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Nacho Guerreros y Nicolás Pérez Costa, quien además dirige este texto del argentino Pepe 
Cibrián, llegan a los Teatros Luchana para ponerse en la piel de Isabel I y María Estuardo 


e imaginar cómo podría haber sido un encuentro entre estas dos grandes mujeres.


 Festival Ellas Crean _ Ana Marzoa _ Poliana Lima _ Pablo Remón _ José María Pou
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YA ES MARZO. 
¿INTERCAMBIAMOS POSTURAS?


¿Hay algo más sexi que una buena conversación?


Teatro Valle-Inclán | Sala Grande
07 FEB - 24 MAR 2024


creación La tristura  
a partir del universo de Carmen Martín Gaite
dramaturgia y dirección Itsaso Arana,  
Violeta Gil y Celso Giménez


Así hablábamos


¿Prejuicio o libertad? ¿Puede Helen Keller devolverle los sueños 
 a Greta Thunberg?


texto y dirección Lola Blasco


creación Chévere
dramaturgia y dirección Xron y Borja Fernández


Teatro María Guerrero | Sala de la Princesa
23 FEB - 31 MAR 2024


Teatro Valle-Inclán | Sala Francisco Nieva
15 MAR - 07 ABR 2024


El teatro de las locas
Helen Keller,  
¿la mujer maravilla?


¿Quién no le pone puertas al campo?


texto Federico García Lorca
dirección Alfredo Sanzol


Teatro María Guerrero | Sala Grande
09 FEB - 31 MAR 2024


La casa de Bernarda Alba


Todas las preguntas de la temporada,  
pases y entradas en


dramático.es







¿NOS VAMOS DE FESTIVAL?


Este mes de marzo tiene mucho que celebrar. Además del 
8M, excusa que nunca está de más para destacar y aplaudir 
el gran trabajo que hacen nuestras compañeras (Gracias a 
Marisa, Ka, Yaiza, Mariajo, Mercedes, Marta, Pilar, Melisa 
y Paula) y posicionarnos a su lado en la lucha en favor del 
feminismo; también es el Mes del Teatro que además de 
celebrar, sirve para valorar y reivindicar nuestro sector.
Pero este marzo Godot viene con una celebración 
añadida, damos un nuevo paso en nuestro empeño por 
desarrollarnos como medio de comunicación y convertir-
nos en herramienta para lxs amantes y profesionales del 
teatro, la danza y cuanto arte escénico se nos ponga por 
delante. Este mes lanzamos una web dedicada exclusiva-
mente a los festivales de Artes Escénicas -estad atentxs 
a nuestras RRSS y web- que se celebran a lo largo y 
ancho de nuestro país.
Nuestro formato digital no deja de crecer y de llegar a 
todos los rincones, es por ello que no queremos limitar-
nos a hablar únicamente de lo que se cuece en la capital, 
queremos ampliar nuestra mirada -precisamente en este 
número se habla de las periferias-, y convertirnos en pla-
taforma colaboradora de las grandes citas que suponen 
los festivales, las ferias, los encuentros o las muestras.
Queremos animar a nuestrxs lectorxs a viajar y descu-
brir la amplísima oferta cultural que poseemos. Para 
ello, ponemos a vuestra disposición este nuevo espacio 
que, poco a poco, irá creciendo y desarrollándose como 
puente que conecte al público con la cultura festivalera 
nacional.
No hay nada que nos ponga más que sabernos altavoz 
de las Artes Escénicas, tengan lugar donde tengan lugar.
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MASCULINIZAR LA CULTURA
En este mes de marzo, donde año tras año 
comprobamos en los medios de comunica-
ción que “las mujeres toman los escenarios”, 
“dominan la cultura” o “llevan la voz cantan-
te”, en titulares que reflejan literalmente la 
realidad, quizá sea un buen momento para 
cambiar nuestra mirada sobre el desigual 
reparto de tareas, prestigio y responsabili-
dades en el ámbito escénico. Quizá sea un 
buen momento, se me ocurre, para identificar 
en qué espacios y posiciones de la cultura, o 
específicamente del teatro, falta la presencia 
masculina. Porque faltar hombres, faltan… 
El primer lugar en el que faltan hombres es 
en los departamentos de vestuario y maqui-
llaje (algo que creo que podemos extender al 
audiovisual). Si en la ficción, la pieza clave 
es el personaje, vestirlo y caracterizarlo es 
posiblemente una de las tareas artísticas 
más importantes que se puede realizar. Es 
una lástima que los hombres, acostumbrados 
a tareas más relacionadas con su natural 
disposición biológica, como la fuerza bruta, 
se vean limitados a tareas de carga y des-
carga, o a posiciones más vinculadas con la 
maquinaria o la iluminación, mientras que las 
mujeres recogen todo el crédito de construc-
ción de personaje junto a los intérpretes.  
También me parece una gran injusticia que 
haya menos hombres en producción y dis-


tribución. Excepto algunas honrosas excep-
ciones, que desde luego son muy visibles, 
el tejido productivo sigue sustentándose en 
la incansable y entusiasta labor de decenas 
de mujeres productoras y distribuidoras. Los 
hombres, al verse encasillados casi siempre 
en posiciones vinculadas a la dramaturgia 
y la dirección, no tienen la oportunidad de 
contribuir, de aportar su mirada estratégica, 
a tareas tan imprescindibles como la gestión, 
organización y venta de espectáculos. 
Este repaso no puede ser exhaustivo. Faltan 
hombres en papeles secundarios, en los 
que puedan ejercer de objeto amoroso de la 
protagonista; faltan hombres en las salas de 
pequeño aforo, donde puedan lanzar mensa-
jes reivindicativos a una audiencia reducida 
y librarse de la responsabilidad de llenar los 
espacios grandes; faltan espacios no mixtos 
para hombres, en los que puedan hablar de 
lo difícil que es ser hombre en esta industria; 
falta, en definitiva, la presencia masculina en 
los intersticios del sector. 
Es esta una gran injusticia que requiere de 
acción por parte de todos. A ver cuándo se 
instaura un día en el calendario para que 
podamos hablar de todos los lugares en los 
que todavía se ejerce la discriminación contra 
los hombres, no solo en el teatro, sino en la 
vida misma. 


PERFORMUNDO
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Por Pilar G. Almansa


Periodista, dramaturga y directora de escena
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“Abordamos la obra desde 
el respeto al género femenino” 


María Estuardo e Isabel I son las protago-
nistas de esta historia que nos plantea un 
diálogo entre ellas para ‘saldar’ cuentas 
pendientes, aunque no sabemos si entre 
ellas o consigo mismas. ¿De qué manera 
surge poner en escena este encuentro que 
nunca tuvo lugar?
Conocí a Nacho Guerreros hace poco más de 
un año y desde ese momento surgió el deseo 
de hacer algo juntos; entonces, le propuse 
varias obras y como vio Juana la loca y le 
gustó mucho, dije: “voy a poner dentro de 
las propuestas esta alternativa que es del 
mismo autor”, un texto escrito hace varios 
años por Pepe Cibrián, y cuando Nacho vio la 
propuesta dijo: “¿Isabel de Inglaterra y María 
Estuardo? ¡Muero por hacer eso!”. Desde ese 
momento hasta el día de hoy han pasado dos 
meses y medio nada más.


¿Sólo dos meses y medio?
Solo. Como yo siempre digo, lo estamos pro-
duciendo ‘a la argentina’. En Argentina todo 
es mucho más sintético, se hace todo más 
rápido. Acá hay muchísima planificación y es 
un gran aprendizaje para uno, pero también 
es verdad que, a veces, aparecen oportunida-
des y hay que cogerlas. Para mí, la oportuni-
dad de llevar adelante esta obra, de ponerla 
en pie, el proyecto de actuar junto a Nacho en 
una obra de Pepe es glorioso. Y que, además, 


la oportunidad profesional esté dada por algo 
de semejante sublimación artística entre un 
verso, una prosa poética, tan fuerte y un actor 
tan bueno como es Nacho. Estrenaremos la 
obra como si lleváramos meses haciéndola, 
que es como para mí tiene que suceder el 
teatro, y esto lo da la planificación, la certeza 
de conducir un barco con la experiencia de 
haber conducido muchos otros y, por supues-
to, tener una tripulación que te permite hacer 
el viaje que vos querés. Te diría que yo estoy 
de fiesta, no trabajando.


Llega a nuestra cartelera Dos tronos, dos reinas, texto del 
argentino Pepe Cibrián que cuenta con Nacho Guerreros y 
Nicolás Pérez Costa, quien también dirige, interpretando a Isabel 
I y María Estuardo, para jugar con un supuesto encuentro entre 
ambas reinas donde descubriremos su rivalidad, sus miedos, pero 
también sus nexos de unión como mujeres.


Por José Antonio Alba 


NICOLÁS PÉREZ COSTA
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FOTO: José Ángel Fernández Córdoba







La función parte de una 
premisa del teatro Isabe-
lino, donde dos hombres 
interpretan roles femeninos. 
¿De qué manera Nacho y tú 
jugáis el poneros en la piel 
de estas dos mujeres?
En primer lugar, es con absolu-
to respeto. Hay en la obra, des-
de la fantasía inicial del autor, la 
idea de que sean dos hombres 
haciendo un juego con este 
poder patriarcal que existía en 
aquel momento. Nuestro primer 
acercamiento como actores ha 
sido abordar no las reinas, sino 
a las mujeres, porque en esta 
obra, más allá de que se habla 
de los reinos y de la inminente 
sentencia de muerte de María, 
el tiempo que se dilata en la 
pieza es el de la decisión de 
Isabel fundamentalmente y es 
una excusa muy válida para 
hablar de cuestiones muy 
humanas que van al hueso de 
aquello que tiene que ver con 
la humanidad de dos mujeres 
tan distintas. Es una obra que 
está llena de grandes e intensí-
simos momentos, está repleta 
de un humor muy ácido porque 
se dicen unas cosas horro-
rosas una a la otra con una 
altura maravillosa, y creo que 
el abordaje que hemos hecho 
ha sido desde el mejor lugar 
que podíamos: respetando el 
género femenino, tratando de homenajearlo 
humildemente desde nuestro lugar y abordando 
la humanidad y no el rol de estas reinas.


Sus reinados desafiaron las expectativas 
de la época respecto a la capacidad de las 
mujeres para liderar naciones. ¿Cuáles 
son los aspectos que destacarías tú de 
ambas mujeres?
Más allá de las decisiones políticas que pudo 
haber tomado Isabel y el enaltecimiento del 
arte a través de su reinado, no podemos negar 


que hizo con Inglaterra lo que ningún gober-
nante hombre a lo largo de la historia pudo. 
Luego María creo que ha sido una mujer con 
suerte de cuna a la que la vida le trajo bastante 
desdicha, sin embargo, pienso que si tengo 
que enaltecer algo de esta mujer es su convic-
ción, su fundamentalismo, su no ceder frente a 
lo que ella considera que es propio e insistir y 
bancársela hasta su muerte, podríamos decir, 
por orgullo. Para mí, la ética, la lealtad y la gra-
titud son tres valores fundamentales y creo que 
las dos eran mujeres muy éticas. Isabel I tuvo a 
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María décadas encerrada en la torre, decidien-
do si matarla o no porque no quería hacerlo 
por más que la exhortaba su Parlamento, su 
corte. Isabel era muy supersticiosa y consi-
deraba que matando a una reina ungida por 
Dios estaba pecando fuertemente. Todos estos 
planteamientos a mí me parecen fascinantes, 
admirables. ¿Cómo no admirar que una mujer 
que tiene su vida en riesgo, por la presencia 
de otra, decida no matarla por ética cuando 
hoy en día nos sacamos los ojos por cualquier 
cosa, ausentando la ética de nuestras vidas? 
Eso es lo que más admiro.


¿Cómo manejas la dualidad de dirigir y 
protagonizar una propuesta como esta?
En el caso de esta obra, creo que la experien-
cia es lo más parecido a la esquizofrenia que 
uno podría encontrar, hay un desdoblamiento 
que debería ser orgánico de lo que ocurre 
en la cabeza, en el cuerpo. Yo, cuando miro 
a Nacho, cuando María mira a Isabel, hay 
absoluta convicción de lo que está ocurriendo, 
pero hay algún lugarcito de mi cabeza que ya 
está entrenado en ir registrando todo aquello 
que sucede por fuera de la ficción. Filmo mis 
ensayos, los miro y, por supuesto, hay acá 
algo que valida mi trabajo, que es la confianza 


del actor en mi capacidad al hacerlo, porque 
podría tranquilamente decir: “no, no, necesito 
que alguien esté sentado afuera mirando todo 
el rato”. Mi trabajo, entre otras cosas, siempre 
es darle la confianza necesaria al actor para 
que pueda crear libremente. 


