
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Vanessa Espín viene de darnos una buena pa-
tada en el estómago con 400 días sin luz, obra 
que hemos podido ver en el Teatro Valle-Inclán 
hasta hace unas semanas. Es un montaje 
comprometido que aborda una situación incon-
cebible en pleno siglo XXI en una ciudad como 
Madrid. Pero ya con su anterior proyecto nos 
dejó descompuestos y reflexivos acerca de la 
sociedad en la que vivimos, una sociedad que 
maltrata y asesina a miles de mujeres cada día. 
Ese trabajo fue Un animal en mi almohada, que 
se estrenó en el Teatro del Barrio en febrero de 
2020. Si de algo no podemos acusar a Vanessa 
Espín es de equidistante, ya que se moja en 
cada creación que lleva a cabo aportando su 
enorme grano de arena para que situaciones 
como las que representa en escena puedan ser 


erradicadas. Y es que la violencia machista, el 
maltrato hacia las mujeres, la desigualdad, los 
asesinatos... han de ser erradicados ¡YA!. De 
verdad que resulta intolerable y muy doloroso 
vivir en una sociedad en la que suceden cosas 
así. Y lo peor es que hay gente que aspira a 
gobernar este país que sigue negando que esto 
suceda (76 feminicidios se han registrado ya 
en este 2022... es de locos). Y es como si no 
pasara nada. “Yo me pregunto si los asesina-
dos fueran otros como, por ejemplo, políticos o 
futbolistas, ¿no habría ya un Estado de alarma? 
Comparo mucho este tema con las víctimas del 
terrorismo de ETA. Se han adoptado medidas 
urgentes, se han dado ayudas, se ha puesto 
protección. El Estado ha invertido mucho en 
ellas, cosa que me parece bien. No lo critico. 


Llega al Teatro Fernán Gómez Un animal en mi almohada, escrita 
y dirigida por Vanessa Espín. La compañía La Promesa, formada 
por Elena González, Concha Delgado, Laura Galán, Paula Iwasaki 
y Rebeca Hernando, lleva a la escena esta obra sobre la violencia 
machista que puede verse en el Teatro Fernán Gómez.


Por Sergio Díaz 


¿QUIÉN DUERME JUNTO A TI?
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Sin embargo, hay muchas más 
víctimas de violencia machista 
y no se adoptan estas medi-
das. Esta violencia es otro tipo 
de terrorismo”, nos decía la 
propia Espín cuando hablamos 
con ella hace dos años con 
motivo del estreno. Y así sigue 
siendo. Siempre ha habido 
víctimas de primera y de se-
gunda. Y siempre se utiliza a 
las víctimas como propaganda 
política, siempre las usan los 
mismos eso sí (como ocurre 
con los execrables asesinatos 
de ETA), pero en este caso 
para decir que no existen. 


NUEVO ESCENARIO. MISMO GRITO
Como hemos comentado, esta obra se estrenó 
hace casi dos años en El Barrio y ahora llega 
al Teatro Fernán Gómez con las mismas ganas 
de que algo se nos revuelva y se adopten 
mecanismos mucho más severos para acabar 
con esta lacra. Desgraciadamente, en estos 
dos años el problema no se ha solucionado, 
al revés, está mucho más lejos de hacerlo. A 
pesar de que los movimientos feministas son 
los que están sirviendo de locomotora para 
muchos otros movimientos sociales que exigen 
igualdad y una vida digna, hace falta mucha 
más unanimidad, muchas más voces que se 
sumen al coro feminista, mucha más educa-
ción, mucha menos tolerancia con las actitudes 
machistas que hay que comerse a diario y 
muchos más mecanismos jurídicos que las 
ayuden. Y es que esta obra aborda la violencia 
machista basándose en casos como el de Jua-
na Rivas, Ana Orantes y muchas otras mujeres 
que ven cómo la justicia las criminaliza en vez 
de perseguir al maltratador. 
Elena González, Concha Delgado, Laura 
Galán, Paula Iwasaki y Rebeca Hernando, que 
juntas forman la compañía La Promesa, son 
las encargadas de mover el engranaje que nos 
permite conocer la historia de Eva, una mujer 
víctima de violencia de género que ya está casi 


recuperada y a punto de empezar una nueva 
vida justo cuando su ex-pareja, Gregorio, sale 
de la cárcel después de cumplir condena por 
intentar asesinar a Eva. Una jueza ha dicho 
que ya está rehabilitado y puede quedarse 
con sus hijos. Ella quería irse de la ciudad y 
comenzar una nueva vida. Ahora tiene que 
decidir si confía en el hombre que le ha estado 
maltratando durante catorce años y que casi la 
mata, si vuelve con él para proteger a sus hijos 
o se escapa con ellos huyendo de la justicia y 
convirtiéndose en una fugitiva... Una vez más 
teniendo que ser ella la que ponga su vida en 
juego por los deseos de un maltratador, por 
las incoherencias de la familia de él, por el ca-
pricho de la justicia e incluso por el asedio de 
los medios de comunicación (Rosas y Grises 
sobre todo) que la desnudarán para ver qué 
tajada pueden sacar.
Ojalá tuviéramos que dejar de hablar de esto. 
Si ustedes están cansados de obras feministas 
imagínense las mujeres que sufren la violen-
cia (del tipo que sea) a diario, ellas son las 
primeras interesadas en contar sus vidas de 
otra manera, no teniendo que dormir con un 
animal en su almohada. A mí lo que me cansa 
y avergüenza es tener que compartir género y 
especie con los desalmados que son capaces 
de hacer daño a una mujer.
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UN ANIMAL EN MI ALMOHADA. Teatro Fernán Gómez. Del 1 al 18 de diciembre. 







Con el propósito de impulsar y apoyar la crea-
ción de nuevos textos dramáticos que contri-
buyan al enriquecimiento del panorama teatral 
y apoyar así a los/as autores/as dramáticos, la 
Fundación SGAE concede anualmente 4 pre-
mios dotados con 24.000 euros en total. Este 
2022 se entregan el XXXI Premio SGAE de 
Teatro Jardiel Poncela (8.000 euros), el XXIII 
Premio SGAE de Teatro Infantil (8.000 euros); 
el XVI Certamen Internacional Leopoldo Alas 
Mínguez para textos teatrales de temática 
LGTBIQ+ (4.000 euros), y el IV Premio SGAE 


de Teatro Ana Diosdado (4.000 euros) para 
textos escritos por mujeres.
Además, estos galardones reconocen la inclu-
sión de los textos en el Ciclo SGAE de Lecturas 
Dramatizadas y su posterior publicación, dentro 
de las colecciones que edita la Fundación 
SGAE. En años anteriores, autores/as de la ta-
lla de Javier de Dios, Sara Pinet, Paco Bezerra, 
Antonio Álamo, Ruth Gutiérrez, Pablo Remón, 
Rocío Bello, Angélica Liddell, Alberto Conejero, 
Nieves Rodríguez, Paco Gámez o Iñigo Guar-
damino, entre otros, han sido premiados.


La Fundación SGAE ha anunciado que Carlos Labraña, Laura 
Aparicio, María Velasco y Juan Carlos Mestre y Celia Morán son los 
ganadores de los cuatro premios este año.


Por Redacción


PREMIOS SGAE PARA 
AUTORES Y AUTORAS DE TEATRO
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XVI CERTAMEN INTERNACIONAL 
LEOPOLDO ALAS MÍNGUEZ


Los dramaturgos Juan Carlos Mestre Gon-
zález (Elda, Alicante, 1974) y Celia Morán 
(Toledo, 1990) se han alzado con este premio 
que concede la Fundación SGAE y la Asocia-
ción Cultural Visible con el objetivo de apoyar 
y estimular la creación de nuevos textos 
teatrales que otorguen visibilidad al colectivo 
LGTBIQA+. Los autores han logrado el ga-
lardón con Vagos y maleantes, un texto que 
revela la historia oculta de los homosexuales 
represaliados durante la dictadura franquista. 
El jurado ha querido reconocer esta obra por 
“haber apostado por un tema poco comer-
cial, como es el de las personas mayores, y 
hacerlo además a través del reconocimiento 
de la memoria histórica, la memoria de los 
represaliados del franquismo por tener una 
sexualidad desviada respecto a lo que el régi-
men y la iglesia consideraban aceptable”.
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XXXI PREMIO SGAE DE TEATRO JARDIEL PONCELA


Primera Sangre, de la dramaturga María Velasco (Burgos, 1984), 
es el texto ganador de este premio que reivindica la figura del 
escritor y dramaturgo madrileño Enrique Jardiel Poncela. Funda-
ción SGAE convoca este galardón con el objetivo de fomentar la 
creación de nuevos textos dramáticos que, tanto por la buena ca-
lidad y originalidad de sus diálogos, como por su visión escénica, 
ayudan al desarrollo del teatro. El jurado ha destacado “la capa-
cidad de riesgo y la poeticidad de esta propuesta. Una obra muy 
personal donde se conjuga lo realista con lo onírico, a partir de 
una estructura ambiciosa y valiente. Las temáticas -la violencia y 
el abuso de poder sobre el cuerpo de las niñas, la infancia feme-
nina, el miedo...- resultan muy poderosas y están abordadas con 
un lirismo y una contundencia que logran conmover al receptor”. 


IV PREMIO SGAE DE TEATRO ANA DIOSDADO


La dramaturga ilicitana Laura Aparicio (Elche, 1972) ha obtenido 
este premio para textos escritos por mujeres 2022, certamen 
convocado por la Fundación SGAE con el objetivo de impulsar y 
visibilizar la creación y dramaturgia contemporánea femenina de 
excelencia. La última función de Silvia K. es el título de la pieza 
con la que ha convencido al jurado, que la define como una pro-
puesta “valiente, arriesgada y profunda”, y añade: “Rebosa tea-
tralidad y complejidad, y apuesta por un lenguaje performativo y 
una narrativa fragmentada muy sugerentes que la alejan de los 
códigos escénicos tradicionales”. Envuelta en una atmósfera vio-
lenta y fanática, la obra presenta un mundo distópico sirviéndose 
de diversos acontecimientos y realidades de máxima actualidad, 
como la pandemia o la guerra de Ucrania. 


XXIII PREMIO SGAE DE TEATRO INFANTIL


Por primera vez un texto escrito en gallego, Mambrú volveu da 
guerra, gana este certamen. La obra del dramaturgo Carlos 
Labraña Barrero (Cedeira-A Coruña, 1969) se ha impuesto por 
su trasfondo de reconocimiento a la memoria histórica con una 
gran dulzura literaria y escénica. Labraña confiesa que la mayor 
dificultad “era tratar la historia con delicadeza, pero sin ocultar 
nada”. El jurado ha explicado que no son muchos sus persona-
jes y, sin embargo, el relato se enriquece con “todas las voces 
que el mismo autor deja hablar desde las profundidades de 
esas cunetas o tapias de cementerios; esta vez, de un parque 
infantil”. El texto se publicará dentro de la serie editorial Sopa 
de Libros que la Fundación SGAE coedita junto con el Grupo 
Editorial Anaya.







“Todos encerramos a nuestro 
Segismundo en algún momento” 


Que Declan Donnellan dirija La vida es 
sueño es todo un acontecimiento para el 
público. ¿Cómo es para un actor recibir la 
noticia de estar dentro de una producción 
de Cheek by Jowl?
Rebeca Matellán: Es una situación excepcio-
nal poder trabajar con Declan y Nick (Orme-
rod), dos personas que tienen una trayectoria 
tan alucinante. Por un lado es un subidón 
tremendo y por otro una responsabilidad. Es 
una situación donde se mezcla la ilusión, la 
alegría y la responsabilidad. 
Alfredo Noval: A mí me citaron a través de la 
CNTC. Me dijeron que me preparara algunos 
versos de Segismundo y fui con la idea de 
hacer un casting para Lancero 1 (risas). Me 
presenté con muchísima tranquilidad porque 
pensé que no me iban a coger ni de coña. 
Aunque cuando te pones delante de ellos, ahí 
ya no hay relajos y, cuando salí de la prueba, 
tenía la sensación de haber aprendido; si no 
me cogían, pues me llevaba un máster de 
45 minutos. A la semana tenía un WhatsApp 
de Declan. Pensaba que era una broma de 
algún colega. Le llamé, me dijo que iba a ser 
Segismundo y me quedé en shock. 


Después os metisteis en la fase de 
creación del espectáculo, un proceso 
que con Donnellan es diferente a lo que 
normalmente se lleva a cabo en cualquier 


producción, ¿qué nos podéis contar?
A. N.: En un primer momento, ellos plantean 
el ‘Into the Woods’, que es un taller con el que 
sales fuera de la ciudad, en un entorno natural, 
donde estar tranquilo y no haya nada que in-
terrumpa el trabajo. Eso lo hacen en todos sus 
proyectos. Tienen su versión y su idea sobre La 
vida es sueño, pero las situaciones las diseñan 
a partir de estos ejercicios que son propuestas 
de los actores. Hay veces que, en el proceso 
de ensayos en sala, echan mano de algo que 
a lo mejor surgió en su día y lo recuperan para 
las escenas. La verdad que es una pasada.


Tiene que ser muy interesante y motivador 
actoralmente que se tenga tan en cuenta lo 
que se propone.
R. M.: Yo he sentido que nos daban bastante 
cancha para proponer y generar muchísimo 
material. Luego ellos iban ordenando y lim-
piando. Pero hemos tenido bastante holgura 
para proponer y para crear. 


¿Dónde ha querido poner Donnellan el 
foco en esta versión de La vida es sueño?
R. M.: Más que dar respuestas, han querido 
plantear las preguntas que el propio Calderón 
plantea: “¿Qué es la vida? ¿Y qué sabemos 
nosotros de ella?”. También ha habido algo 
muy bonito a la hora de ir descubriendo, 
escena por escena, hacia dónde va la esencia 


Ellos son los responsables de dar vida a Segismundo y Rosaura 
en esta versión de La vida es sueño con la que el gran Declan 
Donnellan regresa a nuestros escenarios. Un acontecimiento 
sin precedentes, ya que es la primera vez que se pone a los 
mandos de una producción en la que el elenco está compuesto 
íntegramente por intérpretes españoles.


Por José Antonio Alba 


REBECA MATELLÁN Y ALFREDO NOVAL
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de la obra, y descubrir qué cosas ponen en 
común a los seres humanos entre sí, qué co-
sas compartimos de nuestra existencia. Al final 
todos tenemos algo que nos avergüenza, a 
nosotros mismos, todos encerramos a nuestro 
Segismundo en algún momento.


¿Creéis que la propuesta de Cheek by Jowl 
es un buen reclamo para que el público que 
habitualmente no consume teatro clásico 
se acerque a él?
A. N.: Creo que sí, rotundamente. Ya lo 
hemos podido comprobar en las pocas fun-
ciones que hemos tenido. En Valladolid, por 
ponerte un ejemplo. Yo soy de Medina del 
Campo, y muchos de mis colegas que no van 
al teatro si no es porque actúo yo, fueron, y 
cuando salí, veo que están todos alucinando; 
son gente que no tienen nada que ver con el 
teatro, que les gustan más otras cosas, y ac-
ceden a la cultura por otros sitios, a lo mejor 
por el cine o por la música. Sin embargo, se 
fueron para casa dándole vueltas y comentán-
dola. Para mí eso ya me da a entender que 
algo estamos haciendo bien. Declan y Nick lo 
han convertido en un canal hacia el público 


que creo que llega y se entiende muy bien.
R. M.: Además, escénicamente la propuesta 
acerca la historia al público, literal. Se han 
quedado con la esencia de lo que es La vida 
es sueño y la puesta en escena, a nivel de 
elementos escénicos, es muy sencilla para 
que la idea que se esté contando quede lo 
más clara posible. Creo que es una propuesta 
muy directa para que se pueda generar un 
diálogo cercano y directo.


¿Qué podéis contarnos sobre la 
dramaturgia?
A. N.: Han tenido la ayuda de Pedro Víllora a 
la hora de hacer la dramaturgia, pero el texto 
no se ha tocado, simplemente se ha recor-
tado, se han cortado escenas para propiciar 
su versión y que el tiro vaya por donde ellos 
querían. Han limpiado de artificio todo para 
quedarnos con el mensaje puro. Quieren y 
necesitan unos personajes muy humanos en 
escena porque quieren que contemos una 
historia de personas.


Incluso encontramos algo de comedia 
entre tanto drama... 
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En la imagen Rebeca 
Matellán y Alfredo 


Noval, que inter-
pretan a Rosaura y 


Segismundo, 
respectivamente. 







A. N.: Sí, sí, tiene que ver con el mundo de la 
ensoñación.
R. M.: En un sueño todo puede ocurrir, ¿no? 
(risas). Es uno de los momentos en los que 
han apostado por darle una vuelta de tuerca y 
aporta un contraste en la propuesta escénica. 


Declan Donnellan no habla español, ¿ha 
afectado eso a la hora de trabajar con él?
A. N.: (Risas). Un día, Declan, en los ensayos, 
nos decía: “No os penséis que porque no sé 
español no estoy entendiendo. No os penséis 
que me la vais a colar porque, cuando estáis 
de verdad, aquí y ahora, y estáis desde el 
cuerpo, cuando el conflicto está y os miráis a 
los ojos, yo entiendo lo que está pasando. Me 
da igual que estéis haciendo un encabalga-
miento o una pausa, eso es muy bonito y sé 
que lo sabéis hacer. Pero lo que quiero es que 
pongáis el foco en otro sitio”. 


¿Qué habéis querido darle a vuestros Se-
gismundo y Rosaura? 
R. M.: Yo volvería a destacar la palabra huma-
nidad. Trato de bajarla a tierra, tratar de hacer-


la tangible, cercana. Ella y Clarín al final no de-
jan de ser dos inmigrantes, dos personas que 
se ven en la necesidad, sobre todo Rosaura, y 
arrastra a Clarín, de dejar su país, emprender 
ese camino hacia otro lugar en busca de algo 
que es vital para ella. Y también siempre me 
venía muchísimo la palabra ‘dignidad’ a la hora 
de trabajar a Rosaura porque está intentando 
recuperar algo que le pertenecía. 
A. N.: Yo, para Segismundo subrayaría el 
planteamiento que tenían ellos afirmando que 
es un bebé al que se le ha quedado pequeña 
la cuna. Creo que desde ese planteamiento 
ellos han propiciado que al final conectemos 
con nuestra parte más infantil, con el niño 
interior. En ese sentido, la verdad que me ha 
hecho también revisitarme a mí. Segismundo 
es alguien que no ha recibido una caricia 
nunca, que no se sabe manejar en sociedad; 
es algo muy limpio, muy poco contaminado 
del sistema y de la sociedad. Creo que Segis-
mundo y yo nos hemos encontrado y vamos 
a jugar desde ahí. 


Entrevista completa: www.revistagodot.com


LA VIDA ES SUEÑO. Teatro de La Comedia. Del 15 de diciembre al 26 de febrero.
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“Alguien que se ríe de los 
vicios humanos es pertinente 
en cualquier época” 


Tres espectáculos en cartel con drama-
turgias tuyas y en dos teatros diferentes 
en un mismo mes. ¡Este mes la cartelera 
madrileña es de Álvaro Tato!
La verdad es que va a ser toda una aventura 
de mes, con triple coincidencia en Madrid (ri-
sas). Nos surgió la oportunidad de estrenar en 
La Abadía este Vive Molière después de lo bien 
que funcionó la gira de Malvivir. Y se ha juntado 
con el pistoletazo de salida de la nueva gestión 
del Pavón, con ellos vimos la posibilidad de 
volver con Villa y Marte, porque mucha gente 
se quedó con ganas de verlo en mayo en la 
temporada de estreno en Canal. Además, nos 
ofrecieron otro hueco por las tardes, y dijimos 
que les hacíamos un infantil, ¡Shhh!, la reina 
del silencio. Así que de pronto triple aparición 
en Madrid y con cosas, espero, muy potentes. 


Vive Molière es una producción de Ay Tea-
tro, junto a Yayo Cáceres, ¿dónde radica la 
diferencia con el trabajo que hacéis para 
Ron Lalá?
Ay Teatro es un carril nuevo junto a Yayo 
y Emilia Yagüe que reúne y da forma a un 
montón de proyectos a los que queríamos dar 
salida. Teníamos ganas de probar otras co-
sas, otros elencos. La base es la apuesta por 
artistas jóvenes, mezclado con proyectos que 
teníamos en barbecho con grandes artistas 


con quien queríamos trabajar, con nuestras 
señas de identidad: con la música en directo, 
la forma de entender el teatro de Yayo, con 
mis dramaturgias, pero dándole otro color a 
nuestra forma de hacer teatro.


Ahora se conmemora el 400 aniversario 
del nacimiento de Molière y le hacéis este 
homenaje construido sobre fragmentos y 
escenas de las diferentes obras del propio 
autor, ¿cuál es el hilo que los une?


El mes de diciembre nos da la oportunidad de disfrutar en nuestra 
cartelera por partida triple de los textos de este gran dramaturgo. 
Un homenaje a Molière, un espectáculo infantil y el regreso a la farsa 
castizo-marciana juegan a reivindicar el verso, a través de la música y 
el humor, como un estilo absolutamente contemporáneo.


Por José Antonio Alba 


ÁLVARO TATO
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El hilo es la historia de amor entre la dio-
sa Fama y un joven comediante llamado 
Jean-Baptiste Poquelin en el París del 
Siglo XVII. Es un vodevil, una historia de 
amor, un poco una comedia de capa y 
espada y, a lo largo de esos encuentros 
y desencuentros, vamos conociendo el 
mundo de la farándula parisina, el mundo 
de las giras de Molière y su compañía, 
sus amores y desamores, la relación 
entre el poder y la comedia. En realidad, 
toda esta trama es la excusa para sacar 
adelante algunas de las mejores escenas 
del genio. Cada gran obra de Molière 
tiene su momento, su escena, dentro del 
espectáculo. Es un homenaje, no hecho 
a posta por el aniversario, pero desde 
luego reuniendo las ganas que teníamos 
de hacerle un homenaje al gran maestro 
de la comedia, con música en directo, y 
con el ritmo que caracteriza al teatro de 
Yayo, o sea, con un ritmo frenético. 


¿De qué manera vive Molière en el 
siglo XXI?
De la manera que está reservada a los 
grandes clásicos, una vida juvenil. Si ten-
go que decir un solo adjetivo que lo define 
es la juventud. Es la mezcla entre inteli-
gencia, sabiduría y placer. Porque es una 
gozada traducirlo, volver a su literatura. 
He podido traducir desde los originales y 
descubrir a ese Molière festivo y juguetón que 
está completamente vivo. De hecho, el título 
es una coña, Vive Molière en francés sería 
“Viva Molière”. Ese juego de palabras está en 
este homenaje. ¡Qué sentido del humor tan 
profundo! Es un sentido del humor humanista 
y profundo. Alguien que se ríe de los vicios 
de su tiempo, de los vicios humanos, de los 
suyos propios y del poder, es completamente 
pertinente para cualquier época. Yo creo que 
para cualquier civilización. 