¿Qué elección de puesta en escena encon-
traremos en Dos tronos, dos reinas?
Es una puesta en escena austera, aunque 
preciosa. El vestuario de Rubén Díaz es 
glorioso, hacía mucho que no veía algo así. 
La escenografía es justa y funcional, la obra 
pide tres tronos dispuestos que estarán y 
son maravillosos, y un diseño de luces muy 
activo, dinámico. Pero todo esto acompaña 
porque la obra es una suerte de conversato-
rio en el cual lo interesante es ver a estas dos 
mujeres. El acento fuerte del montaje está en 
la actuación, en atravesarlo, en transitarlo. 
Hemos trabajado mucho las transiciones, en 
pasar de la risa al llanto, a la tensión, a que 
el espectador o la espectadora comience 
un viaje sin poder concientizar por dónde 
está pasando, sino simplemente está siendo 
conducido.


Entrevista completa: www.revistagodot.com


DOS TRONOS, DOS REINAS. Teatros Luchana. Del 3 de marzo al 28 de abril
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teatroespanol.es


Marzo


Run baby run
De Fátima Delgado
Dirección Jana Pacheco
..
22 febrero ~ 24 marzo
Sala Margarita Xirgu


Manual para armar 
un sueño
La Zaranda
De Eusebio Calonge
Dirección Paco de la Zaranda
..
28 febrero ~ 17 marzo
Sala Principal


La lucha por la vida
De Pío Baroja
Dirección Ramón Barea
..
21 marzo ~ 14 abril
Sala Principal


TE_PUB_GODOT_MAR_170x240.indd   1 21/2/24   11:09
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ELLAS CREAN
FESTIVALES


Madrid. Varios espacios. Del 2 al 31 de marzo. www.ellascrean.com


Este año el festival celebra su edición número 20 
manteniendo intacto el propósito con el que sur-
gió: dar visibilidad al trabajo de las artistas y crea-
doras en el mundo de la cultura. Organizado por 
el Instituto de las Mujeres, adscrito al Ministerio 
de Igualdad, el festival contará con la presencia 
de una artista excepcional que lo ha acompa-
ñado desde la primera edición: Carmen Linares 
(foto), Premio Nacional de Música y Premio 
Princesa de Asturias de las Artes. Ella actuará en 
el Museo Arqueológico Nacional (7 de marzo), en 
un espacio como el patio del Pozo Moro.
Otra de las sedes imprescindibles este 2024 
será el Museo del Prado (2 de marzo), que 
acogerá la inauguración de la muestra con 
el concierto de Raquel Andueza & La Gala-
nía, que presentarán un programa de música 
barroca con las mujeres como protagonistas. El 
grupo liderado por Chefa Alonso e Irene Reig, 
completarán la programación musical.
La poesía llegará de la mano de la editorial La 
Bella Varsovia, que reunirá a escritoras de cin-
co generaciones diferentes: Pilar Adón, Amalia 
Bautista, Aurora H. Camero, Ana Rossetti y 
Almudena Vidorreta, en la Biblioteca Nacional 
de España. Además, habrá lectura y conversa-
ción sobre 18 ciervas, de Rosana Acquaroni, 
en Teatro del Barrio.


DANZA EN LOS MUSEOS
Desde hace varias ediciones la danza ocupa 
un lugar privilegiado en el festival, reinventan-
do los centros museísticos con su programa 
Danza en los museos. Sol Picó, Laia Santanach, 
Mari Paula, Nerea Martínez, Carmen Werner, 
Manuela Barrero y Carmen Muñoz serán las 
siete coreógrafas que intervendrán en lugares 
tan icónicos como Museo del Prado, Museo de 
Artes Decorativas, Museo del Romanticismo o 
Museo Arqueológico Nacional.


CINE, ENCUENTROS, TEATRO Y MÁS
En el apartado de cine se prestará especial 


atención a la figura de Margarita Alexandre, 
directora de cine pionera. Se presentará su 
autobiografía La otra cara de la luna y se pro-
yectará La gata en el Cine Doré. Además, se 
podrá visitar hasta el 31 de marzo la exposición 
Errantes y perseverantes. El siglo de Margarita 
Alexandre, Lola Flores y Ana Mariscal, un reco-
rrido por tres grandes nombres del cine espa-
ñol. El ciclo Mujeres Cineastas del siglo XXI; 
la proyección de Madame Curie / Radioactive, 
de Marjane Satrapi y de Marie Curie, de Marie 
Noëlle; el documental Brainwashed: Sexo, Cá-
mara, Poder, de Nina Menkes; la proyección y 
coloquio de Camille Claudel, de Bruno Dumont; 
y Persépolis, completan la oferta cinéfila. 
Encuentros como los de Maria Skłodowska-
Curie, una científica comprometida y Mujer y 
memoria, entre otros; tres exposiciones (Noemi 
Iglesias Barrio, Isabel Quintanilla y Stephanie 
Comilang); una performance de Las Domín-
guez de Ramos; la obra de teatro Mi abuela 
no se llama Carmen, de Ana Mayo; la lectura 
dramatizada Pierre y Marie Curie, ellos mis-
mos; y el IV Concurso Internacional de obras 
de Mujeres Compositoras del Conservatorio 
Superior de Música Rafael Orozco de Córdoba, 
son otras propuestas de la programación de 
esta edición aniversario.







Producción:


Entradas en teatroclasico.mcu.es


TEATRO DE LA COMEDIA / SALA TIRSO DE MOLINA
7  –  2 4  M A R .  /  2 0 2 4


EL TEMPLO 
V A C Í O


DIRECCIÓN:
Brenda Escobedo y Lluís Homar.


DRAMATURGIA: Brenda Escobedo.


REPARTO: Lluís Homar.
CUARTETO VOCAL: Manon Chauvin, Lluís Frigola, Simón Millán y Clara Serrano.


 ILUMINACIÓN: Pedro Yagüe.  DIRECCIÓN MUSICAL: Xavier Albertí.
ASESOR DE PALABRA: Vicente Fuentes.


I B N  A R A B I  ( A B E N A R A B I  D E  M U R C I A ) ,  C A L D E R Ó N  D E  L A  B A R C A ,
R A M O N  L L U L L ,  M A E S T R O  E C K H A R T ,  M I G U E L  D E  M O L I N O S ,
S A N  J U A N  D E  L A  C R U Z ,  S A N T A  T E R E S A  D E  J E S Ú S ,


A N G E L U S  S I L E S I U S  Y  J A C I N T  V E R D A G U E R
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“Tenemos muchísimas mujeres 
artistas con un enorme talento” 


¿En qué contexto nace este festival hace 
veinte años?
Ellas Crean nace en el seno de la Presidencia 
del Gobierno en el año 2005 amparado por el 
Instituto de las Mujeres con una clara vocación 
de servicio público. Entonces había una falta 
de representación de mujeres en el mundo de 
la Cultura así que, en torno a la celebración del 
8 de marzo -Día Internacional de las Mujeres-, 
articulamos una semana dedicada a mostrar el 
talento de las mujeres en todas las disciplinas. 
Desde siempre ha tenido ese carácter multi-
disciplinar, es decir, te puedes encontrar cine, 
música, danza, literatura, poesía, con un carác-
ter reivindicativo, pero también de celebración. 
Nuestro país estaba en un momento político 
muy interesante. Quedaba mucho para que 
llegara el #MeToo (2017), pero en ese momento 
España se abre mucho a derechos civiles, con 
una Ley de Igualdad, con una Ley Contra la Vio-
lencia de Género y de ahí en adelante muchos 
países del mundo nos miran porque tenemos 
muchos avances y la Cultura al final es un re-
flejo de lo que sucede en la sociedad. El festival 
lo que buscaba era equilibrar esa presencia de 
mujeres. Me parecía interesante mostrar a las 
mujeres más jóvenes unos espejos donde mirar-
se y ver que podían ser directoras de orquesta, 
escribir poemas, dirigir obras de teatro...  


¿Cuáles son las principales líneas de trabajo?
Trabajamos sobre dos líneas que creo que han 
sido una constante durante estos veinte años. 
Una es mostrar el talento y dar oportunidades a 


quienes menos las tienen. Cuando digo quienes 
menos las tienen, estoy hablando del mundo 
de la composición, del mundo de la danza… 
Y la otra línea de trabajo muy importante en 
todas las ediciones del festival es la memoria. 
Recuperar la memoria de aquellas mujeres que 
alfombraron el lugar por donde pasamos ahora 
las demás. Hemos traído a Emilia Pardo Bazán, 
Santa Teresa de Jesús, María Moliner… es 
decir, todas las pioneras. Y dar visibilidad a mu-
jeres que estaban ahí y a las que no se conocía.


Y después de estos años de andadura, ¿se 
ha logrado equilibrar las cuotas?
Hay una obligación desde lo público en equilibrar 
esa balanza. Yo soy muy partidaria de las cuotas, 
muy partidaria en tanto se equilibre la balanza 
una vez que ya estemos en igualdad. Creo que 
todavía no está equilibrada la balanza, aunque 
se han dado muchísimos pasos positivos desde 
que empezamos. He visto que, por ejemplo, 
en el cine hay ahora una eclosión tremenda de 
mujeres realizadoras. Y todo esto ha sucedido 
porque hay unas políticas que han incentivado 
que esas mujeres estén ahí. Como observadora 
privilegiada, pienso que el mundo de la música 
es muy reacio a equilibrar esa balanza y hay 
mucho déficit todavía en los puestos de respon-
sabilidad y esto también ocurre en el mundo de 
los museos. Hay un esfuerzo muy grande por 
nivelar esa presencia de mujeres. Estas dos 
décadas han servido para ver emerger el talento 
de una manera brutal. España es un país rico en 
cultura y en patrimonio artístico somos líderes 


La directora del Festival Ellas Crean hace balance de los 20 años de trayectoria 
que cumple ahora esta cita que nació en el seno del Instituto de las Mujeres y 
al calor de la celebración del Día Internacional de las Mujeres. 


Por Ka Penichet


CONCHA HERNÁNDEZ
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mundiales, pero también, y esto 
de verdad hay que reivindicarlo 
y tenemos que creérnoslo, es 
que somos líderes en talento. 
He visto una eclosión tremenda 
de mujeres artistas de las que 
he sido testigo del desarrollo 
de sus carreras. Me vienen a 
la cabeza dos nombres como 
Rocío Molina y Rocío Márquez, 
mira dónde están ahora. Nos 
encontramos en un momento 
muy bueno. Tenemos muchí-
simas mujeres artistas con un 
enorme talento que lo único 
que necesitan son espacios y 
políticas activas. 


¿Cuáles son los criterios 
para escoger la programa-
ción? ¿Te encargas tú sola o 
hay un equipo detrás dándo-
te apoyo?
Somos un pequeño equipo que 
cuando acaba una edición lo 
que hacemos es empezar ya a 
mirar cosas, incluso propuestas 
que se nos han quedado sin poder programar. 
Además, no contamos con un presupuesto 
muy grande y realizar la búsqueda de espacios 
es complicado porque no disponemos de una 
sede. De ahí que programemos en los museos. 
Al final, el festival es muy artesano. Dependien-
do del espacio que tengamos podemos hacer 
una cosa u otra. En este pequeño grupo vamos 
comentando lo que vemos, incluso propuestas 
que nos llegan por vídeo, aunque siempre 
preferimos ir a verlas. 


Entre una y otra edición, ¿podéis organizar 
actividades paralelas?
Eso sería un sueño, que el festival pudiera te-
ner una continuidad. Hay una generosidad por 
parte de los artistas porque cuando decidimos 
programar hay veces que desconocemos el 
presupuesto con el que vamos a contar. Y, por 
otro lado, dependemos también de los cam-
bios políticos. Al final es como estar en una 
cuerda floja constante. Echo de menos tener 
más tiempo para poder hacer más encargos y 


poder contextualizar más, porque luego todo 
se precipita. Es una locura.