Aprovechando las referencias a la ju-
ventud de Molière y Ay Teatro, ponemos 
el foco en el espectáculo infantil con el 
que llegáis al Teatro Pavón con Ron Lalá: 
¡Shhh! La reina del silencio. Una readapta-
ción de otro espectáculo que estrenasteis 


en el 2001 que llevaba por titula La amena-
za del Rey del Silencio.
Sí, de cuando éramos jóvenes impetuosos 
(risas). Fíjate, el primer trabajo que hicimos 
con Yayo fue precisamente El rey del silencio. 
Éramos veinteañeros, todavía no éramos ni 
profesionales, y ese maravilloso trabajo fue el 
germen de entender el teatro de otra manera; 
nosotros éramos una especie de banda de 
poesía y música con un rollo cabaretero, pero 
no teníamos la parte teatral y gracias a El rey 
del silencio dimos ese salto y nos atrevimos 
a ponernos de pie e interpretar personajes, 
y muchísimos años después hemos querido 
volver a ese texto completamente renovado. 


Y cuenta con la particularidad de que reno-
váis elenco ‘ronlalero’.
No estamos ninguno porque están en Villa y 
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VIVE MOLIÈRE. Teatro de La Abadía. Del 1 al 30 dic.


FOTOS: David Ruiz







Marte actuando un rato después, entonces 
hemos hecho el mismo juego que con Ay Tea-
tro, hemos buscado tres pedazos de artistas 
jóvenes y versátiles que toquen, que canten 
y que actúen. Hay una cantera de intérpre-
tes maravillosa, ahí están Néstor Goenaga, 
Nieves Soria y Mario Quiñones, que van a 
defender esta nueva versión, con una nueva 
clave, una nueva reescritura, pero con ese 
mismo espíritu gamberrísimo, para que los 
niños y las familias disfruten y aprendan de 
alguna manera cuáles son las claves de la 
música, que es de lo que se trata.


Vosotros tenéis en vuestra identidad una 
característica muy propia del teatro infantil 
y familiar como es la música.
Sí, eso corre por nuestras venas. Yayo 
siempre insiste en que por la música pasa la 
emoción, de hecho, por eso hacemos teatro 
en verso, porque el verso es la música del 
idioma, produce el mismo efecto, toca la 
emoción ya sea desde la palabra, con el ritmo 
del verso, o ya sea desde la música pura o la 
música incidental, pero para nosotros el teatro 
es música.


¿De qué manera ha evolucionado Villa y 
Marte desde su estreno hasta ahora que 
regresa a los escenarios madrileños?
Ha evolucionado mucho desde que estre-
namos en mayo. Imagínate lo que significa 


hacer cincuenta funciones para los cinco 
pedazo de cómicos que hay en escena. Me 
parecen de una genialidad, de una capacidad 
de juego, de mantener viva la fiesta, que me 
admira de mis compañeros. Se nota mucho 
cómo se ha aposentado el ritmo, el taco que 
arman musical, el taco festivo y el homenaje 
al género chico. Volvemos a Madrid, a un tea-
tro tan simbólico para el género chico y para 
los géneros teatrales más madrileños como el 
sainete, como es el Pavón, un teatro histórico.


Recuerdo que en el estreno había dudas 
de cómo tomaría el público de la capital 
este espectáculo por la parodia a la cultura 
y costumbres de los madrileños.
Sí, teníamos algunas dudas porque esa tradi-
ción se ha quedado de alguna manera arrin-
conada, siendo una de las grandes tradicio-
nes musicales y teatrales de nuestra cultura, 
como si fuera algo casposo y polvoriento. Y, 
sin embargo, desde el minuto uno el público 
se puso la parpusa, el mantón de Manila y se 
vino a la verbena. Mucha gente descubre esta 
tradición con nosotros y queremos imaginar, 
que va a servir para que, al llegar a casa, se 
pongan La verbena de la Paloma o La revolto-
sa o Agua, azucarillos, aguardiente, o La Gran 
Vía, y vuelvan a las fuentes que nosotros 
estamos parodiando.


Entrevista completa: www.revistagodot.com
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VILLA Y MARTE. Teatro Pavón. Del 23 dic al 
22 de enero 2023.


¡SHHH! LA REINA DEL SILENCIO. Teatro Pavón. Del 
25 dic al 22 enero 2023.







Teatro de 


teatroabadia.com


TEMPORADA 
2O22–23


1 – 30 DIC


VIVE 
MOLIÈRE
Dramaturgia y versión: Álvaro Tato
Dirección y música: Yayo Cáceres


ESTA NAVIDAD REGALA TEATRO ABADÍA
Abonos desde 3 espectáculos con un 40% de descuento.


Tarjeta Regalo con un importe mínimo de 30€ canjeable  
para los espectáculos de nuestra programación


DICIEMBRE GODOT 170X240 V2.indd   1 16/11/2022   9:14:35







Llevo tiempo dándole vueltas a la idea de 
escribir una obra de teatro. Seguro que no lo 
haré nunca, por muchos y diferentes motivos. 
El primero porque creo que no le interesará a 
nadie. Y el resto, pues más mierdas mentales 
que anidan en mí. Lo que sí tengo claro es el 
tema. Quiero escribir sobre la amistad. Será 
sobre el valor de la amistad, la necesidad de 
la amistad, de cómo se gestionan las relacio-
nes amistosas prolongadas en el tiempo, de 
qué es lo que buscamos/esperamos de un/a 
amigo/a. No sé, diatribas varias. Pero esta obra 
escrita por Miguel Ángel Cárcano y María Inés 
González que pude ver la pasada temporada 
acrecentó en mí las ganas de ponerme a ello. 
Me gustó mucho la premisa, sobre cómo dos 
viejos amigos se reencuentran tras 20 años sin 
verse. Dos personas que no han sido nada tan-
gible en todo este tiempo, tan solo un recuerdo 
de lo que fueron, pero que en un breve instante 
su vida vuelve a verse condicionada por las 
palabras, los gestos y los actos de ambos... las 
viejas heridas vuelven a supurar.


Carlos Bugallal es el intérprete de este 
subyugante monólogo dramático (muy bien 
estructurado dando vida a dos personajes) que 
tiene una curiosa historia detrás: fue el primer 
espectáculo teatral que se representó en la 
sala de tertulias del emblemático Café Gijón de 
Madrid allá por 2019. Y fue tal su éxito, crecien-
do función a función, que la pasada primavera 
aterrizó en el Teatro Lara y ahora vuelve a 
reprogramarse para que más gente conozca 
la historia de Alberto y Juan, esos dos viejos 
amigos a los que han pasado por encima 20 
años. Ahora, Alberto cree que toca un ajuste de 
cuentas, sin saber que Juan también necesita 
algo de él. Como dos caras de una misma 
moneda, cada uno de ellos es parte del otro.
Sé que es un tópico muy manido eso de la im-
portancia de la amistad, de que quien tiene un 
amigo tiene un tesoro, de que más vale amigo 
en mano que ciento volando y cosas de esas 
que se dicen... pero, ¿y si fuera verdad? ¿Y 
si realmente lxs amigxs estuvieran aquí para 
cambiarte la vida? Sergio Díaz


Heridas abiertas
REENCUENTRO. Teatro Lara. Del 21 de diciembre al 8 de febrero. 
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Morboria Teatro estrena este homenaje a todos los 
elementos que dieron forma a las obras del Siglo de 
Oro español. Estamos ante una comedia burlesca para 
todos los públicos que describe la vida de una compa-
ñía de cómicos de la legua que en pleno Siglo XVII se 
va a ver obligada a disolverse por la falta de ingresos. 
Cuando todo parece perdido, un aristocrático y egregio 
personaje requiere a la compañía para representar una 
comedia en la celebración de los esponsales de su úni-
ca hija. Podría ser la salvación de este grupo de artistas, 
pero tienen que cumplir con una condición: la amante 
del aristócrata debe ser la protagonista. 


Hace 70 años Eugène Ionesco estrenó en Francia 
esta comedia que se convirtió en la historia del teatro 
del siglo XX. Prácticamente inédita en España, Morfeo 
Teatro ha querido ponerla sobre las tablas para des-
cubrirnos su descarado e irreverente humor y su burla 
rabiosa del conservadurismo y de la manipulación que 
ejerce el poder. Esta disparatada farsa narra la historia 
de un joven llamado Jacobo desencantado del mundo 
se niega a formar una familia. Ante la presión de sus 
padres y abuela, accede a casarse siempre que sea 
con la mujer más fea del mundo, pero los padres con-
traatacan presentándole a Roberta, una chica con tres 
narices, que termina seduciéndole.


Victoria Szpunberg dirige y escribe este texto protago-
nizado por David Marcé, Laia Marull, Carles Pedrago-
sa y Sabina Witt. La obra surge a raíz de la relación 
de Szpunberg con su padre enfermo y las diferentes 
etapas de su enfermedad, la transformación del víncu-
lo afectivo y, especialmente, lo que le supuso aceptar 
su dependencia, su proceso de deterioro físico y men-
tal. Un relato que plantea la nula incidencia de la Ley 
de Dependencia, la falta de espacios públicos para 
hacerse cargo de la gente mayor, las condiciones de 
precariedad y dejadez que vive el sector de la asisten-
cia a la gente dependiente, los precios abusivos y el 
negocio de las residencias privadas.


DEL TEATRO Y OTROS MALES… QUE ACECHAN EN LOS CORRALES. 
Fernán Gómez Centro Cultural de la Villa. Del 15 de diciembre al 1 de enero. 


LA SUMISIÓN Y EL PORVENIR ESTÁ EN LOS HUEVOS. Naves del Español. Del 23 dic. al 15 de enero.  


EL PESO DE UN CUERPO. Teatro Valle-Inclán. Hasta el 23 de diciembre. 
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Interpretada por Elena Rey y Xoel Fernández, la obra 
escrita y dirigida por Mariano Rochman es una reflexión 
acerca de qué es el amor; cómo y de qué nos enamora-
mos y cómo se construye el amor en una pareja.
Diego y Bea son una pareja que habla sobre los distin-
tos momentos de su relación amorosa, como quien se 
confiesa. A través de sus palabras y de saltos tempo-
rales conocemos los mejores y los peores momentos 
de su historia juntos. Para Rochman, que se inspiró 
en dos cuentos de Raymond Carver, “los mejores 
momentos estarán tamizados por la idealización del 
amor o de la pareja perfecta; los peores, teñidos por la 
decepción y la rabia”.


La obra nos permitirá disfrutar sobre las tablas de 
la gran Nathalie Seseña metiéndose en la piel de 
Elizabeth Costello, una escritora entrada en años y en 
carnes, ha venido a Madrid a dictar una conferencia. 
No hablará sobre literatura, ni sobre ninguno de los 
personajes que tanto admiran sus seguidores, no, su 
discurso versará sobre la vida de los animales. ¿Qué 
ocurre cuando una mujer, una erudita, una escritora, 
decide darle la espalda a la humanidad y recuperar la 
animalidad perdida? 
Pepa Gamboa dirige este texto de Lola Blasco, a partir 
de la obra original Elizabeth Costello de J.M. Coetzee.


Sergio Peris-Mencheta dirige esta versión teatral, que 
el mismo ha realizado, del libro de Stefano Massini. 
La historia, basada en hechos reales, nos sitúa en una 
fábrica de la Inglaterra del 1917. El mundo está en 
guerra y ahora son las mujeres quienes se han tenido 
que hacer cargo de sus tareas en las empresas, ya 
que estos están en el frente. En una de ellas, en los 
descansos del bocadillo, 11 empleadas se encuentran 
un balón perdido y comienzan a darle patadas para 
distraerse. Poco a poco perfeccionan su técnica y 
planean crear una liga femenina de equipos de fútbol. 
Una historia de lucha, de mujeres, de feminismo, de 
trabajo y de muchas ilusiones por cumplir.


SOFÁ Y DOS CUERPOS. Teatro Lara. Hasta el 29 de enero. 


SOBRE LA VIDA DE LOS ANIMALES. Teatro Español. Del 15 de diciembre al 15 de enero.  


LADIES FOOTBALL CLUB. Teatros del Canal. Hasta el 23 de diciembre. 
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“Pase lo que pase, pongo un 
pie en el escenario y estoy feliz” 


¿Quién es Patricia Espejo a estas alturas del 
espectáculo?
Es una cómica que lleva detrás mucho bagaje 
y que ama la comedia, que es su vida, básica-
mente.


¿En qué momento surge la llama de “la com-
media”, que diría Ignatius? 
Creo que siempre la he tenido. Ya no la llama 
de la comedia, sino de la risa. He sido una 
persona que desde pequeña he sacado el 
humor a todo porque vengo de una familia 
que son también así. Creo que es un proble-
ma psicológico para no enfrentarte a la vida 
real (risas.) La comedia me ha servido para la 
vida. Hubo un momento de mi vida, por una 
crisis laboral y personal, en que tenía que 
hacer algo, pero no sabía qué. Mi compa-
ñera de piso me dijo que había cursos en el 
Ayuntamiento de Valencia y vi uno de guión y 
de monólogos, al lado de mi casa... Entonces 
dije: “¡Aquí tiene que haber cada colgado! 
¡Y efectivamente!” (risas). Eran cursos gratis. 
Guión de monólogos es lo que hice yo. Y 
una vez allí sí que descubrí que tenía cierto 
don que iba más allá de ser un tía divertida 
en el instituto; y me di cuenta de que me en-
cantaba. Hice un monólogo sobre el paro 
y en ese momento pensé: “Esto es lo mío”. 
No sé si me voy a ganar la vida así, pero lo 
voy a hacer. 


¿Qué significa el humor para ti?
La verdad es que últimamente tengo poco 
humor... El otro día antes de salir a un escenario 
estaba llorando en casa, de bajón, con la regla, 
por ciertas circunstancias personales, tapada 
en la cama hasta arriba... Pero me cambié para 
actuar y fue poner el pie en el escenario y estar 
feliz. En el escenario tienes que estar presente; 
y en el presente no hay tristeza. Es terapia.


¿Cómo definirías tus shows, tu ‘stand up 
comedy’?
De mucha risa, creo. La gente se divierte 
mucho por lo que me dicen. Pero también 
quiero que te hagan pensar y te sorprendan. 
La gente se ríe, se divierte, me lo agradecen. 
Creo que es algo muy terapéutico. El 90% de 
la gente que viene a verme me envía mensa-
jes, me esperan luego en la puerta, me dan 
las gracias. ¡Y es al revés! Gracias a la gente 
por dejarme hacer esto.


¿Dónde podemos verte próximamente?
En el Palacio de la Prensa voy a estar una vez 
al mes: lo próximo, el 16 de diciembre. Luego, 
el 19 de diciembre estoy en La Rambleta de 
Valencia y, más adelante, por Sevilla, Zaragoza, 
Murcia, Alicante... Viene bien el año.


Pregunta ineludible: ¿qué es para ti (y para la 
comedia) un tótem como Estirando el chicle?


Patricia Espejo (Valencia, 1982) es una de las cómicas más laureadas 
del momento. Desprende naturalidad -micro o no mediante- e invita 
a la risa sin filtros, actitud que le viene de familia. Confiesa que 
entró en contacto con la comedia desde que tuvo uso de razón y, 
profesionalmente, tomó la decisión de vivir por y para el humor tras 
hacer un curso de monólogos en su ciudad. Lleva ya muchos años 
de carretera y ha trabajado en templos cómicos como Estirando el 
chicle, Comedy Central o Late Motiv. ¡Bienvenida a Godot!


CÓMICOS   PATRICIA ESPEJO
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¡Ha sido una revolución bestial! A nivel 
de comedia de chicas es lo que más lo 
ha petado en los últimos tiempos. Es-
toy muy agradecida porque me hayan 
dejado formar parte de este fenómeno. 
Nunca he visto algo así ni en chicas 
ni en chicos, ese fanatismo de colas, 
gente llorando, esos mensajes... ¡Eso 
que me llevo!


¿Quiénes son tus referentes en el 
mundo de la comedia?
Referentes mujeres, desgraciadamen-
te, tengo pocas porque no había casi. 
Ahora las chicas que vienen a verme 
me dicen que se han sentido muy 
identificadas conmigo. ¡No me quiero 
ni imaginar cómo vivieron las cómicas 
hace años!


La cultura es para ti…
Crecimiento absoluto de la gente. Algo 
esencial. Sin cultura la gente no puede 
crecer. 


¿Algo que te parezca ignominioso 
que se me pase preguntarte, 
Patricia?
Nada, lo típico que me preguntan es 
sobre mis próximos proyectos, que son 
los que estoy haciendo. Trabajar, el 
teatro, voy a sacar un pódcast... Soy 
yo con una psicóloga, como si fuera 
una sesión de terapia. Y entonces se 
saca cualquier tema, que es la excusa 
para hablar de eso. De psicología 
y humor. Es que me mola mucho la 
psicología y de humor había muchos 
podcasts ya...


¿Un mensaje para la posteridad a 
los lectores de Godot?
¡Venid a verme! (risas).


Por Jorge Gª Palomo / @jorgegpalomo


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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FAMILIAR  


Blanca Li dirige para toda la familia una versión 
moderna de El Cascanueces, un cuento fantás-
tico con una música inolvidable. En esta oca-
sión, la directora de Teatros del Canal estrena 
en nuestro país esta producción del Théâtre de 
Suresnes Jean Vilar y el Festival Suresnes cités 
danse 2022 para cumplir uno de sus sueños de 
siempre: reinterpretar el clásico en su propia 
clave, utilizando el hip hop, el mestizaje y un 
elenco de impacto. Armada con la energía 
del movimiento y de la danza, Li domestica la 
obra maestra musical de Chaikovski con unos 
arreglos innovadores basados en inesperados 
sonidos urbanos, de modo que la obra vibra 
con los pasos de sus ocho virtuosos bailarines. 
La grabación de la partitura corre a cargo de la 
Fundación Orquesta y Coro de la Comunidad de 
Madrid, dirigida por Rubén Gimeno.


La Navidad llega al espacio de Colón con música, 
títeres, circo y muchas más disciplinas artísticas para 
todos los públicos. Abrirá la fiesta El viaje de Isabela 
(foto de arriba) de La Tartana Teatro, una adaptación 
de la novela La española inglesa de Cervantes con 
títeres y música en directo. La obra fue la ganadora del 
Certamen Barroco Infantil en el Festival Internacional 
de Teatro Clásico de Almagro y llega como fruto de la 
colaboración entre las dos entidades. A continuación, 
Teatro de Malta pondrá en escena Al calor del cancio-
nero, donde dos personajes buscan a quien entregar 
un tesoro compuesto por nuestro cancionero tradicio-
nal. Después será el turno de una propuesta que com-
bina humor y tecnología: Control Freak (foto de abajo), 
de Teatro Circo de Kulu Orr. Por último, Las aventuras 
del león vergonzoso, de El Pot Petit, nos invitarán a un 
viaje muy divertido con títeres y música en directo en el 
que descubriremos la importancia de las emociones.


Un clásico a ritmo de hip hop


Distintas disciplinas, misma diversión


EL CASCANUECES. Teatros del Canal. Del 21 al 30 de diciembre. Todos los públicos. 


NAVIDAD EN LA VILLA. Fernán Gómez. CC de la Villa. Del 22 de dic. al 8 de enero. Diferentes edades.
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FAMILIAR  


El colectivo Eléctrico 28 presenta esta fábula sobre la 
convivencia con un formato de teatro físico sin texto y 
música en directo. Bajo la dirección de Ana Redi-Mila-
tovic, la pieza se estructura como una fábula divertida y 
sorprendente sobre la relación entre diferentes culturas. 
Tres animales viven puerta con puerta en una comuni-
dad: Koala está enamorada del mundo, Perro es un so-
litario apasionado de la música clásica y Caballo es un 
amante de la cocina. Todo cambia cuando llega Tigre, 
quien con su actitud exuberante hace que los conflictos 
entre unos y otros exploten. 


FULL HOUSE. Teatro de La Abadía. 27 y 28 de dic. A partir de 3 años


El Price presenta, un año más, la cita navideña por 
excelencia. Este año, volveremos a disfrutar de grandes 
artistas nacionales e internacionales bajo el paraguas 
de una propuesta creada por Lola González y Bob Niko 
que narra las aventuras de cinco amigos que empren-
den una trepidante aventura para evitar que la luz, el 
color y la vida desaparezcan. En el camino se reencon-
trarán con sus distintos lugares de origen y conocerán a 
gentes muy diferentes. Visitarán el mundo de la Música, 
el de la Risa, el Mundo Candy, el Mundo de los Espejos 
y el Mundo skyline, y conocerán al Hombre Rueda.


Primeras piezas de la trilogía Ciudades, que Patricia Ruz 
ha puesto en marcha en la primera parte con el actor y 
bailarín Alberto Romera y, en la segunda, con el artista 
escénico, compositor y formador Nacho Bilbao. Ciudades 
I (Paisajes en construcción) es una propuesta para la pri-
mera infancia que utiliza el cuerpo, la poética y la música 
al servicio de la instalación. En ella dos personas pasan 
un día descubriendo una ciudad. El mismo formato tiene 
Ciudades II (Arquitecturas en movimiento). A partir de 5 
años podrán recorrer y habitar diferentes espacios sono-
ros, coreográficos y plásticos sobre la ciudad. 


CIRCO PRICE EN NAVIDAD. Teatro Circo Price. Del 25 nov. al 7 de enero. Para todos los públicos


CIUDADES I Y II. Espacio abierto. 17 y 18 de diciembre. A partir de 2 años
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FAMILIAR  


Al más puro estilo Yllana, se muestran las aventuras y 
desventuras de un cuarteto de cuerdas en un período 
entre los siglos XVII y XVIII (Barroco y Neoclasicismo). 
Un músico de relleno, un segundón sin apellidos pero 
con un talento descomunal, intentará progresar en el es-
calafón y alcanzar el título de Maestrissimo. En la misma 
línea que Pagagnini, pero con entidad propia, el show 
presenta una cuidada estética y unos personajes diver-
tidísimos, abordando temas como la ética, la creación, 
la originalidad y el valor del arte, al tiempo que repasa 
momentos cumbre de la música clásica.