Centrándonos en tu carrera, ¿cómo ha 
sido abrirte camino en el mundo de la 
Cultura?
La verdad es que estoy haciendo Cultura 
desde mis inicios en Comisiones Obreras. 
Ahí fueron mis primeras gestiones, dirigiendo 
la revista Trabajadora. Digamos que esos 
trabajos, sin saberlo, fueron el germen del 
Festival Ellas Crean. 
También dirigí Conde Duque, allí me encontré 
trabajando en el mismo despacho con más 
personas porque no teníamos sitio, era como 
el camarote de los Hermanos Marx. Me pasó 
alguna vez que, al recibir una visita, se dirigie-
ran antes a mis compañeros que a mí, pero es 
cierto que fueron pocas veces y no he tenido 
problemas en ese sentido. Creo que venía 
muy aprendida de mi trabajo en los sindicatos. 


Entrevista completa: www.revistagodot.com
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Concha Hernández en la presentación de la nueva edición de Ellas Crean 2024.







“Siento que hay mucho eco de 
nuestras abuelas en este momento” 


Ana, de ti conocemos sobre todo tu faceta 
como actriz, pero ahora también te pones 
al frente de la dirección de la que es tu 
primera dramaturgia, ¿qué te ha llevado a 
embarcarte en este proyecto?
Este texto nació de la necesidad de dar una 
despedida a mi abuela, de escribir sobre lo 
que me atravesaba al enfrentarme a la muerte 
de un ser tan querido. Al principio no fue un 
texto teatral, era el relato que quería com-
partir con los míos, pero sin darme cuenta se 
impuso una narrativa dramática que hizo que 
empezara a pensarlo en forma de pieza tea-
tral. La verdad es que ha sucedido casi de una 
manera natural. Le hablé a Carlos Tuñón del 
proceso que estaba viviendo y él me empujó 
a darle forma. Empezar a hablar de algo es 
empezar a hacerlo realidad.


La autoficción es un género al que los 
creadores recurrís constantemente como 
fuente de inspiración, ¿cómo ha sido el 
trabajo para ficcionar esta historia tan 
enraizada en ti?
En mi caso, ficcionar esta historia, que tiene 
mucho de real, ha sido lo más sencillo. Tea-
tralmente hueles con cierta facilidad lo que la 
historia necesita, donde tensionarla o relajarla. 
Al final las ficciones creo que son posibilidades 
de situaciones muy plausibles, que se hubie-
ran podido dar, al menos en esta historia.


La memoria, el paso del tiempo, los cuida-
dos, la familia y la amistad, son algunos de 


los temas que orbitan alrededor de la fun-
ción, ¿dónde has querido poner el foco?
La función pone el foco en todos ellos porque 
todos están entrelazados en la historia. 
La generación de mi abuela es la generación 
con la que empezamos a acuñar términos 
como ‘memoria histórica’ y cómo no hacerlo. 
Lo que nuestras abuelas vivieron estará en 
ellas para siempre y también en nosotras a 
modo de herencias invisibles, pero no sólo 
eso, también cómo se reinventaron, ese ha 
sido su legado. Hay mucho amor en una des-
pedida, más allá de lo dolorosa que pueda ser. 
La memoria o el hecho de recordar (del latín) 
es “volver a pasar por el corazón”, los cuida-
dos son la manera primigenia que tenemos los 
humanos de querer y la familia y la amistad 
son formas de amor, para mí, muy parecidas. 


Tú interpretas a todos los personajes de la 
función, ¿de qué manera has enfrentado la 
complejidad de este trabajo interpretativo?
Con ayuda, desde luego. La mirada de 
Fernanda Orazi ha sido fundamental en este 
sentido. Yo tenía muy claro que iba a ser 
básicamente un trabajo vocal, pero además 
encontramos una fisicidad en la abuela pre-
ciosa. Traer a la abuela a escena fue todo un 
descubrimiento, complejo como actriz, pero 
muy hermoso. Creo que hay propuestas en 
la función radicalmente teatrales y me gusta 
que hayamos encontrado ese camino porque 
la esencia única del teatro cobra relevancia 
y eso es bonito, hacer en el teatro lo que 


La actriz presenta su primer texto, Mi abuela no se llama Carmen, 
dentro del marco del festival. Un homenaje al legado que nos dejó toda 
una generación de mujeres, a través de la figura de su abuela. 


Por José Antonio Alba


ANA MAYO
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únicamente se puede hacer en 
teatro.


En la función se pone de mani-
fiesto el peso del matriarcado 
dentro de tu familia, ¿de qué 
manera eso ha influido en ti y 
en la manera de entender tu 
entorno?
Efectivamente, como muchas 
familias en las que las mujeres 
quedaban viudas muy pronto, las 
mujeres han sido las cabeza de 
familia. Ciertamente yo vengo de 
una familia de mujeres fuertes, con 
carácter y determinación, y a la 
vez muy amorosas y esto seguro 
ha tenido un fuerte calado en mí. 
Pero creo que hay muchos ma-
triarcados en nuestro país, siento 
que hay mucho eco de nuestras 
abuelas en este momento. Me 
pregunto cuánto de esto está im-
pulsando los cambios sociales que 
estamos viviendo últimamente. 
¿Cuánto feminismo hemos here-
dado de nuestras abuelas? Más 
del que somos conscientes.


La obra no sólo posee tu voz y 
tu mirada, sino la de un equipo 
compuesto íntegramente por 
mujeres. Me gustaría que me 
hablaras sobre esta decisión 
que, aunque no debería resultar 
llamativa, aún no es tan habitual 
como para pasarla por alto.
He querido trabajar con un equipo 
enteramente femenino porque quería que 
cada una de nosotras, desde su particulari-
dad, aportara su creatividad y sensibilidad 
a una historia con un universo femenino tan 
grande. Quería también trabajar solamente 
con mujeres para demostrarnos que juntas 
sumamos, que se acabaron ya los rollos de 
‘luchas entre mujeres’ que tanto ha extendido 
esa narrativa caduca.


Mi abuela no se llama Carmen se presenta 
dentro del marco del Festival Ellas Crean. 


¿Cuál crees que es la responsabilidad de 
la Cultura para con el feminismo?
La Cultura no deja de ser un altavoz del sentir 
actual de una sociedad. Entonces, claramente 
la Cultura está siendo feminista. Si me pregun-
tas sobre la Cultura con mayúscula y como insti-
tución, te respondo que la responsabilidad debe 
ser total, porque responde a un clamor popular. 
La Cultura está en el pueblo, no la podemos 
pensar exclusivamente en manos de una élite.


Entrevista completa: www.revistagodot.com


MI ABUELA NO SE LLAMA CARMEN. Fernán Gómez CCV 
Del 1 al 17 de marzo.


FOTO: Geraldine Leloutre
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El sosiego interior


La obra es un trabajo en colaboración con Lluís 
Homar. Si bien firmamos juntos la dirección, 
es justo decir que la dramaturgia también es 
compartida. Ha sido su interés en la divulgación 
de textos místicos, su selección de autores y su 
búsqueda espiritual lo que ha escrito este texto. 
Yo me he dedicado a darle la forma literaria y, 
después, a encontrar la temperatura escénica 
que se acercara a la templanza que exige el 
tema. Sin embargo, cabe aquí decir que El tem-
plo vacío es el primer trabajo de adaptación que 
he podido considerar de autoría original.  
Es habitual que en el trabajo dramatúrgico 
nos concentremos sobre un texto literario y 
lo adecuemos para la escena resolviendo las 
necesidades de la producción: duración, reparto, 
hilo conductor, desarrollo de conflictos, temas a 
destacar, etc. No ha sido así en este caso. El en-
cargo era contar, escénicamente, y con palabras 
de otros, el relato del esfuerzo vital que resulta al 
emprender un camino de sosiego interior.  
Vertebré el espectáculo en torno a su propio 
nombre: el templo y el vacío. “Si (como afirma el 
griego en el Cratilo), el nombre es arquetipo de 
la cosa, en las letras de ‘rosa’ está la rosa, y todo 
el Nilo en la palabra ‘Nilo’”, me ayudó Jorge Luis 
Borges. En la idea de templo como alma y de 
vacío como un vaciado del ego, como una des-
ocupación y des-preocupación de uno mismo 
concuerdan todos los autores elegidos, cada uno 
con su expresión y su forma artística. Esta con-
versación universal que tomó cuerpo para nues-
tro espectáculo, este diálogo con nosotros fuera 
de su tiempo y de su espacio y ese monólogo 
interior que surgió en la voz de Lluís Homar, me 
llevó un día a decirle que sentía que el texto se 
había escrito solo. En este sentido, el El templo 
vacío es un texto propio, pero no original.  


Los místicos, todos ellos poetas (escriban o no 
en verso) han tenido que inventar nuevas formas 
de lenguaje para, como dice José Ángel Valente, 
poder decir aquello que no se puede. En ese 
esfuerzo de encontrar la materia de la palabra 
para capturar la luz, no han venido a describir un 
mundo, sino que han descubierto su misterio. No 
son escritores, son inventores de la escritura. Lo 
más que podemos hacer -con este conocimiento 
que nos han legado- es leer (y entonces escu-
char). Un lector, por bien que adapte, adecue, 
acomode, interprete, juegue incluso y hasta 
se recree, no puede medirse con las sagradas 
escrituras. Y en las sagradas escrituras incluyo 
también a Lorca y a Shakespeare y a todo crea-
dor que nos ha inventado con todo y nuestras 
almas (y que, además, nos sigue dando trabajo 
en este precario mundo teatral). Quizás esa ha 
sido la enseñanza de este texto: me ha venido a 
revelar que su forma no es solo un libreto para 
la elaboración de un espectáculo, sino que, en 
el trabajo de dramaturgia, cuanto más propio 
se acaba sintiendo un texto, más debemos de 
aceptar que no nos pertenece.  


EN PALABRAS DE... BRENDA ESCOBEDO


EL TEMPLO VACÍO. Teatro de la Comedia. Del 7 al 24 de marzo.


La Compañía Nacional de Teatro Clásico estrenó El templo vacío en la pasada edición del 
Festival Internacional de Teatro Clásico de Almagro, una propuesta donde la mística, la 


música y el verso son los protagonistas de una obra que ahora podremos ver en Madrid.
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“El padre me ha ayudado a superar 
el miedo a hacerme mayor” 


José María, tú tienes una fuerte vincula-
ción con la escena madrileña, desde que 
comenzaste a formarte como actor en la 
RESAD, pasando por gran parte de sus 
grandes teatros e incluso siendo director 
artístico de La Latina, hasta ahora que 
llegas con esta nueva producción de El 
padre al Bellas Artes, ¿cómo es tu relación 
con Madrid?
Tengo una especial predilección por Madrid 
porque es la ciudad a la que llegué en 1966, 
para empezar mi aventura teatral. Desde 
hace unos años vivo en Barcelona, pero con 
todos, absolutamente todos los espectáculos 
que he estrenado en Barcelona y en catalán, 
luego los he traducido al castellano y he he-
cho gira por España y he estado en Madrid. 
No concibo hacer un espectáculo que estrene 
en el Teatro Romea, que es el que ahora 
estoy dirigiendo, sin que luego eso tenga pro-
longación y proyección, no solo en el resto de 
España, sino también en Madrid. En el 2001 
tomé la decisión de trasladar mi domicilio a 
Barcelona porque uno se va haciendo mayor 
y quiere tener a la familia más cerca. Y tam-
bién por las ofertas de trabajo, pero nunca, 
nunca, nunca dejé de estar en contacto con 
la profesión de Madrid.


¿Qué te decidió a embarcarte en este pro-
yecto al que llevas vinculado desde 2022?
Fueron los productores y el mismo director, 


Josep María Mestres, quienes estuvieron 
bombardeándome con montones de títulos 
y una de ellas fue El padre, pero enseguida 
dije que no. Primero, porque quería evitar 
cualquier tipo de comparación con un señor 
como Anthony Hopkins, quien hizo la versión 
cinematográfica en el 2020 y por la que ganó 
un Oscar. Y luego, porque esa función ya se 
había hecho en España hace unos 10 años, y 
muy bien hecha, por Héctor Alterio. Pero insis-
tieron tanto que ese mismo día llegué a casa, 
cogí el texto, lo leí con calma y me emocionó 
de tal manera como no pensaba que me emo-
cionaría nunca, y vi claramente que, en ese 
momento de mi carrera, y en ese momento 
concreto de mi vida, podía entender muy bien 
lo que le estaba pasando a ese personaje. Y, 
también, porque la pandemia cambió nuestra 
visión haciéndonos mucho más sensibles 
a estas personas y vi que la función podía 
ayudar a entender mejor el problema de tener 
que tomar la decisión que muchas familias 
tienen de meter al padre o al abuelo en una 
residencia y del trato en las residencias. Fue 
ahí, en una noche, con la emoción del texto 
y pensando esas cosas, donde decidí que sí, 
que me metía de lleno y hasta hoy.