MAESTRISSIMO. Teatro Infanta Isabel. Del 27 de diciembre al 8 de enero. A partir de 7 años


Pieza clave dentro de la literatura dramática para la 
infancia en México. Su autora, Maribel Carrasco, lo des-
cribe como una Alicia en el país de las maravillas dentro 
del imaginario e identidad cultural mexicana. 
Todos los que vivimos en la Tierra surgimos del barro, 
por eso nuestro cántaro es como nuestra alma y debe-
mos cuidar que siempre esté lleno para que no secar-
nos. Jacinta oirá esta historia de su Nana y, tras el robo 
de su cántaro, tendrá que iniciar un viaje de aprendizaje 
para descubrirse, reconocerse, sorteando obstáculos y 
pruebas para salvarse y salvarnos de La Sequía.


Después de los éxitos de crítica y público de 2018, 
2020 y 2021 en el Teatro Circo PRICE, vuelve Cometa 
(interpretada por Carla Pulpón), la heroína más peculiar 
de todas las galaxias. Un personaje de nuestro tiempo, 
ágil, irreverente, moderno, que imparte justicia poética. 
La superheroína de moda repleta de virtudes artísticas 
que se aleja de los estereotipos. Para esta ocasión se ha 
instalado en una carpa propia situada frente al Palacio de 
Hielo. Esta nueva y original producción está creada por 
la compañía Perfordance, bajo la dirección artística de 
Anna López Infante y Carlos López Infante.


EL POZO DE LOS MIL DEMONIOS. Teatro Español. Del 16 de dic. al 15 de enero. A partir de 8 años


COMETA SOY YO. Gran Carpa Cometa. Hasta el 15 de enero. A partir de 3 años
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Si me coges, no me sueltes, llévame contigo. Por el bien de todxs #CulturaSegura


David Fernández ‘Fabu’ (dramaturgo también) y Nerea Moreno son los 
intérpretes de esta comedia, dirigida por Víctor Velasco, que plantea un 
necesario debate sobre el papel de la mujer en la sociedad actual y que 


puede verse en Sala Tarambana.


Federica Colucci _ Itxaso Larrinaga _ Soledad (vida y obra de mi abuela) _ Teatro familiar
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PERDÍ


Mira que no me gusta ir citando a gente 
como si fuera alguien sabio o leído, pero 
decía Ken Loach que “el capitalismo ha 
convertido en normal lo inaceptable”. Y así 
es. Al menos lo es para las generaciones 
adultas que ya dejaron de luchar. Me gusta-
ría saber si los jóvenes lo aceptan sin más 
o todavía tienen la capacidad de rebelarse. 
Yo, en algún momento de mi vida tuve esa 
capacidad, y salía a las calles y me mani-
festaba, y gritaba, y realizaba acciones en 
la universidad y me preocupaba por la vida, 
por la vida en su conjunto quiero decir. Hoy 
solo me preocupo por la mía y la de mis 
seres cercanos. Asumo que he perdido la 
batalla. Hoy, víctima de un cinismo laceran-
te, todo me parece normal. Bueno, tampoco 
diría normal, pero como no hago nada por 
cambiarlo, pues viene a ser lo mismo. ¿Que 
no se puede renovar un órgano vital para la 
democracia como el CGPJ porque hay que 
colocar a los jueces (esos que deberían ser 
imparciales) en función de sus ideas polí-
ticas? Pues vale. ¿Qué el gran hospital de 
Madrid está en las casas de los madrileños? 
Pues perfecto. ¿Que vivimos en una época 
en la que la censura está tomando el control 
de todo? Pues nada, ya escribiremos sobre 


otras cosas que no molesten. Muy triste. 
Estaba claro que yo no iba a cambiar el 
mundo, pero pensé que tampoco me iban a 
cambiar a mí, y sí. He ido perdiendo todas 
las batallas y he ido cambiando en cada 
derrota. Vivo pensando en el dinero que me 
sirve para hacer cosas, no he vivido en el 
extranjero, no vivo en un pueblo autogestio-
nado lejos del ‘urbanal’ ruido, no he dejado 
de comer carne, sigo teniendo coche, ni 
siquiera sé si soy un buen amigo o un buen 
hijo o un buen compañero de trabajo, no he 
logrado que deje de gustarme la Navidad 
con sus múltiples luces y ando muy muy 
lejos de escalar una gran montaña.
Yo soy Biólogo de formación y soñaba con 
cambiar tantas cosas... con mi poncho, mis 
pantalones pintor y mi rasta (un hippie-
pollas de manual). Aún sigo ligado a la 
pequeña ilusión de revertir algo a través 
de estas maravillosas páginas o cuando 
trabajo como ‘freelance’ analizando eco-
sistemas acuáticos, recogiendo muestras 
que ayudan a catalogar hábitats y actuar 
si es necesario. Mi pequeño legado para 
la humanidad. Pero sabed todxs que en 
general perdí, aunque al menos en el amor 
creo que sí voy ganando...


04. David Fernández ‘Fabu’


08 Federica Colucci


12 Itxaso Larrinaga


15 Soledad (Vida y obra de mi 
abuela)


15 El alemán/El dios del pop


16 Lo que nos debemos


16 Indigentes


17 No matarás


17 Eurídice


17 La Indiana


18 Teatro familiar


Pág. 12


Pág. 15
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VOZ EN OFF  


Por Sergio Díaz 


FOTO PORTADA: Sergio María. Paella, en Sala Tarambana. Pág. 4. 
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“Una sociedad que discrimina está 
enferma y carente de corazón” 


¿De dónde surge la idea de crear Paella y 
qué se van a encontrar los espectadores 
que acudan a verla?
Este texto lo empecé a escribir el día después 
del entierro de un familiar en septiembre del 
2020. En una semana tenía el primer boceto. 
Esta experiencia personal y la experiencia co-
lectiva de la pandemia, me hicieron plantearme 
cosas. Me di cuenta que lo único que merece 
la pena en la vida es vivirla. Que el teatro es 
lo que da sentido a mi existencia, que la vida 
es maravillosa, que merece la pena vivir, y 
que no necesito nada para hacerlo. Solo es 
ponerse y dejarse. Paella es una comedia que 
rinde homenaje al teatro y a la vida, porque si 
la vida tuviese la generosidad del teatro sería 
maravillosa, merecería la pena vivir. El público 
se encontrará a dos intérpretes que se dejan 
el alma, a un director, Víctor Velasco que hace 
una puesta en escena brillante y a un equipo 
artístico que se ha derramado en esta pro-
puesta: Lola Barroso, Amaya Galeote, Laura 
Ordás, Momo Cortés, Nacho Bonacho y a todo 
el equipo de Tarambana. Y por supuesto una 
paella hecha en directo y que podrán degustar 
al final de la función. Saldrán reídos, llorados y 
comidos... ¿Qué más se puede pedir?


Paella plantea el debate sobre el papel que 
juega la mujer en la sociedad actual. ¿Des-
de qué puntos de vista y con qué mirada 
has planteado ese debate?


Lo he abordado desde la humanidad. Para mí, 
la igualdad es una cuestión de humanidad. Una 
sociedad que discrimina a más de la mitad de 
la población es una sociedad enferma y carente 
de corazón. No pretendo ser panfletario ni sen-
tar cátedra, pero para mí esto es así. Lo siento 
así. Esta obra está dedicada a las mujeres de 
mi vida. Y también a esos hombres que, aun-
que perdidos o descolocados, ponen en valor 
su sensibilidad y su humanidad por encima de 
la competitividad, de la violencia o del poder.


Paella habla también de las relaciones la-
borales y lo difícil que lo tienen las mujeres 
para ascender en sus puestos de trabajo. 
No se puede discutir este hecho ni la bre-
cha salarial. ¿Por qué crees que sucede? 
¿Por qué a las mujeres se le ponen tantas 
trabas a la hora de desarrollarse y qué 
crees que se puede hacer ante eso?
Todas esas cosas que comentas suceden 
por incapacidad, por miedo a que te coman 
la tostada, por costumbre, por cobardía, por 
inseguridad… Esto viene de los griegos y 
son muchos siglos con un modelo patriarcal. 
Antes de las sociedades clásicas el modelo era 
matriarcal. Ellas eran las únicas que podían 
garantizar que sus hijos eran sus hijos, de 
manera que eran las herederas. Si tenían el 
dinero tenían el poder y el poder es goloso, así 
es que los hombres usaron la fuerza física para 
cambiar el modelo y en esas estamos.


Es el autor y uno de los intérpretes -junto a su inseparable Nerea 
Moreno- de Paella, una comedia que plantea un necesario debate 
sobre el papel de la mujer en la sociedad actual. La obra, que cuenta 
con un equipo de auténtico lujo (Amaya Galeote, Lola Barroso, Laura 
Ordás, Víctor Velasco, Momo Cortés...) podrá verse en Sala Tarambana.


Por Sergio Díaz


DAVID FERNÁNDEZ ‘FABU’
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¿Sientes que en el teatro pasa también?
Pasa en todas las esferas de la vida y en el 
teatro también, por supuesto. Quizá te diría 
que en menor medida porque nuestro trabajo 
nos obliga a hacernos preguntas y claro, eso 
no te lleva a hallar respuestas, pero sí te lleva 
cuestionarte los modelos. Y quizá aprendamos 
algo, pero también hay desigualdad en las Artes 
Escénicas, claro que sí.


También has jugado en el texto con el meta-
teatro y con la vida de los intérpretes. Hay crí-
ticas veladas -y no tanto- a la profesión. ¿Con 
qué objetivo decidiste añadir ese juego?
Es que no decidí añadir este juego, este juego 
es el mecanismo principal del texto. Quiero 
decir, yo quiero hablar de la existencia, de la 
vida y para ello lo tengo que hacer desde lo 
que conozco. Me parece fundamental el juicio 
crítico. Creo que es muy cómodo poner siempre 
la responsabilidad en los demás, pero la res-


ponsabilidad colectiva empieza por la individual 
y para ello hay que mirarse, y una manera de 
mirarse es reírte de ti mismo. Me parece más 
sano, y más constructivo.


Qué nos puedes decir de tu compañera 
Nerea Moreno? Hay una química muy buena 
en escena entre ambos…
Nerea es como mi hermana, mi pareja artística 
desde hace mucho tiempo. Nos olemos, nos 
sentimos, discutimos y nos amamos. Es mi 
familia, además de ser una actriz excepcional y 
una creadora fuera de lo común.


Desde su perspectiva de mujer, ¿te ayudó en 
los ensayos a limar el texto?
Sí, claro. Más que a limarlo, que también, a 
entenderlo en su verdadera dimensión. Es 
muy curioso porque a veces jugábamos a 
abogados del diablo. Yo defendía al personaje 
de Amparo y ella al de Federico y así fuimos 
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aprendiendo y entendiendo 
todos los matices.


¿Qué ha aportado Víctor 
Velasco a la obra?
Muchísimo, es su alma, su ima-
ginario. El teatro no es literatura, 
es hecho escénico. Y ahí reside 
la verdadera grandeza del teatro. 
Depositas tu creación en manos 
de aquellos que la han de llevar 
a cabo, que la han de completar. 
Esa es la generosidad del teatro 
que no tiene la vida. Sin ese acto 
de generosidad, de entrega a los 
demás, no se puede hacer tea-
tro. Cada pieza de este engrana-
je deposita parte de su creación 
en el otro para que la complete. 
Y el encargado de completarlas 
todas es el director, en este 
caso, Víctor Velasco. 


¿Es fácil conjugar los papeles 
de autor e intérprete y dejar 
que sea la mirada del director 
la que guíe? 
Para mí con Víctor ha sido 
facilísimo. Nerea siempre se ríe 
de nosotros diciendo que somos 
unos pesados. Y es que a los 
dos nos encanta debatir. Encontramos que el 
debate creativo es estimulante, enriquecedor, 
y apasionante. Él ha convivido con el texto 
desde la absoluta sinceridad y libertad y por lo 
tanto el máximo respeto. Y yo he confiado en 
él, en su visón y en su lenguaje. Víctor es un 
director que no impone, que te seduce, que te 
hace defender las cosas como propias. Como 
actor te tiras al vacío con él con la seguridad 
que hay red, aunque no la haya. 


La puesta en escena tiene soluciones 
realmente originales, por ejemplo la del 
cambio de punto de vista, ¿surgieron en los 
ensayos? 
Claro, en ese bucear en la obra, en ese intento 
de traducir a signos escénicos lo que subya-
ce en el texto, surge todo. Esto ha sido tan 
así, que cuando nos pusimos de pie tras dos 


semanas de trabajo de mesa nos dimos cuenta 
de lo difícil que era la puñetera función. Yo pen-
saba que había escrito una obrita muy divertida 
que estaba bien, sin mucho más. Pero cuando 
empezamos a darle acción nos acordamos 
de la madre del autor en varias ocasiones. No 
sabíamos lo endiabladamente compleja que 
era la función. Y Víctor, que va a por todas, ha 
hecho de esa complejidad la especifidad de 
la puesta en escena. Para mí, lo mejor de la 
puesta en escena es que parece que es algo 
fácil, sencillo y divertido, pero de una compleji-
dad y de una exigencia que nos pone al límite. 


¿Tuviste claro desde el principio que que-
rías interpretarla tú?
Desde luego. Esta obra la escribí para Nerea 
y para mí, para reencontrarnos en escena. Lo 
hice para vivir juntos y para hacernos un ho-


www.revistagodot.com


6







PAELLA. Sala Tarambana. 3, 10 y 17 de diciembre.
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menaje a nosotros mismos, sin que la obra sea 
nada autobiográfica.


Habéis configurado un equipo de auténtico 
lujo, con grandes nombres de mujeres en los 
apartados técnicos, que ya han salido en la 
conversación. ¿Cómo se han produciendo 
estas sinergias?
Pues para mí es algo que me emociona profun-
damente. Todas las personas que conforman el 
equipo habíamos trabajado en alguna ocasión 
juntos. Yo les pasé el texto a cada una de 
manera individual y la respuesta que recibí fue 
de entusiasmo y entrega. Y que profesionales 
tan importantes digan: “Fabu, yo quiero estar 
en esto”, me emociona mucho, así que solo me 
queda decir: Gracias compañeras. 


¿Cómo te encuentras trabajando con la gen-
te de Tarambana?
Pues como en casa. En Tarambana estrena-
mos en el 2006, a los poquitos meses de su 
inauguración, ¡Ay amor que infierno! Cabaret al 
rojo vivo. Y hemos estado en la sala con este 
espectáculo 16 años, temporada tras tempo-
rada. Cuando escribí Paella, desde el principio 
pensé que quería que lo hiciese Tarambana. Es 
un texto escrito desde el corazón y si algo tiene 
Tarambana es corazón.


Reunirse en torno a una paella puede pro-
vocar acercamientos inesperados, o distan-
ciamientos insalvables, como el que tú nos 
planteas. ¿A quién te gustaría reunir alrede-
dor de una paella soñada?
A los que ya reúno habitualmente, a mi familia 
y amigos. Aunque por soñar, que es gratis, me 
gustaría que viniesen de visita los que ya no 
están de mi tribu y tampoco me importaría que 
se dejase caer por allí Dario Fo, Peter Brook, 
Pina Baus y alguna viva como Björk y que se 
cantase algo.


¿La paella con chorizo se vale?
Como te coja un valenciano te mete con la 
paella en la cabeza (risas). Por mí como si te 
la haces con alfajores, para gustos los colo-
res. No se puede ser tan intransigente, que 
tampoco estás matando a nadie, pero en este 
país a veces muy bien de la cabeza no es que 
estemos y así nos va... 


¿Y la vida es teatro al fin y al cabo?
Si me lo permites yo diría que el teatro es vida. 
Parece lo mismo, pero no lo es. El teatro es un 
acto real que genera un realidad irreal percibida 
como vida, pero no por ello como real. 


Entrevista completa: www.revistagodot.com







“Shakespeare entendió lo que la 
culpa conlleva en una mujer” 


¿De dónde partió la idea de reunir a todas 
las mujeres de Shakespeare?
Lo que a mí me importaba era hablar del sen-
timiento de culpa. Siendo yo una estudiosa de 
Shakespeare, encontré que ese tema estaba 
muy bien desarrollado entre sus heroínas de 
los dramas. Todas son suicidas o se dejan 
matar, que es lo mismo, por culpas que obje-
tivamente no tienen o por tomar responsabi-
lidades que pertenecen a los demás. Ningún 
hombre es suicida en Shakespeare, ellos se 
matan entre sí, pero las mujeres se quitan 
la vida. Shakespeare había entendido muy 
bien lo que el sentimiento de culpa conlleva 
en una mujer; yo, por otra parte, necesitaba 
hablar del tema de manera universal para que 
todas y todos se sientan identificadas. Contar 
mi personal historia de sentimiento de culpa 
habría sido menos impactante, menos sensa-
cional y también más autorreferencial.


Y aunque la obra no hable de ti, en tu caso, 
¿cuántas veces y por qué te has sentido 
juzgada sin haber tenido un juicio justo?  
Muchísimas. Llevo encima una educación 
basada en la vergüenza, el pudor y millones de 
sentimientos de culpa. Nací con eso. Los moti-
vos son varios, pero todos llevan a la imposibi-
lidad de no ser perfecta a ojos de los demás.


¿De dónde crees que viene hoy la culpa 
femenina? 


Ha nacido con la religión cristiana. Todos na-
cemos con culpa hasta que no hay un bautizo, 
el pecado original lo tenemos todos, o eso 
nos hacen pensar. Es más, si volvemos atrás, 
podemos pensar en una famosa ‘culpa’ com-
partida acerca de una manzana, por la que 
solamente es Eva quien paga su error y con la 
peor de las sentencias: “Aumentaré tus dolo-
res cuando tengas hijos, y con dolor los darás 


Es la dramaturga y una de las intérpretes (junto a Helena Lanza, 
Laura Barceló, Laura Montesinos y Alexandra Prokhorova) de Las 
culpables, obra dirigida por Carlos Be que se estrena en diciembre 
en la Sala Mirador y que tiene como protagonistas a Giulietta, 
Ofelia, Cordelia, Desdémona y Lady Macbeth.


Por Ka Penichet


FEDERICA COLUCCI
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a luz. Pero tu deseo te llevará a tu marido, y él 
tendrá autoridad sobre ti” (Génesis 3:16).


En el caso de que el delito no pueda de-
mostrarse, la decisión judicial perjudica 
a la víctima, ¿qué tiene que suceder para 
que esta premisa cambie?
Pongamos como ejemplo de delito el abuso 
sexual. La víctima puede escapar o intentarlo, 
gritar, luchar, pero incluso puede bloquearse 
y quedarse inmóvil. El cuerpo se para, se 
queda sin respiración y la víctima espera que 
la violencia termine. Esto es algo que cuesta 
demostrar en un juicio. Sin heridas, ni signos 
de violencia es como si no existieran pruebas. 
De igual manera existen ciencias que no se 
tocan, no se ven. La psicología, por ejemplo, 


se basa sobre presupuestos indemostrables, 
al menos aparentemente. Lo único que puede 
ayudar a este tipo de víctimas es la psicología. 
Entender que una violencia física es, al mismo 
tiempo psicológica, o que la psicológica es una 
violencia igual de importante que la física. Eso 
es lo que tenemos que cuidar para que ningu-
na víctima se sienta abandonada y humillada.


¿Y qué pesa más la opinión popular o la 
judicial? 
Las dos por igual, pero te llevan a dos cár-
celes diferentes. La judicial te puede llevar 
a una cárcel física o a una multa, es decir, a 
algo tangible que tiene fecha de fin. La po-
pular empieza y no se sabe cuándo termina: 
cadena perpetua. El cuerpo se lo lleva dentro 
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como parte integrante de sí mismo (igual que 
un brazo, un pie…). Y cuando piensas que ya 
no te domina, vuelve en forma de miedo y de 
inseguridades. Para mí, esa es una verdadera 
enfermedad humana.


En una obra tan feminista, en la que se 
habla de la culpa, ¿hay algún motivo para 
que la dirigiera un hombre? 
Absolutamente sí. Quería que fuera un hom-
bre en dirigirla y, en este caso, Carlos Be es 
el mejor maestro de orquesta que podía tener, 
porque el tema es tan intensamente femenino 
que es necesario, en el momento del cuento 
artístico, un punto de vista más destacado, 
pero igualmente sensible.


¿Qué le habéis aportado vosotras al 
trabajo de dirección y qué es lo que os ha 
aportado él a vosotras? 
El proceso de ensayos se está revelando 
como un proceso creativo y de compartición, 
fino e intenso. La dirección de Carlos deja 
expresarse a las actrices a partir de propues-
tas complejas y participativas que el director 
cuida sin que eso pueda romper el ritmo natu-
ral de las intérpretes. Seguramente nosotras 
cinco aportamos nuestra experiencia personal 
de sentimiento de culpa igual que nuestras 


afinidades con los personajes shakespearia-
nos. De otro lado, Carlos nos deja llegar a su 
dibujo creativo de dirección con naturaleza y 
precisión poniendo continuamente en duda 
nuestras intenciones, pensamientos y accio-
nes y eso, como actriz, creo que es el mejor 
de los trabajos. 


Siendo una obra feminista que reinventa 
los personajes de Shakespeare, ¿has teni-
do miedo a la censura? 
Mis personajes se llaman Cordelia, Julieta, 
Desdémona, Ofelia y Lady Macbeth, pero 
si se llamaran Juana, Silvia, Paula, Emilia y 
Carolina sus historias no cambiarían. Esas 
mujeres cuentan una plaga social todavía sin 
definición, etérea. Las historias de Shakes-
peare que, además, sabemos que no son 
originales, son excusas para el tema. Así que, 
como mujer extranjera, actriz, atea, bisexual, 
afectada de sentimientos de culpa desde 
tiempo inmemorable, no, yo no tengo miedo.


Decía Julio Cesar en la obra de Shakes-
peare: “La culpa, no está en nuestras 
estrellas, sino en nosotros mismos, que 
consentimos en ser inferiores”. ¿Hemos 
consentido las mujeres sentirnos inferio-
res a lo largo de los siglos?
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No me sorprende para nada que esta frase la 
pronuncie Julio Cesar, hombre atractivo, blan-
co, poderoso al que sin duda muy poca gente 
ha intentado someter. La cultura machista ha 
nacido con la humanidad y no con la animali-
dad. Desde allí se ha desarrollado en maneras 
diferentes a lo largo de las épocas, pero nunca 
ha dejado este planeta. Así que no, no creo 
que tengamos, como mujeres, que tomar la 
responsabilidad de como esa cultura alimenta 
esa inferioridad. Eso sería demasiado.


¿En qué medida el poder afecta a las ac-
ciones o decisiones de una persona? 
La jerarquía de poder afecta decisiones y 
acciones también sin afectar la voluntad. 
Hay una diferencia importante entre lo que 
tenemos que hacer y lo que queremos hacer. 
Y eso influye en todos los aspectos de la vida. 