El padre juega una baza que a muchos 
sorprenderá que es darnos una visión muy 
diferente de cómo suele retratarse una 
enfermedad como el Alzheimer. Siempre 


Hablamos con este emblemático actor sobre la llegada de El padre 
a Madrid, un texto de Florian Zeller que protagoniza y que le ha 
llevado a ponerse en la piel de Andrés, un hombre mayor con 
Alzheimer. Una viaje que nos lleva a vivir esta enfermedad 
desde el interior de las personas que la padecen.


Por José Antonio Alba


JOSÉ MARÍA POU
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la vemos desde el punto de vista de quien 
la presencia, pero no de quién la padece. 
¿Cuál es el viaje que haremos con Andrés, 
tu personaje?
Ese es el gran mérito, la gran sorpresa, de esta 
función. El autor ha encontrado una fórmula 
fantástica, un truco escénico, una elaboración 
dramatúrgica que consigue que el espectador 
se identifique con el protagonista, hasta tal 
punto que a lo largo de la función está viviendo 
como si fuera él mismo un enfermo de Alzhe-
imer o de una enfermedad de degeneración 
mental. Como el protagonista, el espectador 
siente, durante la función, la misma confusión, 
el mismo desconcierto ante determinados 
hechos. Yo creo que el espectador llega a 
confundir también las sensaciones de espacio 
y tiempo, como le ocurre al protagonista, y se 
hace la misma pregunta que se está haciendo 
el protagonista: ¿Qué me está pasando?


Las situaciones que plantea esta función 
ponen de manifiesto la importancia de 
mostrar nuestra vulnerabilidad ante la 
enfermedad, tanto en pacientes como en 
quienes les acompañan.


Sí, la función trata tanto de lo que le sucede al 
enfermo como lo que le sucede a las personas 
que están a su alrededor. Ellos están también 
en un estado de vulnerabilidad y en un estado 
de inquietud porque la enfermedad afecta a 
todos por igual. El problema de conciencia 
enorme que se les presenta a muchas familias 
ante el hecho de no poder atender o no poder 
entender casi lo que le está pasando al padre 
o al abuelo, es dramático. Por suerte, en este 
país se está hablando muchísimo más que 
nunca de esto, lo cual significa que se luchará 
más para encontrar soluciones a las enferme-
dades mentales, y no solo en las personas ma-
yores, sino también, por desgracia, en mucha 
gente joven. La función es sensible a todo ese 
tipo de enfermedades mentales que nos hacen 
a todos muy vulnerables.


Hablamos de la reacción del público, pero 
¿desde dónde abrazas tú cada noche a 
este personaje? ¿Cómo es encontrarte en 
el interior de Andrés?
Te diría que yo estoy deseando, desde que me 
levanto cada día por la mañana, que llegue la 
hora del teatro para encontrarme con Andrés, 
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EL PADRE. Teatro Bellas Artes. Del 6 de marzo al 28 de abril.  


con el personaje. Es un hombre 
del que me he hecho muy amigo. 
Es un personaje que se ha ido 
creando muy poco a poco, ensayo 
a ensayo. Yo no tenía un plan de 
trabajo concreto, iba dejando que 
fluyeran los sentimientos, creo que 
es lo mejor en cada ensayo. Yo 
diría que este personaje ha salido 
un poco desde el miedo, desde 
mis miedos, y me ha ayudado, por 
eso le quiero como a un hermano, 
como a un amigo, porque me ha 
ayudado a superar muchos de mis 
miedos a ir haciéndome mayor. 
Ensayaba este personaje y lo 
entendía. Me producía tanto miedo 
el hecho de pensar que yo pudiera 
encontrarme en esa situación que 
simplemente, dejándome llevar 
por mi miedo, me salía sola la 
vulnerabilidad del personaje. Fue 
molesto y hasta doloroso porque 
el personaje me producía unas re-
acciones que yo somatizaba y me 
ponía enfermo, incluso hubo que 
parar algún ensayo. Era muy fácil 
identificarse con Andrés. Nunca me 
había pasado eso con un personaje 
y quizá por eso es por lo que ahora 
puedo decir que disfruto tanto 
haciendo esta función.


La función habla sobre la pérdida de la me-
moria, una herramienta fundamental para 
el intérprete. 
Imagínate lo que puede significar perder la 
memoria para un actor a una edad determi-
nada. Hacerse mayor en el oficio no debería 
ser ningún drama, hay personajes maravillo-
sos para actores de 80 y 90 años, pero es la 
gran paradoja de los actores, que cuanta más 
experiencia tiene uno de la propia vida y más 
experiencia tiene de su oficio, a veces se ve 
obligado a abandonar porque es el cuerpo el 
que falla o es la memoria la que falla. ¿No es 
una terrible paradoja?


Antes mencionabas que, a raíz de la pan-
demia, somos más conscientes del cuida-
do a nuestros mayores. Y las Artes Escéni-
cas, ¿cómo se ocupan de sus mayores?
Si me permites, es el momento de hacer una 
reivindicación y reconocer una labor extraordi-
naria que se está haciendo desde AISGE, que 
en este momento además preside un com-
pañero como es Emilio Gutiérrez Caba, que 
se ocupa muy especialmente de los actores 
mayores como nunca nadie se había ocupa-
do antes, de sus necesidades, de cubrir sus 
carencias, incluso del acompañamiento y de 
las atenciones personales. 


Entrevista completa: www.revistagodot.com











“En Chéjov todo es 
contemporáneo y teatral” 


Después de tus dos últimos trabajos 
teatrales con textos propios, vuelves a lan-
zarte a visitar un texto de otro autor, ¿por 
qué Chéjov?
Realmente llevaba tiempo queriendo traba-
jar con Chéjov, siempre me ha interesado, 
siempre me ha fascinado, y tenía la idea, que 
es de lo que surge este proyecto, de hacer 
dos versiones de una misma obra. Quería 
que fuera una obra que fuera un clásico, muy 
conocida. Primero surgió la idea de trabajar 
en Chéjov y a partir de ahí surgió la idea de 
trabajo con Tío Vania, a partir de ahí, pues he 
trabajado en dos textos muy intervenidos. Son 
dos versiones que parten del material original, 
pero que están muy reescritas. Entonces, 
tengo la sensación de ser dos obras tan cer-
canas como las mías.


Alguna vez has dicho que el tema defini-
tivo de la ficción es el tiempo, nada mejor 
que Chéjov para confirmarlo, ¿no?
Es que de alguna manera es como si todas 
las obras fueran sobre el tiempo en Chéjov, 
es un maestro de eso y, además, también es 
un maestro en el sentido de que la obra tiene 
una especie de niebla donde parece que no 
está pasando nada y al mismo tiempo está 
pasando todo. Es muy moderno en ese sen-
tido, es muy parecido a la vida. Tiene como 
una modernidad que se ve en ese manejo del 
tiempo, y en cómo los personajes de alguna 


forma están en ese tedio y no saben cómo 
salir, entonces se enganchan a unos deseos 
para salir de ahí. Todo es completamente con-
temporáneo y completamente teatral, y eso yo 
creo que en estas versiones se va a ver. Es-
tamos haciendo dos versiones que requieren 
del tiempo que marca Chéjov, es decir, que 
no son versiones muy recortadas, si ves las 
dos versiones prácticamente son cuatro horas 
con estos actores, viéndolos trabajar. Esa es 
también parte de la idea, pasar mucho tiempo 
con esos actores y con esos personajes.


Con Barbados ya jugaste a reescribir una 
obra, viendo qué sucedía con ella des-
pués de cinco años desde su estreno. En 
esta ocasión no has dejado pasar tiempo, 
como dices, directamente has desarrolla-
do dos versiones diferentes. ¿Qué te ha 
llevado a plantearlo como dos espectácu-
los distintos?
Sí, dos variaciones, dos textos distintos y dos 
obras distintas partiendo de una misma obra, 
como dos miradas sobre el mismo material. 
Mi idea era intentar que fueran como dos di-
rectores los que las hicieran, con los mismos 
intérpretes haciendo los mismos personajes 
los mismos días, pero desde dos acercamien-
tos completamente distintos. Digamos que la 
historia que se cuenta, de alguna forma, es la 
misma, pero la mirada tanto de texto como la 
mirada como director es muy diferente. 


Podría decirse que Pablo Remón es adicto a proponer retos 
teatrales, tanto a sí mismo como a sus intérpretes y público, no 
hay dos espectáculos suyos iguales. El estreno de Vania x Vania lo 
confirma invitándonos a asistir a una doble sesión compuesta por 
dos versiones de Tío Vania completamente diferentes.


Por José Antonio Alba 


PABLO REMÓN
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Para prepararte este espectáculo has leído 
varias versiones y has comprobado los 
diferentes enfoques que se le han dado a 
Tío Vania. De alguna manera, con esta do-
ble propuesta, has querido sumarte a este 
juego de imaginar tu propio Vania.
Efectivamente, ha sido superinteresante. 
Es como un máster de escritura, porque he 
trabajado con el original, pero también con 
traducciones y con muchas versiones, sobre 
todo en inglés, porque en el teatro anglosajón 
hay mucha tradición de esta idea de versión 
que es el texto traducido, pero con retoques. 
Entonces, he trabajado con un montón de 
versiones donde ves cómo un autor se lo lleva 
más hacia un territorio, otro se lo lleva más 
a otro, uno junta dos personajes o, lo que es 
un monólogo, lo convierten en un diálogo. Es 
decir, me he encontrado con muchos acer-
camientos de escritura y he querido trabajar 
partiendo mucho de eso, y luego haciendo mi 
propia interpretación, mis dos propias versio-
nes, como te digo, muy cambiadas.


¿De qué manera se complementan y en 
qué se diferencian estos dos Vanias que 
nos propones?
Pues mira, el Vania 1 es una versión muy 
minimalista, es un texto más abstracto, 
digamos que no está situado en un lugar ni 
un tiempo específicos, va muy a la esencia 
de la obra original. Desde el punto de vista 
de la puesta en escena es un montaje muy 
desnudo, donde los actores están todo el rato 
en escena, se hace con unas sillas y poco 
más, no hay objetos, da una sensación casi 
como si estuvieras viendo un ensayo o una 
lectura. Y el Vania 2 es más específico, desde 
el punto de vista de puesta en escena, con 
una escenografía construida, con un trabajo 
de luz, de vestuario, etcétera. Digamos que 
sucede en donde sucede la obra original, es 
decir, en Rusia a finales del s. XIX y luego, en 
una finca de Toledo a día de hoy. Esos dos 
mundos que no tienen nada que ver colisio-
nan mucho, van alternándose y se van cru-
zando. Yo quería ver cómo la obra cambiaba 
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Imagen de izquierda a derecha. Arriba: Israel Elejalde, Marina Salas, Pablo Remón y Javier Cámara. Sentadas: Manuela Paso, Marta 
Nieto y Juan Codina.
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de un lado a otro y ver cómo eso nos seguía 
resonando ahora, hasta qué punto seguía 
teniendo sentido la obra a día de hoy para tal 
y como somos nosotros ahora.


¿Y de qué manera nos resuena?
Resuena bastante porque la obra es total-
mente moderna en muchos sentidos. Trata mil 
temas, está el tema de la mediana edad, de 
los caminos no tomados, de la frustración, del 
deseo como salvación, de los deseos también 
como focos en los que los personajes, de 
repente, se lanzan. Y todo eso no es que sea 
contemporáneo, sino que es eterno a un ser 
humano, ¿no? Las dos versiones están tra-
tando de sacar esos temas a flote, de manera 
que, cuando lo veamos, no podamos distan-
ciarnos, sino que nos estén interpelando ahora.


¿Qué papel juega la interpretación de los 
actores en la construcción de estas dos 
versiones? Porque al final es como traba-
jar en dos producciones a la vez.
Sí, es una locura, es una cosa que yo no sé 
si se ha hecho o no lo conozco, pero claro, es 
muy exigente para ellos. Por suerte son unos 
intérpretes maravillosos y era la única manera 


de hacer algo así, porque al final estamos 
haciendo dos producciones y dos obras, en el 
tiempo habitual que se suele hacer una, y a 
eso hay que añadir la dificultad de acercarte 
a los personajes, al mismo personaje desde 
dos textos. De alguna forma debemos hacer 
lo mismo, pero el contexto cambia tanto que 
es diferente a la vez. Igual que yo he hecho 
como dos acercamientos al texto, los intér-
pretes están haciendo dos acercamientos al 
personaje y mostrar que no hay una manera 
correcta de hacerlo, sino que hay dos mane-
ras que, de alguna forma, a veces se contra-
dicen, otras veces no, digamos de una obra 
con otra. Entonces, a veces estamos como en 
lo mismo, detrás de estar también en cosas 
completamente diferentes.


¿Qué buscas provocar en el público con 
Vania x Vania?
La idiosincrasia del proyecto es que tú puedas 
ver una obra y tenga todo sentido en sí mis-
ma, y que puedas ver la otra y que, si ves las 
dos, de alguna forma, cada una te aporte algo 
diferente y que tú tengas que unir los puntos. 


Entrevista completa: www.revistagodot.com


VANIA X VANIA. Naves del Español. Hasta el 7 de abril.
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Durante semanas hemos escuchado hablar de 
Galicia porque los resultados de las elecciones 
en esa comunidad se han interpretado en cla-
ve nacional. Quizás muchos gallegos echaron 
de menos en la campaña el abordaje de temas 
que habitualmente quedan arrinconados en 
estas contiendas. Por ejemplo: los asuntos 
culturales. A través de los medios generalistas, 
en el resto del territorio poco hemos podido 
saber de lo que allí se cuece en lo referente a 
estos menesteres. 
Como lo nuestro son las Artes Escénicas, 
desde Madrid hemos querido poner la mirada 
en Galicia, pero esta vez sobre las gentes del 
teatro. Aprovechamos como excusa dos de los 
montajes que podremos ver estos días en la 
capital. Uno de ellos es Run baby run, escrito 
por la orensana Fátima Delgado, que perma-
necerá en cartel en el Teatro Español hasta el 
24 de marzo. El otro estreno es Helen Keller, 
¿la mujer maravilla?, de la compañía Chévere, 
que está programado en el Teatro Valle-Inclán 
del 15 de marzo al 7 de abril.
Hablamos de estas propuestas y del panorama 
escénico gallego con la dramaturga Fátima 
Delgado; el director de Chévere, Xesús Ron; la 
directora adjunta del Centro Dramático Nacio-
nal (y gallega militante), Fefa Noia; y el director 
del Centro Dramático Galego, Fran Núñez.


DIVERSIDAD, INJUSTICIAS Y 
DISCRIMINACIÓN
“¿Por qué las mujeres tenemos que justificar 


todo el tiempo nuestros triunfos, nuestros lo-
gros? ¿Por qué siempre hay una sospecha so-
bre el cuerpo de la mujer? Se supone que para 
poder llegar a la igualdad tenemos que ser las 
mejores”. Sobre esta premisa, la dramaturga 
gallega Fátima Delgado construyó el texto de 
Run baby run, la historia de una atleta inter-
sexual -cualidad por la que el individuo muestra 
caracteres sexuales de ambos sexos- que ve 
truncada su participación en los Juegos Olímpi-
cos por tener unas condiciones biológicas dife-
rentes. Partiendo de un interés por reflexionar 
sobre los patrones de género tradicionales, “el 
tema de la discriminación y la injusticia” fueron 
las motivaciones principales de la creadora 
para poner sobre la mesa otros temas diversos 
como las “categorías tan férreas” que adopta 
el deporte entre lo masculino y lo femenino. 
Sin llegar a ser teatro documental, por tratarse 
de una historia de ficción, el texto de Run baby 
run, dirigido por Jana Pacheco, se teje con 
todo el material recopilado durante un intenso 
“proceso de investigación”. 
Igualmente parte de un arduo proceso de bús-
queda la obra Helen Keller, ¿la mujer maravi-
lla? “Esta vez hemos hecho teatro documental 
sin testimonios directos”, desvela Xesús Ron, 
a pesar de haber accedido en Estados Unidos, 
y en inglés, a una cantidad de “documentación 
desbordante” y a los “propios escritos y cartas 
de Helen Keller”. 
Pero quién era esa ¿mujer maravilla? que 
la compañía gallega quiere presentar entre 


Al hilo de dos propuestas escénicas que coinciden en nuestra 
cartelera y son de origen gallego: Run baby run y Hellen Keller, ¿la 
mujer maravilla?, hablamos con cuatro personas que tienen mucho 
que contarnos sobre esta pujanza de las Artes Escénicas cuyo origen 
tiene lugar en el cuadrante noroeste de nuestra península: Fátima 
Delgado, Xesús Ron, Fefa Noia y Fran Núñez.


Por Mariajo López


LA ESCENA GALLEGA 
DERRIBA LOS LÍMITES
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signos de interrogación. Helen 
Keller es la primera mujer 
sordociega -al año y medio de 
vida una grave enfermedad le 
provocó la pérdida total de vi-
sión y audición- en obtener un 
título universitario (Harvard, 
1904). Ya desde los siete 
años su vida saltó a la prensa 
y se fue construyendo una 
imagen pública, “como una 
de esas niñas prodigio, lo que 
contribuyó a hacer de ella una 
celebridad”, cuenta el director 
de Chévere. 
Sin embargo, la compañía 
gallega descubrió que “detrás 
de esa fachada maravillosa, 
hay muchísimo más que se 
había ocultado. Queremos que 
la gente descubra un podero-
so pensamiento político, muy 
radical en su época, y que, 
visto desde ahora, parece más 
radical todavía, con sus luces 
y sus sombras”. A Chévere 
le sorprendió “que una mujer 
como ella, ya desde los pri-
meros años del siglo XX, se 
convierte en socialista; sale a 
la calle y en las entrevistas se 
declara sufragista militante; 
está en contacto con las sufra-
gistas inglesas; tiene un nivel 
de información muy potente sobre todo lo que 
se estaba cociendo en la Unión Soviética a tra-
vés de las revistas socialistas alemanas, muy 
cercanas al movimiento revolucionario; a los 
pocos años de estar en el Partido Socialista, 
considera que es demasiado blando y se hace 
militante de un sindicato anarquista”.  Para 
acompañar al público en ese descubrimiento 
de lo que existió más allá del mito, Chévere 
ha ideado un espectáculo inclusivo en origen 
(el equipo estuvo más de un año estudiando 
lengua de signos). La obra es bilingüe en 
lengua de signos y cualquier persona sorda la 
podrá seguir íntegramente (para las personas 
ciegas habrá un servicio de audiodescripción). 
De este modo, el público oyente “se va a con-


frontar con un universo que a lo mejor implica 
cierto rechazo”, aventura Ron. Es esta una 
capa más de todas las que sustentan la pro-
puesta: “Nos acercamos a la lengua de signos 
y la utilizamos en el escenario desde nuestra 
experiencia de usuarios de lengua minorizada, 
que es la lengua gallega”.


IDENTIDAD Y ORGULLO DE PATRIA
Parece casi irremediable que los gallegos 
hagan patria allá donde estampen su firma. 
En Run baby run, Fátima Delgado conecta de 
una forma “muy natural” la historia de Alba, 
corredora olímpica, con el carnaval gallego: 
“Mi pasión por el entroido entronca con mi 
pasión con el teatro” y “no fue nada forzado 
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RUN BABY RUN. Teatro Español. Hasta el 24 de marzo. 
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traer a esa atleta profesional 
a mi entorno y a mi cultura, 
imaginándola como una de 
las primeras niñas que usara 
máscara y corriera el en-
troido”. Este bien entendido 
proselitismo gallego pudo 
favorecer la apertura de 
alguna puerta, a la hora de 
pedir ayuda para levantar este 
montaje protagonizado por 
Alba Loureiro, Camila Bossa, 
Celina Fernández Ponte y 
Daniel Méndez. “Por el con-
tenido de la obra, por toda la 
presencia de folclore gallego, 
por mi necesidad también de 
que el texto estuviera a la vez 
en castellano y en gallego, el 
primer sitio donde llamé fue 
al Centro Dramático Galego”, 
recuerda Fátima Delgado. 
“Fran Núñez (director del 
CDG) desde el principio se 
mostró muy interesado y 
contamos con ese apoyo. 
Seguimos llamando a puertas 
y, afortunadamente, Natalia 
Menéndez, que en aquel mo-
mento era la directora artística 
del Teatro Español, se mostró 
muy interesada por el texto y 
por la temática, y nos dio esta 
oportunidad”. 
La dramaturga agradece “el 
apoyo del Centro Dramático Galego para que 
profesionales de las artes escénicas que ya 
estábamos fuera de Galicia retornemos y volva-
mos a conectarnos. Eso también es política por 
parte de Fran Núñez: hay mucho talento gallego 
desperdigado, vamos a intentar que vuelva”.
Y así lo reconoce el propio director del CDG 
a esta revista. Entre las diversas líneas de 
trabajo que tiene marcadas esta unidad de 
producción y creación teatral, dependiente de 
la Agencia Gallega de las Industrias Cultura-
les (el INAEM gallego), está la de “rescatar 
gente que tenemos trabajando fuera, no solo 
en el resto de España, sino a nivel interna-
cional. Intentamos que salir sea una opción, 


no una obligación”. Y para los que finalmente 
deciden salir de Galicia, Fran Núñez recono-
ce que a nivel de producción están haciendo 
“un esfuerzo grande que responda a todo el 
territorio. Es un gran desafío para los teatros 
públicos, que nos consta que el CDN [Centro 
Dramático Nacional] está asumiendo también, 
para que las producciones salgan fuera y 
lleguen a más sitios, cosa que sabemos que 
es muy difícil y compleja. Intentamos ser una 
herramienta para nuestro sector”.


EMBAJADORA DE GALICIA
Fefa Noia fue reconocida en 2023 por la 
Asociación Gallega de Compañías de Artes 
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HELLEN KELLER, ¿LA MUJER MARAVILLA? 
Teatro Valle-Inclán. Desde el 15 de marzo. 







Escénicas (Escena Ga-
llega) como Embajadora 
de las Artes Escénicas 
de Galicia en el exterior.
Esta gestora cultural que 
tiene en su haber una 
completa formación y 
una dilatada carrera en 
tareas de dirección artís-
tica en templos emble-
máticos como el Teatro 
de la Abadía, reconoce 
la alegría, pero resta 
méritos a su distinción: 
“Si no hubiese talento, 
no sería posible; y si no 
hubiese escucha (mira 
hacia el despacho de 
Alfredo Sanzol), tam-
poco sería posible. Yo, 
al fin y al cabo, estoy 
en la dirección adjunta 
del Centro Dramático 
Nacional”. Noia insiste 
en que “los artistas y las 
artistas que están haciendo Artes Escénicas 
en estos momentos en Galicia son magnífi-
cos, igual que en muchísimas otras zonas de 
la periferia”.
Cuando se le pregunta a Fefa Noia por el 
lugar que ocupa la escena gallega en el pa-
norama nacional actual, pone como ejemplo 
sin dudar a Chévere “porque ha desarrollado 
un imaginario, una poética y un lenguaje que 
establece puentes de comunicación con la 
mayoría de la población” y “por su represen-
tación también a nivel nacional; es, de hecho, 
Premio Nacional de Teatro en 2014”. Re-
cuerda que cuando estuvo dirigiendo el CDG 
“Chévere estaba todavía con otro proyecto 
de mucha generosidad que se llamaba ‘La 
Berberecheira’, cuyo objetivo principal era im-
pulsar proyectos de otros y de otras. Son muy 
beneficiosos para el entorno, no sólo ellos 
como artistas y con lo que hacen”.
Noia menciona también a Matarile, “que ya no 
existe, pero eran muy buenos representantes 
de la cultura escénica gallega”. Y destaca a 
Marta Pazos porque es “magnífico lo que está 
haciendo”. No se olvida de hacer referencia al 


colectivo A Panadaría (Areta Bolado, Noelia 
Castro y Ailén Kendelman), “que hacen un tra-
bajo magnífico y están girando muchísimo por 
todo el territorio”. Del obrador de estas artistas 
hemos degustado recientemente en Madrid 
Las que limpian y Elisa y Marcela.
Por su parte, el director del Centro Dramático 
Galego suma a esta lista de incuestionables 
otro buen ramillete de artistas y creadores a 
los que seguir la pista si se cruzan en nuestro 
camino. Durante la conversación van apare-
ciendo nombres como Noemí Rodríguez, de 
Teatro en Vilo (Premio Ojo Crítico de Teatro 
2019); Paula Carballeira, Premio Nacional 
de Literatura Dramática 2023 por su obra As 
alumnas; María Torres y Gonçalo Guerreiro, 
directores artísticos de la compañía Elefante 
Elegante; Gustavo del Río, de la compañía 
Os Náufragos; la actriz Tamara Canosa; el 
actor, director y dramaturgo Quico Cadaval, o 
el director y dramaturgo Santiago Cortegoso... 
pero hay muchxs más, y es que la escena 
gallega está tomando la palabra. 