Cada individuo puede ser afectado de una 
particular manera y con una fuerza totalmente 
distinta por momentos de la vida, educación, 
miedo y por muchas razones más. Entonces 
podemos también preguntarnos: ¿el buen 
sentido y el medio a no ser aceptados cuánto 
influyen en la manipulación recibida?


¿Cuáles son las cárceles mentales a las 
que seguimos sometidas las mujeres? 
Son las cárceles de la ‘buena niña’ (Corde-
lia), son las cárceles de “me gusta el sexo” 
(Desdémona), son las cárceles de la falta de 
libertad en amar a alguien diferente (Julieta), 
son las cárceles del aborto o del “no quiero 
hijos” (Lady Macbeth), son las cárceles del 
haber nacido del sexo equivocado (Ofelia)...


Entrevista completa: www.revistagodot.com







“Las heridas de la guerra ni 
están lejos ni están cerradas” 


¿Cuál es la semilla que hizo germinar Alae-
jos y con qué objetivo surge?
Todo comienza cuando me doy cuenta de 
que internet sabe más que yo de mi historia 
familiar. Descubro que no tengo conocimien-
to de la historia de mi bisabuelo, torturado y 
desaparecido en el 36. Nunca se ha hablado y 
yo tampoco había preguntado nunca. Me dejó 
en shock no saber esto de mi familia y ese 
fue el impulso de arrancar esta investigación: 
conocer. Hacer preguntas, aprender quié-
nes somos a través de las historias que nos 
vertebran como familias y como país. Luego, 
cada persona que haga lo que quiera con esta 
información, pero lo primero es conocerla.


¿Entonces no sabías lo que había pasado?
¡Ni una décima parte de lo que sé ahora! 
Sabes cosas, claro, has convivido (en el caso 
de los abuelos) con estas personas en tu 
niñez, pero entender el contexto histórico de 
su infancia y juventud te hace comprender sus 
biografías desde otra óptica. Atas cabos, llenas 
lagunas, resuelves silencios… pero, sobre 
todo, te das cuenta de que todos somos pro-
tagonistas de nuestras biografías y que, igual 
que tú, han hecho las mismas tonterías que 
todos, solo que en otro momento de la historia.  


Así, ¿lxs creadorxs del proyecto habéis 
descubierto muchas cosas inesperadas de 
vuestra historia familiar?


Ha sido (y está siendo) un proceso muy 
emocionante. Ha tendido muchos puentes 
entre generaciones, pero no solo con abuelos 
o bisabuelos: en muchos casos las personas 
protagonistas de las historias han fallecido y la 
investigación se ha podido completar gracias 
al testimonio y recuerdo de terceras personas 
que conocieron estas vidas. Y es cierto lo de 
que “la realidad supera a la ficción”, ¡hay bio-
grafías increíbles! Tanto que hemos recortado 
algunas partes de cara a la obra porque pa-
recían inverosímiles. Descubrir que personas 
‘normales’ vivieron estas aventuras ha sido de 
lo más inesperado y emocionante.


Denomináis esta obra como teatro del re-
cuerdo, un híbrido entre teatro documento 
y autoficción. ¿Os ha sido fácil bucear en 
vuestras historias familiares o imperaba ese 
silencio tan propio de las familias cuando 
se intenta remover recuerdos del pasado?
En el inicio de la investigación estábamos 
caminando con pies de plomo y anticipando un 
silencio y resistencia que no hemos encon-
trado. La gente quiere compartir las historias, 
mantener el recuerdo. Es cierto que hay temas 
más peliagudos que otros, pero este proyecto 
nos ha hecho darnos cuenta que lo principal 
es hacer las preguntas, las personas están 
deseando charlar sobre las respuestas. Eso 
sí, cada una con su versión, esto ha sido muy 
gracioso. Y esto se traduce en que, como la 


Es la impulsora de Alaejos; pocos y lejos, una obra de Producciones 
Kepler en la que jóvenes ‘millennials’ (David Alonso, Leticia Ramos, 
Juan Carlos de la Vega y la propia Itxaso Larrinaga) investigan sobre 
la historia familiar y el recuerdo a través de la memoria histórica. Un 
relato que lucha contra el olvido y que puede verse en Nave 73.


Por Sergio Díaz


ITXASO LARRINAGA
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memoria, nuestra dramaturgia tiene mucho 
de censura, versiones personales, silencios, 
fantasía, mucha mentira, pero también mucha 
verdad.


¿Cómo habéis elaborado esa dramaturgia? 
¿Son distintas historias personales que se 
van entrelazando?
Nuestro objetivo era poder reflejar un país en 
un momento histórico concreto. Nos parecía 
que contar una sola biografía iba a reducir 
tanto la perspectiva que tenía el peligro de que-
darse en la anécdota. Por eso mismo el pro-
yecto se sostiene en las historias familiares de 
todo el equipo. La premisa de la investigación 
fue: ¿qué hacían nuestros abuelos y bisabue-
los cuando tenían nuestra edad? Hablamos de 
su juventud y, como esta juventud se ve atrave-
sada por un contexto muy concreto, inevitable-
mente, hablamos de memoria histórica.


Alaejos es un pueblo de la provincia de Va-
lladolid y de ahí sacáis el título de la obra. 
Los que formáis el equipo artístico sois de 
distintas regiones de España. ¿Con este 
proyecto habéis descubierto más diferen-
cias o similitudes sobre la historia de cada 
unx en función del lugar de procedencia?


Esta diversidad de orígenes ha generado un 
caleidoscopio de historias que se complemen-
tan entre ellas y nos permiten reflexionar como 
país en lugar de como individuos puntuales. 
Creo que, si no se hubiera dado esta mara-
villosa casualidad de proceder de territorios 
diferentes, la dramaturgia no tendría ni la mitad 
de interés. España es un país plural en el que 
conviven distintas naciones y eso se ve refleja-
do en la obra.


¿Vuestra obra es un ejercicio de memoria 
familiar para hablar de memoria histórica?
Lo personal es político y el acto de dar el foco 
a las micro-historias un acto de revolución. 
Cuando le pones cara a los números de los 
libros de texto todo cambia. Hablamos de 
historia con H minúscula y, paradójicamente, 
estamos 100% hablando de geopolítica, ética 
e Historia. Es entrar por la puerta de atrás del 
teatro político para pillar a las expectativas por 
sorpresa.


¿Qué habéis entendido de nuestro país bu-
ceando en vuestras historias personales?
Si supiéramos más de nuestro pasado no es-
taríamos haciendo las atrocidades que vemos 
cada día y exigiríamos a nuestros políticos y 


FOTO: La Dalia Negra
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figuras públicas respeto cuando blanquean los 
crímenes contra la humanidad. Cuando el fas-
cismo es un chiste, la memoria histórica cosa de 
otros y el pasado reciente uno de los temas más 
aburridos del libro de texto... ¿Qué herramientas 
estamos dando a las nuevas generaciones para 
construir el futuro? Si tenemos a candidatos a la 
presidencia diciendo que un genocidio es “una 
pelea de abuelos”, es que algo estamos hacien-
do muy mal como país. La memoria histórica 
no es algo de hace siglos, es la historia de las 
personas que nos cuidaron de pequeños. Las 
heridas ni están lejos ni están cerradas. 


Siempre hemos visto a nuestros abuelos 
como personas con una vida ya hecha y con 
achaques y problemas asociados a la edad 
y quizá no valoramos lo suficiente todo lo 
que han hecho. ¿Es vuestra obra un reme-
dio para eso? ¿Quiere ofrecer una mirada 
diferente sobre la gente mayor?
Todos somos los protagonistas de nuestras vi-
das. Descubrir esto fue un antes y después en 
el proyecto. Efectivamente, buscamos tender 
puentes entre generaciones y romper con la 


idea de que nuestros antecesores son gente 
seria, que nunca se equivoca y que vive en fo-
tos en blanco y negro. Ha sido muy divertido y 
emocionante descubrir que hacían las mismas 
tonterías que nosotros; que se enamoraron, 
viajaron, perdieron amistades, defendieron sus 
ideas, les rompieron el corazón… El telón de 
fondo es otro, claro, pero las personas segui-
mos siendo las mismas. 


Tras todo lo que pasó en tu familia, ¿qué te 
suscita Alaejos?, ¿es un lugar al que sueles 
acudir o permanece en el recuerdo?
Nunca nadie ha vuelto a Alaejos de mi familia, 
no es un sitio del que se guarde un buen recuer-
do. Para este proyecto viajamos a conocerlo y 
hoy apenas es un pueblo más de los que en-
cuentras en la carretera. Darme cuenta de que 
estas atrocidades se cometieron en un “pueblo 
cualquiera” ha sido de los momentos más 
espeluznantes, pero al mismo tiempo más escla-
recedores para el proyecto. Esta no es una obra 
sobre la guerra, es una obra sobre los vecinos. 


Entrevista completa: www.revistagodot.com


ALAEJOS; POCOS Y LEJOS. Nave 73. Del 3 al 18 de diciembre.


FO
TO


: L
a


 D
a


lia
 N


e
g


ra
FO


TO
: L


a
 D


a
lia


 N
e


g
ra


FO
TO


: P
a


to
 A


n
d


e
rs


e
n


FO
TO


: P
a


to
 A


n
d


e
rs


e
n


www.revistagodot.com


14







Espectáculo unipersonal donde Selu Nieto, en tono 
de tragicomedia, utiliza su cuerpo para desdo-
blar su identidad y encarnarse a sí mismo y a su 
desaparecida abuela. La puesta en escena nos 
adentrará en una mente alterada, donde se confun-
den los límites entre el personaje y actor, el sueño 
y la realidad, la muerte y la vida o el drama y la 
comedia. El espectador acompañará a esta abuela 
y su nieto por un viaje altamente emocional, donde 
escenas poéticas y simbólicas, convergerán en 
otras cargadas del humor más tierno y surrealista. 
Inspirados por la poesía de Emily Dickinson, los 
tristes acontecimientos transcurridos recientemente 
en las residencias de ancianos y los recuerdos 
de la vida del autor, Soledad trata temas como la 
importancia de la salud mental, la lucha contra la 
depresión, la búsqueda de la identidad y el amor 
por el otro. Una obra que pretende arrojar esperan-
za al espectador, sanar juntos las heridas, acompa-
ñarnos en nuestras soledades compartidas...


Diego Anido, protagonista de la celebradísima As 
Bestas de Rodrigo Sorogoyen, nos ofrece dos de 
sus espectáculos experimentales. Dos ejemplos de 
su singular poética, que mezcla realidad y ficción, 
con algo de género fantástico. Dos demostraciones 
de la potencia actoral del artista, y de su humor con 
retranca, kafkiano, negro, surrealista, friki. 
El alemán es una obra con vocación experimental 
que habla de sacrificio y muerte, partiendo de un 
yogurt de sabor natural que atraviesa sus últimos 
momentos antes de que se cumpla la fecha de 
caducidad. En El dios del pop (foto) es un peculiar 
individuo que transita por la escena con un delica-
do caminar, una voz suave y una energía salvaje 
para mostrar todo lo que su talento le permite ser. 
Es, más que nunca, el resultado de una metodolo-
gía de trabajo muy personal y poco común. Es una 
dramaturgia que trata de dar vida a una biografía 
nacida de aparear la vida de una pseudo estrella 
del pop con la propia biografía del autor.


Por amor a una abuela


El particular universo de Diego Anido


SOLEDAD (VIDA Y OBRA DE MI ABUELA). Cuarta Pared. 13 y 14 de diciembre. 