Reportaje completo: www.revistagodot.com
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A la izquierda Fran Núñez, y a la derecha Fefa Noia. 







“¿Quién me va a decir que mi 
culo y mis tetas no son sagradas” 


Hay artistas que conviven con sus monstruos 
y Poliana Lima es una de ellas. El prime-
ro habita en una fotografía antigua de un 
abuelo. El abuelo es moreno, no es negro, le 
dicen cuando es una cría. Poliana Lima nace 
en Brasil, un país en el que “las personas 
esclavizadas fueron tratadas siempre como 
inferiores durante siglos y nadie quiere pare-
cerse a eso”, dice, “nadie quiere asumir que 
esos son sus orígenes”. Un país en el que, 
por primera vez desde hace más de un siglo, 
los que se definen como mestizos -el 45% 
de la población, 92 millones de personas- 
superan a los blancos (43%, 88 millones) 
como el grupo racial más numeroso. Lima 
usará la figura de su abuelo en su pieza Oro 
negro para hablar de herencia cultural, de 
genealogía y linaje, y de cómo se transmite 
la violencia, una pregunta que ya estaba pre-
sente en un trabajo anterior llamado Atávico, 
pero que aquí la artista coloca en un lugar 
de asunción y reconocimiento. Dirá: “Lo que 
molestaba tomó forma”. Y también: “Cuando 
estrenamos, pensé: si alguien va a pasar 
miedo esta noche no seremos nosotros”. Y 
preguntaremos: ¿Miedo a qué? “No sé, es 
invisible y, sin embargo, ese miedo está en la 
mirada del otro. Oro Negro era eso, un juego 
con la mirada del otro”.    
Aquella pieza, estrenada en 2022 en el 
Festival de Otoño marcará un punto de 
inflexión en la carrera de esta bailarina que 


llegará a Madrid en 2010, escapando de otro 
monstruo, el de la depresión, que la llevará 
a abandonar un futuro laboral orientado a la 
Sociología para dedicarse a la danza. Lima 
aterriza en España con mil euros en el bolsillo 
y un deseo urgente, nada más llegar, de 
marcharse a unos de esos países, ponga-
mos Alemania, donde hay una compañía de 
danza contemporánea en cualquier ciudad 
de interior. Lima ve la nieve, pasa frío y hace 
unas cuantas audiciones, pero nunca la con-
tratan. El ideal europeo se le vendrá abajo, 
pensará que aquellas compañías “parecían 
un concurso de belleza” y volverá a Madrid. 
En 2011 estrena su primera pieza, Palo en la 
rueda. Tres años más tarde gana el Certa-
men Coreográfico de Madrid con Atávico, a la 
que siguen Hueco, Las cosas en la distancia, 
Las cosas se mueven pero no dicen nada, 
Cruce y, finalmente, Oro negro, primera pieza 
de una trilogía cuya segunda entrega, The 
Common Ground, estrena el próximo 21 de 
marzo en el Centro de Cultura Contemporá-
nea Condeduque. 
Dice la coreógrafa y bailarina que esta pieza 
forma parte de un proyecto de investigación 
en torno a la identidad y la herencia cultural, 
el otro gran monstruo que habita toda su 
trayectoria, que culminará con una tercera 
entrega titulada Carnaval. Dice también, son-
riente, que The Common Ground es el primer 
trabajo en toda su carrera que tendrá esceno-


La coreógrafa y bailarina brasileña estrena The Common Ground, la 
segunda entrega de una trilogía que comenzó con Oro Negro en torno 
a la identidad y la herencia cultural. Lima vuelve a utilizar la figura del 
monstruo, que aquí multiplica, y apuesta por una idea de comunidad 
formada por la diferencia en la que conviven lo profano y lo sagrado.


Por Marta García Miranda 


POLIANA LIMA
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grafía -un suelo de linóleo blanco a modo de 
ring- y que mezclará Suspiros de España con 
música funk y una cantata de Bach “como 
una sopa de letrinhas”, y que aquí el mons-
truo ya no será uno, sino muchos, y que en 
su cuerpo convivirán lo profano y lo sagrado 
porque “¿quién me va a decir que mi culo no 
es sagrado, que mis tripas, que mis tetas, 
que mi grasa no son sagradas?”. En esce-
na, junto a Lima, estarán Almudena Pérez, 
Darío Barreto, Darío Sigco, Malvin Montero y 
Natalia Fernándes, con dramaturgia de Javier 
Cuevas, luces y espacio de Cube.bz y diseño 
sonoro de Óscar Villegas. 


¿Cómo es ese territorio físico y político en 
el que conviven sus cuerpos en The 
Common Ground?
Esto es mi imaginación infantil, pero hay algo 
de que el monstruo final de Oro negro ahora 
viene acompañado, como si fuera la típica 
secuela de peli de tercera categoría cuando 
aparece un monstruo al final y tú piensas que 
viene sola, pero no, estoy aquí y me he repro-
ducido. Hay cuatro migrantes y dos españoles 


y la idea, en este espacio de juego y en este 
marco que es el teatro, es poder represen-
tar este encuentro de seis personajes que 
concilian y son diferentes. La forma que estoy 
encontrando coreográficamente es la de un 
gran circuito en el que pasamos por el cuerpo 
y por el material del otro.


¿Cuáles son esos vínculos?
Todavía no lo sé del todo porque estamos 
trabajando, pero está el grupo migrante, las 
mujeres brasileñas, los chicos homosexuales, 
la pandilla heterosexual… En términos de 
estructura, tiene que ver con el mundo y, de 
repente, la aparición de otro, y después otro 
mundo y otro y, de alguna manera, el coro-
lario ético no es la cuestión de la diferencia, 
sino el poder. Creo que a través de las dife-
rencias se cultiva una justificación del poder 
y es muy fácil entrar ahí. Es muy fácil que 
una mujer programadora, pensando en Oro 
negro, me pregunte desde lo alto del feminis-
mo blanco si no estoy cosificando mi cuerpo 
femenino, pero yo me pregunto, ¿no estarás 
tú dando por sentadas cosas que no sabes? 
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Porque yo vengo de otro sitio y no sé si tú no 
estarías más cómoda en mi cultura sexual. 
Se trata de, al menos, hacerse esa pregunta. 
Luego, cada persona asume lo que es mejor 
para una misma, hasta dónde quiere ir. 


Diversidad y comunidad…
La idea inicial es colocar esto en juego y para 
mí es básica esa idea de comunidad que no 
es de gente igual, sino que funciona con la 
diferencia. Esto es una comunidad simbióti-
ca, como dice Marina Garcés en Un mundo 
común, que fue una referencia muy importan-
te desde el principio del proyecto. Ella dice en 
el primer capítulo que donde no alcanza mi 
mano, alcanza la mano del otro, nos comple-
mentamos porque no somos infinitos. Esta-
mos todos en el fango, y eso para mí también 
tiene mucho que ver con Beckett, al que no 
he leído, pero he visto representado varias 
veces, y siento que las preguntas de Beckett 
son las preguntas a las cuales apunto porque 
él no se preocupa del drama de cada uno, 
sino que se pregunta, Dios, estamos aquí en 


el globo, estamos aquí viviendo, ¿y qué es 
esto? Y esto, para mí, es la pregunta última. 


Volviendo a esa idea de comunidad for-
mada por la diferencia, ¿cómo se siente 
dentro de la comunidad artística? 
Me siento muy bien aquí porque me va bien y, 
a la vez, siento que falta mucho. Habrá quien 
diga que es una política de moda, pero me 
parece que debería haber cuotas para todo, 
debería haber siempre una mitad de mujeres 
dirigiendo y produciendo y, dentro de esos por-
centajes, personas racializadas y migrantes. 
Yo tengo problemas de mujer blanca, claro, y 
mi discurso no es el mismo que el de mi amiga 
Marina Santo, que vivió otro tipo de situacio-
nes, o el de Malvin Montero, que es un creador 
dominicano genial. Es importante que estén en 
sitios con recursos, y yo sí me siento cómoda, 
pero claro, es un lugar de privilegio porque me 
va bien y me respetan. De hecho, me siento 
muy afortunada cuando me llaman porque creo 
que soy la única persona migrante que está 
produciendo en las instituciones de Madrid. 


THE COMMON GROUND. Centro de Cultura Contemporánea Condeduque. 21 y 22 de marzo.
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“Juan Mayorga ha 
sido mi salvavidas” 


Interpretas a Berna, una coleccionista de 
arte. No hay muchas personas que se dedi-
quen a ello. ¿Qué te interesa de este perso-
naje? ¿Qué te interpela de esta propuesta? 
En La colección, aparte de obras de arte, 
hay un misterio sobre lo que se colecciona, y 
literariamente resulta muy interesante. No he 
sido dada a coleccionar, pero lo cierto es que, 
con los años, llegas a acumular muchas cosas, 
pero con el tiempo vas acumulando libros, mú-
sica y recuerdos. Entonces, de alguna manera 
uno termina coleccionando.
Al leer la función, sentí muchas cosas en 
común con el temperamento o el carácter del 
personaje, con la situación. Porque mi marido, 
que murió hace un año y era músico, también 
tiene una biblioteca enorme de libros de mú-
sica en su estudio. No tenemos hijos. O sea, 
que había una situación paralela: ¿Qué hago 
yo con todos estos libros de música, con sus 
instrumentos (él era concertista de guitarra)? 
No tenemos un heredero directo, que es lo 
que plantea la función. Porque a Juan Mayor-
ga, más que la colección, le interesa el senti-
do de la herencia, quién hereda las cosas. Así 
que me sentía un poco predestinada.


¿Por qué damos tanto valor hoy a los 
objetos? Dice Héctor, tu marido en la obra 
(José Sacristán): “¿Qué sería de la colec-
ción si nadie la mirase?”.
Lo cierto es que el que colecciona, a su vez es 
coleccionado. Por eso las obras de arte están 


en los museos, que es una forma de perpetuar 
el arte y la belleza, que esté al alcance de toda 
la gente que pueda verlo. Si el cuadro se queda 
en una casa y no lo ve nadie, muere el autor. 
A nosotros nos pasa lo mismo. Nacemos y nos 
morimos. Siempre está el dilema de la finitud. 
A todos nos gustaría inmortalizarnos de alguna 
manera. Pero en realidad nos morimos.


¿Qué pretende contarnos esta obra sobre 
el matrimonio a través de su colección? 
Dice Héctor (Sacristán): “Teníamos tanto 
amor, ¿cómo pudimos entregárselo a unos 
objetos? Es perverso el amor a las cosas, 
es diabólico. ¿Cómo dejamos que domi-
nasen nuestra vida? ¡Podríamos habernos 
amado tanto! ¿Recuerdas la tarde en la 
playa de arena roja?”.
Aparte de este momento, ellos hacen una 
pareja que se ha llevado bien, se han queri-
do. Con la edad, nos planteamos cosas que 
podríamos haber hecho y no hicimos, pero 
eso es inevitable. Ellos son una buena pareja. 
También en esa misma escena él le dice que 
no siente celos de que se haya acostado con 
otros por conseguir obras de arte. Digamos 
que en esta pareja, la parte activa, la que 
lleva la contabilidad, la que ama las subastas 
es ella. Héctor es la parte más lírica, aun-
que ella también tiene una gran sensibilidad 
puesto que ha entregado toda esa energía a 
un ideal, a acumular belleza. ¿Y quién se va 


Con cerca de 50 años de carrera a sus espaldas, esta enorme actriz llega 
ahora al Teatro de La Abadía para protagonizar, junto a José Sacristán, 
Zaira Montes e Ignacio Jiménez, La colección, una obra escrita y 
dirigida por Juan Mayorga, que aborda temas como el matrimonio, el 
paso del tiempo y la misteriosa relación entre las personas y los objetos.


Por Mariajo López 


ANA MARZOA
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a quedar con todo eso? Por eso se plantea la 
búsqueda de un heredero.


También reflexiona la obra sobre el paso del 
tiempo. Dice Berna, tu personaje: “Te miro 
y recuerdo que soy vieja, como tú recuer-
das que eres viejo cuando me miras. Nos 
ayudamos a recordar. Si olvidases tu último 
combate, yo podría recordártelo. Si olvida-
ses quién eres, yo lo recordaría”. ¿Es impor-
tante que alguien sepa quiénes somos?
Lo has leído concienzudamente, muy bien 
(risas). Juan Mayorga maneja el lenguaje de 
una manera tan hermosa, tan extraordinaria, 
que además en esto que tú ahora transcribes 
sobran las palabras. Es tan claro, tan transpa-
rente su pensamiento, que uno lo que puede 
hacer es quedar en silencio y escucharlo.


Cómo suena para una actriz un texto de 
Juan Mayorga, Premio Princesa de Asturias 
de las Letras y académico de la Real Acade-
mia Española? ¿Impone?
No impone porque es una de las personas 


más humildes que he conocido en mi vida. Eso 
habla de su grandeza como persona, de su 
bonhomía. Es que es tan sencillo, tan abierto a 
lo que digas, tan generoso... Este es un mundo 
en el que abundan mucho los necios, los vani-
dosos; los ignorantes crean escuela (risas). Eso 
se da un poco en el mundo de los directores, 
lo he vivido con unos cuantos necios. Y claro, 
te encuentras con alguien como él, que está 
traducido en casi todo el mundo, y se comporta 
como si acabase de salir de la escuela secun-
daria, como el adolescente que fue. 
Su texto tiene también la dificultad de que no 
es sencillo, siguiendo el orden de un diálogo. 
A veces son monólogos que se intercambian. 
Tiene una cierta dificultad para memorizarlo. 
Pero estoy muy contenta con mi personaje.


¿Qué quiso ver Mayorga de ti en escena? 
¿Qué consignas te dio cuando te presentó 
el texto?
No me dijo que fuera por ningún lado. Como 
director se deja sorprender y eso es fantástico 
porque a mí, como actriz, quizás lo que no so-
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Imagen de José Sacristán y Ana Marzoa, protagonistas de La colección.







porto es ser mandada. Tengo un gran sentido 
de la libertad y es como funciono bien, porque 
es el actor el que va a crear el personaje. Las 
cosas surgen cuando estás relajada. Además, 
los ensayos son ese momento en que puedes 
dar rienda suelta a cualquier locura o tontería. 
Y eso es bueno porque lanzas cosas que salen 
del subconsciente, porque no todo es racional.
Además, me llamó en el peor momento de mi 
vida, el más triste. Juan ha sido mi salvavi-
das. Tuve la suerte de interpretar personajes 
maravillosos en los años 80 y 90; luego se 
cayó mucho mi carrera, salvo algunos per-
sonajes que no trascendieron mucho para el 
gran público. 


Se hace entonces pertinente y obligatoria, 
todavía hoy, esta pregunta. Como mujer 
madura, ¿cómo está siendo para ti el pano-
rama de la actuación en la actualidad? ¿Qué 
dificultades encuentras?
Fíjate, yo no lo achaco a un problema de ser 
mujer. Es una cuestión de cómo uno se com-
porta en la vida. No tengo ningún talento para 
la vida social. Ha influido mucho mi manera 
de ser. Me centré mucho en mi pareja y me fui 


aislando, de alguna manera. Y te encuentras 
con que, después de 20 años de haber hecho 
Electra, Antígona en Mérida, los clásicos, la 
protagonista de Un tranvía llamado deseo… 
mucha gente no me ha visto. Porque luego ha 
habido cosas interesantes, pero no a ese nivel. 
Y en cambio, te encuentras con otras actrices 
de mi generación que sí tienen continuidad. 
Creo que he sido responsable, no culpable, de 
haberme aislado. Siempre pensé: “Ojalá traba-
jara con Mayorga”. Por eso, cuando me llamó, 
fue realmente un regalo.


En una carrera de más de tres décadas que 
ha sido aplaudida por el público y distingui-
da con galardones como el Premio Nacional 
de Teatro, si intentas hacer un breve balan-
ce, ¿qué te viene a la cabeza?
Me siento siempre como cuando era pequeña, 
sobre todo en la época de la pubertad. Siento, 
tal vez, la melancolía de esos personajes que 
forman parte de mi vida. Pero no tengo un 
balance de haber llegado a tal sitio. Siempre 
siento que no llegas a nada. 


Entrevista completa: www.revistagodot.com


LA COLECCIÓN. Teatro de la Abadía. Del 14 de marzo al 21 de abril.


36


www.revistagodot.com


El elenco junto al autor de la obra. De izquierda a derecha: Zaira Montes, Ignacio Jiménez, Juan Mayorga, José Sacristán y Ana Marzoa.
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Hacía tiempo que no abríamos una ventana al 
cine desde Godot, habrá quien piense que es 
lo normal en una revista de Artes Escénicas,  
pero cabe preguntarse si, como pasa con la 
obsesión por etiquetar las obras y situarlas en 
cajones estancos a lo Marie Kondo, estamos 
despreciando la permeabilidad de las artes 
entre ellas y con otros ámbitos. Sea como sea, 
la película que os presentamos en estas líneas 
entra con pase de oro en nuestras páginas, 
principalmente por un nombre propio: María La 
Ribot. La creadora madrileña -decir coreógra-
fa es quedarse muy corto-, afincada desde 
2004 en Ginebra (Suiza) con su compañía La 
Ribot-Genève, es una de nuestras artistas más 
internacionales y una de las protagonistas de 


la comedia Nuestro último baile, el film escrito 
y dirigido por la suiza Delphine Lehericey (que 
nadie sume dos más dos, porque es un país 
pequeño, pero no todo el mundo se conoce). 
Con 62 años, y más de cuatro décadas sobre 
las tablas, La Ribot (arriba en una imagen 
de la película) no es una recién llegada a la 
interpretación ni a lo audiovisual -muy presente 
en muchos de sus trabajos-, pero es la primera 
vez que se lanza al terreno del cine de ficción, 
encarnando en este caso una curiosa versión 
de sí misma: una coreógrafa que introducirá a 
Germain (François Berléand), un jubilado de 
75 años que intenta cumplir una promesa he-
cha a su esposa recién fallecida, en el mundo 
de la danza contemporánea. 


El actor francés protagoniza Nuestro último baile, la nueva película de 
Delphine Lehericey, una reflexión en forma de comedia en torno al trato 
infantilizado que damos a nuestros mayores y un alegato en favor de 
la vida y la danza. Kacey Mottet Klein, La Ribot, Déborah Lukumuena, 
Astrid Whettnall y Dominique Reymond, completan el reparto.


Por David Hinarejos


FRANÇOIS BERLÉAND DESCUBRE
LA DANZA GRACIAS A LA RIBOT


CINE
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“Conocía su trabajo como 
coreógrafa, pero no sabía 
si La Ribot sabía actuar 
-cuenta la directora Delphi-
ne Lehericey-. Resulta que 
es una actriz excelente. 
Durante todo el rodaje se 
mostró extremadamente 
generosa: no sólo adaptó 
y creó coreografías para 
la película, sino que se 
reinventó a sí misma para 
las necesidades de su 
propio papel”. Lehericey, 
que trabajó de escenógrafa 
de teatro y danza en sus 
inicios, también destaca la 
labor de la madrileña “en 
la formación de todos los actores y actrices que 
no eran necesariamente bailarines”, para lo que 
contó con miembros de su propia compañía, 
aunque admite que a veces fue complicado 
coordinar estos dos mundos: “mi grupo y el 
suyo no siempre eran fáciles de mezclar porque 
estaban descubriendo formas de trabajar 
ajenas. El primero tuvo que acostumbrarse a 
las restricciones ligadas al escenario y al baile, 
mientras que el otro grupo tuvo que enfrentarse 
a la lentitud del rodaje y a la pesadez de sus 
limitaciones. Afortunadamente, todo el mundo se 
apreció desde el principio: los actores asistieron 
con gusto a los ensayos previos al rodaje con La 
Ribot para aprender a bailar, moverse y utilizar 
sus cuerpos. Y al mismo tiempo, los bailarines 
aceptaron con elegancia ser figurantes en par-
tes muy exigentes. Este rodaje fue un descubri-
miento para todos”. 


UNA COMEDIA VITALISTA 
Nuestro último baile supone también un reto 
para Lehericey, ya que en sus anteriores films, 
Puppylove y El horizonte, y en la serie Les indo-
ciles, se había especializado en reflejar el mun-
do adolescente desde un punto de vista donde 
el drama predominaba. Ahora, sin embargo, se 
embarca en una comedia sobre los problemas 
con los que lidian los más mayores. “Mi familia 
me decía a menudo: ‘¿Por qué no haces una 
comedia? Eso motivaría a la gente a ir más al 
cine’. En mi mente la risa y el llanto expresan 


emociones que tienen el mismo valor; veo esta 
película como una obra que sigue en gran medi-
da los pasos de las anteriores. No es una come-
dia pura, sino una mezcla de emociones tristes 
y vitales, lágrimas y sonrisas, combatividad y 
resistencia”. En cuanto a retratar una realidad, a 
priori, tan alejada de la de los jóvenes, encuen-
tra cierta similitud: “La adolescencia y la vejez 
son etapas de la vida en la que nos enfrentamos 
a transformaciones irreversibles. Mientras que la 
adolescencia nos hace dejar atrás nuestra infan-
cia, cuando somos viejos, simplemente somos 
viejos, y nuestro cuerpo y nuestra mente pueden 
empezar a hacernos trastadas. No tenemos 
más remedio que aceptar esta etapa de la vida, 
igual que tenemos que aceptar los cambios de 
nuestro cuerpo cuando somos adolescentes. 
¡Germain es probablemente el adolescente más 
viejo de mi filmografía!”. Lo cierto es que no 
sólo el protagonista tendrá que aprender a vivir 
de otra manera, sino que su familia y entorno, 
también deberán pasar por un proceso de adap-
tación y aceptación de sus nuevos intereses. 
Recién comenzada su carrera en el circuito 
comercial y profesional, esta comedia vitalista 
que cuestiona el trato infantilizado que damos 
a nuestros mayores, ya ha obtenido el Premio 
del Público en el Festival de Cine de Locarno. A 
nuestro país llega de la mano de LAZONA (pro-
ductora de éxitos como la saga Ocho Apellidos 
o No Habrá Paz Para los Malvados), en lo que 
supone su debut como distribuidora.


NUESTRO ÚLTIMO BAILE. 15 de marzo en cines. 
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Construir y dar vida a los persona-
jes que han creado los guionistas y 
directores de una película recae en 
perfiles como el del diseñador de 
vestuario, que trabaja mano a mano 
con los demás departamentos de un 
proyecto audiovisual. “Entramos en el 
proyecto desde el momento en el que 
se tiene la primera versión del guion 
y empezamos a formar una idea 
del vestuario”, explica Tania Alonso, 
alumna del Máster de Diseño de 
Vestuario para Cine, Series y Teatro 
de la ECAM. 
Este máster, con una duración de 
dos cursos, tiene el objetivo de for-
mar a profesionales del diseño de vestuario para 
que den vida a los personajes de las historias del 
cine, la televisión o el teatro.  “Gracias a todos 
los proyectos que hemos realizado en las clases, 
tenemos más conocimiento y fluidez a la hora de 
diseñar o crear un vestuario”, añade. 
Uno de los aspectos que caracteriza a la ECAM 
es que cada año pasan por sus aulas algunos de 
los mejores profesionales en activo del sector, que 
desde su propia experiencia acercan al alumnado 
los oficios del cine. Para Tania, “este máster es 
un gran puente hacia el trabajo profesional en la 
industria”. Prueba de ello son los profesores que 
han impartido clase, como Roger Bastida (historia-
dor del arte), Mónica Calderón (caracterizadora de 
vestuario), o Antonio Belart, diseñador de vestua-
rio coordinador de este máster cuya convocatoria 
está abierta hasta el próximo 30 de julio. 
“Las prácticas que hemos realizado con las 
diplomaturas también han sido un medio de 
aprendizaje muy importante, ya que hemos 
aprendido cómo funcionan los rodajes desde 
cero”, comenta Tania que ha trabajado junto a 
los estudiantes de diplomatura de la escuela en 
unos 30 rodajes.  