EL ALEMÁN/EL DIOS DEL POP. Teatro del Barrio. Del 14 al 17 de diciembre. 
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Esta obra escrita y dirigida por Juan Vázquez 
Corrales rinde un sincero homenaje a la figura 
de lxs maestrxs de escuela. Lo hace todo con 
una puesta en escena muy emotiva a la que se 
le suman momentos de espontánea comedia. 
Contrastando también sus diálogos casi cinema-
tográficos con momentos de poética teatralidad.
Cinco treintañeros (interpretados por Camila 
Almeda, Guadalupe Fernández, Pablo Mejías, 
Fernando Nieto y Luis Prieto) se reencuentran en 
el entierro de su maestra del colegio, una figura 
nostálgica y clave en sus vidas. Lo que acaban 
haciendo allí es enfrentarse a lo que fueron y a lo 
que creyeron que algún día llegarían a ser. 
Esta obra se convierte así en un inevitable ho-
menaje a la importante labor de los maestros de 
primaria y cómo sus enseñanzas marcan nuestra 
vida aun cuando parecen formar parte de un 
recuerdo lejano.


Al caer la noche, mientras una mujer que ha sido 
desahuciada traslada sus pertenencias de una 
acera a otra, conocemos a un grupo de ‘indigen-
tes’ (metáforas de una realidad que se pretende 
invisible) en su ‘hábitat’ natural: la calle. Una de 
las miles de calles de cualquier ciudad, que son 
evitadas a partir de ciertas horas, y que sirven de 
‘hogar’ para aquellos que lo han perdido todo.
En esta calle coinciden desde un ángel caído, 
alcoholizado, con un ala rota por una paliza, 
hasta una ‘novia’ que habla con el cadáver de su 
‘novio’; desde una Mujer Tortuga a dos yonkis en 
pleno delirio; desde unas mujeres inquietantes 
que filosofan mientras toman té, hasta el director 
de un banco, en calzoncillos y chistera, que trata 
de llevar las cuentas mientras una mujer da a luz 
más hijos de la calle.
Nuevo montaje del prolífico autor Francisco de 
los Ríos y su compañía Laboratorio del Sótano.


Homenaje a aquellxs que nos educaron


La vida a cuestas


LO QUE NOS DEBEMOS. El Pasillo Verde Teatro. 9 y 10 de diciembre. 


INDIGENTES. Bululú 2120. 10 y 17 de diciembre.
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Todos nacemos con el instinto natural de matar, 
¿seríamos capaces de asesinar por supervivencia? 
¿Tenemos un límite de aguante de maltrato?
Cuatro mujeres tienen la oportunidad de contar al mun-
do por qué transgredieron las normas establecidas, por 
qué en un momento de valentía y justicia se defendie-
ron a sí mismas y puede que cometieran un asesinato. 
Puede o quizás lo hicieran. El tiempo de reclusión en la 
cárcel probablemente ha hecho mella en su historia, en 
su comportamiento, en su verdad, en su vida. 
Manel Dueso y Juan Miguel Talaveras son los autores 
de este montaje en el que estas cuatro mujeres cuen-
tan su propia verdad.


Eurídice ha muerto y se encuentra en el infierno 
cuando recibe la noticia de que su pareja, Orfeo, le ha 
venido a buscar para llevársela de nuevo al mundo de 
los vivos. Es en ese momento cuando se planteará su 
relación de pareja e, incluso, la suya consigo misma. 
Se trata de una crítica a las relaciones humanas y, a 
su vez, una oda al amor propio y a la libertad.
Eurídice reflexiona sobre la religión y la falta de liber-
tades que esta otorga al ser humano desde el princi-
pio de los tiempos. Culpa al deber moral y lo cuestio-
na. En este caso, el Hades o infierno, será mostrado 
en forma de discoteca en la que Eurídice solo puede 
hacer una cosa: bailar.


Antonia Alemán lleva 30 años muerta. Ha sabido del 
nacimiento de su tataranieta Candela y ha decidido 
regresar para contarle su historia, un relato de libertad e 
independencia. Antonia quiere que el legado de las mu-
jeres de su estirpe continúe y para ello tiene que mos-
trarle quién fue La Indiana 140 años atrás. Y para eso 
hará un repaso por su vida, desde su amor a su tierra 
natal en Gran Canaria, hasta su viaje y vida en Cuba, el 
nacimiento de sus hijos, la muerte de su marido, y el re-
greso a Canarias de nuevo, donde La Indiana implantó 
la semilla del rábano, lo que ayudó a muchas familias 
a no morirse de hambre. La Indiana fue la bisabuela de 
Saida Santana, creadora de este bello homenaje.


NO MATARÁS. Teatro Lagrada. Del 9 al 18 de diciembre.


EURÍDICE. OFF Latina. Jueves de diciembre.


LA INDIANA. El Umbral de Primavera. 3, 10 y 17 de diciembre. 







FAMILIAR  


Mati, Ramona y Amanda crearon su grupo de 
música, Año Zero, cuando tenían 12 años, y ahora, 
sobre el escenario, se meten en la máquina del 
tiempo para vivir de nuevo aquellos momentos que 
supusieron un antes y un después en sus vidas: El 
nacimiento de Ramona en un taxi envuelta en una 
toalla de Los Ramones, los Sábados de rock en 
familia en el Paradís, el garito rockero del barrio, el 
divorcio amistoso de los padres de Amanda, el día 
en que se creyeron mayores e hicieron novillos, 
el bulling que sufrió Mati y la fuerza de la amistad 
para superarlo, aquel concierto de los Rolling Sto-
nes al que fueron con sus padres, la presentación 
de Año Zero en el Paradís... 
Raquel Criado, Marisa Refoyo y Clara Fraga son 
las intérpretes de este espectáculo musical que 
habla sobre la amistad, sobre el proyecto vital de 
tres compañeras inseparables. 


Alejandro Pelayo, conocido por su faceta de com-
positor, pianista y productor del grupo Marlango, 
se embarca en este proyecto dedicado a los más 
pequeños con piezas de piano para niños y niñas. 
Y en esta ocasión, se aúnan música y danza para 
que los niños puedan expresar lo que sienten a tra-
vés del movimiento y la música. Entre las piezas de 
piano podemos encontrar títulos como: Piano para 
niños que hablan de amor, Piano para niños que 
saltan en los charcos, Piano para niños que escon-
den el brócoli debajo del mantel, Pequeño carrusel 
y Animales de compañía. Un espectáculo delicioso 
para niñxs de entre 0 y 12 años que se comple-
menta con el otro espectáculo que ofrece también 
en La Mirador, Concierto de piano para niños a los 
que les gusta pintar, en el que se aúnan música y 
pintura para que lxs niñxs puedan expresar lo que 
sienten a través del movimiento y el dibujo.


El poder del arte colectivo


Explorando la sensibilidad


AÑO ZERO. Sala Tarambana. 14 de diciembre. A partir de 7 años.


CONCIERTO DE PIANO PARA NIÑOS A LOS QUE LES GUSTA BAILAR. Sala Mirador. 17 y 18 dic.
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FAMILIAR  


Dorothy es arrastrada por un ciclón al país de Oz. Para 
regresar a su hogar, recorrerá el camino amarillo hasta 
la ciudad Esmeralda, en busca del Mago de Oz, ese al 
que llaman “el cumplidor de deseos”. Su viaje estará 
lleno de sorpresas y personajes maravillosos, como el 
hombre de paja, el hombre de lata y el león cobarde. 
Juntos enfrentarán adversidades que superarán gracias 
al trabajo en equipo, la solidaridad y la amistad. Esta 
versión de la novela de Frank L. Baum es un espectá-
culo para toda la familia con música en vivo creado por 
Giosafat Barbaccia, Yohana Yara y Jonatan Quiroz.


EL MAGO DE OZ. El Pasillo Verde Teatro. 3, 10 y 17 de dic. A partir de 3 años.


Esmeralda Gurumeta, la payasa a la que conocemos 
por su maravilloso espectáculo Huellas, regresa ahora 
con esta historia que es un recorrido por la tradición 
oral, aquella que nos transmite las cosas que necesita-
mos saber en nuestro camino vital. Se trata de cuentos 
y cantos con tintes de poesía que nevarán sobre los 
ojos y oídos de las niñas y los niños. Cuando se dice 
“Érase una vez”, se entra en el reino del no tiempo, 
donde todo fue, es y será. Y así sucede cuando esta 
maga de la nariz roja pronuncia esas palabras y nos 
hechiza con la sabiduría popular de este espectáculo.


¿Quién dijo que los espectáculos para niñxs y bebés 
sólo podían tener canciones infantiles con un aire algo 
ñoño? La Cía. Plot Point rompe todos los moldes con 
este espectáculo con tintes de rock y pop para lxs más 
pequeñxs de la casa en el que viajarán por un mundo 
repleto de sensaciones. Música original con un toque 
rockero y estímulos para todos los sentidos, envuelven 
a lxs niñxs en una atmósfera en la que compartirán 
pasajes de la historia de dos entrañables amigas muy 
diferentes entre sí, que encuentran la tolerancia y el 
juego como puntos de unión y aprendizaje.


CANTOS DEL RÍO, CUENTOS DE RISA. Bululú 2120. 3, 4, 10, 11, 17 y 18 de dic. A partir de 3 años. 


BABY ROCK. Plot Point. Sábados y domingos de diciembre. De 0 a 6 años.
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FAMILIAR  


¿Quieres ver a tu bebé abrir los ojos como platos, agi-
tarse al son de la música y vivir la magia del teatro?
Pues con esta obra disfrutarán de un espectáculo íntimo 
y exclusivo que despertará la sensibilidad de pequeños 
y mayores. Esta creación de Martelache es un espectá-
culo submarino en el que los más pequeños, a través de 
la música, el movimiento, el color, descubrirán la danza 
y la magia del teatro. También es una oportunidad para 
compartir tiempo de calidad en familia y reflexionar 
sobre temas como el respeto a las diferencias y la valo-
ración de los talentos individuales.


MILONGA BAJO EL MAR. La Escalera de Jacob. 3, 10 y 17 de dic. De 0 a 5 años.


La última creación infantil de Tarambana Espectáculos 
es una propuesta diferente a la conocida y clásica no-
vela de Charles Dickens, pero manteniendo la estruc-
tura y el espíritu de la original que habla de la Navidad, 
de la necesidad de agarrarse a ciertas costumbres para 
mantener ciertos espíritus de buena voluntad, de la 
necesidad que tenemos de teatro y de arte y de tener 
alrededor la bondad y a la buena gente. Esta obra, en 
la que conocemos a un señor Scrooge muy de barrio 
de Madrid en pleno siglo XXI es, en definitiva, un canto 
a la bondad que apela a los buenos sentimientos. 


En la historia de un cuento todo está muy claro: la bruja 
es la villana, la princesa debe ser rescatada, el príncipe 
tiene que partir raudo en su busca, y ambos terminarán 
enamorados, felices y comiendo perdices. ¿Pero qué 
pasa cuando es la bruja la que se enamora? En esta 
caótica comedia de enredos, todos los personajes del 
cuento deberán luchar en contra de las etiquetas que 
les han sido impuestas para descubrir qué es lo que 
realmente sienten y encontrar, por fin, el amor. 
Este mágico espectáculo promete envolver a toda la 
familia en un maravilloso y moderno cuento de hadas.


UN CUENTO DE NAVIDAD. Sala Tarambana. 17, 18, 22, 23, 26 y 27 de dic. De 5 a 12 años.


DIARIO DE UNA BRUJA ENAMORADA. OFF Latina. 4, 11 y 18 de diciembre. A partir de 4 años.
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