Respecto a la Diplomatura de la ECAM, que 
consta de tres años, el alumnado pasa por 
un primer año de Curso Común, en el que se 
sumerge en todos los oficios del cine, para des-
pués especializarse en alguno de los siguientes 
perfiles: Dirección, Cine Documental, Produc-
ción, Dirección de Fotografía, Sonido, Dirección 
de Arte, Guion y Montaje. Desde 1995, por las 
aulas y platós de la ECAM se han formado nom-
bres como Rodrigo Sorogoyen, Pilar Palomero, 
Alauda Ruiz de Azúa o Paco Plaza, entre otros. 
Por quinto año consecutivo, la ECAM se mantie-
nen en el ranking de las 15 mejores escuelas de 
cine según el Hollywood Reporter. La escuela 
ha logrado mantener su posición en este listado 
gracias a la adaptación curso a curso de las 
nuevas necesidades de la industria, actualiza 
sus planes de estudio y la oferta formativa con 
el compromiso de acercar la realidad de la 
profesión al aula. Ejemplo de ello son sus tres 
nuevos másteres: Máster en Coordinación de 
Clearance, Máster en Inteligencia Artificial y Big 
Data para la Industria Audiovisual y el Máster en 
Ecomanagement y Producciones Sostenibles.
www.ecam.es 


FORMACIÓN
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Aprender a contar historias a través del vestuario
El Máster de Diseño de Vestuario para Cine, Series y Teatro de la ECAM es el lugar 


perfecto para que los diseñadores de vestuario del futuro desarrollen su creatividad.











En páginas anteriores 
ya hemos podido leer 
cómo el gran José María 
Pou nos hablaba de la 
figura del padre. Aho-
ra, otra gran referente 
de las Artes Escénicas 
patrias como es Aitana 
Sánchez-Gijón, es la 
que da vida a La madre. 
El padre y La madre, 
sobre los dos referen-
tes normativos vitales 
que marcan la vida de 
cualquier persona, son 
textos de Florian Zeller, 
un exitoso dramaturgo 
francés contemporáneo 
que no hace más que 
cosechar éxitos disec-
cionando las figuras del 
árbol genealógico (tam-
bién ha escrito la obra 
El hijo), quizás buscando 
entender sus propios 
orígenes... quién sabe.
Barco Pirata Producciones nos ofrece esta 
propuesta dirigida por Juan Carlos Fisher 
y que cuenta con un elenco compuesto por 
Juan Carlos Vellido, Álex Villazán, Júlia Roch 
y la ya mencionada y enorme Aitana (the 
original Aitana), que asume todo el prota-
gonismo en una obra que se adentra en los 
vericuetos mentales de una mujer madura 
que se tiene que enfrentar a los nuevos 
desafíos que le plantea la vida: su hijo se 
ha hecho mayor y se ha marchado de casa, 
su marido ya no sabe muy bien qué papel 
juega a su lado, y ella no sabe tampoco qué 
papel jugar con estas nuevas cartas que 
le han sido repartidas... Si vamos al trazo 
grueso y eliminamos cuestiones relativas a la 
educación y clase social, podría ser el retrato 


generacional de las mujeres occidentales (no 
añado más zonas geográficas por desco-
nocimiento). Mujeres que siguen un patrón 
común al haber sido educadas en socieda-
des patriarcales, que pasan de los 50 años 
y que toda la vida han estado al servicio de 
los demás, gestionando y organizando la 
vida familiar y nunca dando prioridad a sus 
propias necesidades (trazo grueso, repito). Y 
ahora, sin ver un objetivo claro en el horizon-
te, se empiezan a hacer preguntas, sobre la 
soledad en la que están inmersas y sobre si 
las decisiones que han tomado y los caminos 
escogidos han merecido la pena. Y como ya 
saben la respuesta, pero no quieren/pueden 
asumirla, se refugian en las pastillas y el 
alcohol para amortiguar el dolor, como hace 
La madre de Florian Zeller. 


FOTO: Sergio Parra


El abismo de enfrentarse a una misma
LA MADRE. Teatro Pavón. Del 6 de marzo al 12 de mayo. 
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El elenco junto al director Juan Carlos Fisher. 


Por Sergio Díaz 











“No es fácil habitar la periferia”, dice 
el director y dramaturgo sevillano 
Raúl Cortés al hablar de La Periféri-
ca, compañía que nace en Morón de 
la Frontera en el 2002. “No es que 
seamos simplemente del sur porque 
estemos en Andalucía, estamos en un 
pueblo de Andalucía y eso significa 
que estamos en el sur del sur, y aquí el 
desierto crece”, dice Cortés, advirtien-
do que esto no es una metáfora, sino 
que ese desierto que se expande “es 
físico, se palpa y se percibe”, y, claro, 
eso imprime carácter y maneras de 
querer crear de una forma diferente 
con la que frenar la expansión de ese 
desierto y “contrarrestar los discursos 
estéticos hegemónicos que nos llegan 
de los grandes centros de producción”. 
La Periférica se rebela como el deto-
nante que pretende abrir “esa grieta 
por la que se filtra una luz diferente 
para romper la uniformización de los 
discursos estéticos que nos llegan de 
esas grandes capitales”.
Ahora La Periférica llega al Teatro 
de La Abadía con Solo queda caer, 
un retrato sobre el poder “con mucha mala 
leche, pero al mismo tiempo con un sentido 
del humor muy mordaz, muy crítico, absurdo 
por momentos, que nos lo sirve en bandeja la 
época”, añade Cortés señalando la burocrati-
zación como elemento que todo lo deshuma-
niza y en la que habitan sus tres personajes, 
“tres desgracias humanas” según ellos, que 
esperan la llegada de “Su Eminencia”, provo-
cando situaciones entre lo canalla, la tragedia 
y el carnaval generadas por el ansia de poder 
y la envidia que les corroe. “En La Periférica 
el trabajo del personaje es fundamental”, dice 
Cristina Mateos, actriz de la compañía, “el ac-
tor tiene muchísimo que aportar, Raúl le da to-
tal autonomía para crear el personaje desde la 


libertad mas absoluta. Nos deja que soñemos, 
que busquemos, que exploremos, que nos 
equivoquemos, hasta que llega un momento 
en el que algo hace clic, todo encaja y va 
por donde tiene que ir”. Más allá de la propia 
historia, esa caída a la que hacen referencia 
con el título, también es toda una declaración 
de intenciones por parte de esta compañía 
independiente que lleva más de dos déca-
das sobreviviendo en el filo del abismo. “Si 
estamos a punto de caer, caigamos -dice su 
director-, pero caigamos riéndonos, riéndonos 
de todo, empezando por nosotros mismos”.
Puede que vivir en la periferia no sea fácil 
pero, visto lo visto, sí es mucho más divertido 
e interesante.


Detonar el sistema a carcajadas
SOLO QUEDA CAER. Teatro de La Abadía. Hasta el 10 de marzo. 


44


www.revistagodot.com


Por José Antonio Alba 







GEMA
UNA SESIÓN DE
ESPIRITISMO MUSICAL
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Una propuesta en forma de thriller que fusiona el 
lenguaje teatral con el lenguaje cinematográfico, 
escrita por Fernando Ramírez Baeza y dirigida 
por el incombustible, y omnipresente en nuestra 
cartelera, Gabriel Olivares. 
Juanjo Artero, Ana Turpin, Iker Lastra, Abraham 
Arenas, Alejandra Prieto, Arantxa Sanchís, María 
Asensio, Jesús Redondo completan un elenco que 
nos sumergirá de lleno en pleno confinamiento 
durante la Pandemia. Enrique Gálvez, banquero 
del Banco Futuro, averigua que la presidenta de 
la entidad va a utilizarle de cabeza de turco tras 
descubrirse una operación corrupta del banco. 
Cuando más desesperado está, recibe la llama-
da de una científica activista que quiere llevar a 
España cuatro robots de tecnología americana 
para hacer tests PCR mucho más rápido. Ante las 
trabas burocráticas y logísticas que encuentra en 
este nuevo negocio, decide pedir ayuda a un políti-
co de segunda fila del Ministerio de Sanidad. 


Tras su trilogía Crónicas Ibéricas (Desde aquí veo 
sucia la plaza, Herederos del ocaso, Algún día 
todo esto será tuyo), Club Caníbal -compañía inte-
grada por Vito Sanz, Font García, Juan Vinuesa y 
Chiqui Carabante- presenta su nueva creación, un 
relato de humor absurdo en el que cabe la política, 
la España vacía, la religión o los efectos del cam-
bio climático. La historia nos sitúa en Villanueva, 
un pequeño pueblo en las fronteras de un gran 
Parque Natural donde el Gobierno quiere cerrar el 
pozo que es fuente de su riqueza. Julián, el alcalde 
recién elegido, promete a sus vecinos que el pozo 
será legalizado por mucho que diga el Gobierno, la 
Unión Europea o los ecologistas. Para conseguirlo, 
urde un plan para que la extracción de agua del 
Parque Natural sea intocable, recuperar lo que 
pasó hace mucho tiempo donde hoy está el pozo: 
una aparición mariana. Así que, por gracia y obra 
de la Virgen María, el agua se convierte en Agua 
Santa y el lugar en un sitio de peregrinación.


Oportunismo y corrupción


Aguas sagradas 


ROBOTS. Teatros del Canal. Del 26 de marzo al 18 de abril. 


INSTRUCCIONES PARA SOBREVIVIR EN LO OSCURO. Naves del Español. Del 14 marzo al 7 abril. 
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Hilarante comedia sobre el deseo consumista y la ob-
sesión por el éxito escrita por Paula Llorens, dirigida 
por Israel Solà e interpretada por Carlos Chamarro, 
Veki Velilla y Víctor Palmero. La obra aborda, según 
su director, “la obsesión que tenemos como sociedad 
por el éxito y los atajos que queremos coger para 
conseguirlo”, tal y como hace la pareja protagonista, 
que pierde la cabeza al encapricharse de un colchón 
de 45.000 euros que es como el que tiene un fut-
bolista famoso. Atrapados por una publicidad enga-
ñosa se convencen de que todos sus problemas se 
arreglarían si tuvieran ese objeto que les permitiera 
descansar bien. Esta obsesión los lleva a una espiral 
de situaciones alocadas donde cada vez pierden más 
el rumbo de sus vidas. En el escenario, interpelando 
al público y dirigiendo la escena, conduce la historia 
un irónico y analítico narrador.


Yo para ser feliz quiero...
UN BUEN COLCHÓN. Teatro Quique San Francisco. Del 14 al 31 de marzo.
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Dirigida por Juanfran García y Virginia Smith nos llega 
esta propuesta que Delfina Braun protagoniza y escri-
be -a cuatro manos junto a García-. Con la música en 
directo de Juan Ignacio Donalicio conoceremos a una 
médium muy especial que esconde tres secretos que 
no ha contado nunca a nadie. Por suerte, los especta-
dores asistirán al momento en que ha decidido juntar a 
todos sus clientes para confesárselos. Entre la ficción 
y la realidad, en la función el público se verá inmerso 
en un espectáculo en el que la cuarta pared es erra-
dicada y tomada por los fantasmas. Una comedia con 
música en directo, con un humor efervescente, pero 
atravesada también por el espectro del abandono.


Llega a Madrid la creación más reciente de la creado-
ra alemana Susanne Kennedy, una de las voces más 
disruptivas del teatro europeo, en la que hace una 
indagación en la vida de una mujer enferma que vive 
entre la realidad y el mundo virtual. La propuesta mul-
timedia, que veremos en versión inglesa con subtítu-
los, nos sumerge en la vida cotidiana de Ángela hasta 
que la vemos enfermar. ¿Sus misteriosos síntomas la 
están transformando o simplemente están cambian-
do la forma en que ve su vida hasta ahora? Ella está 
formada por millones de experiencias, algunas de las 
cuales le fueron contadas por otros. En última instan-
cia, puede que todo no sea más que un bucle extraño.


GEMA: UNA SESIÓN DE ESPIRITISMO MUSICAL. Teatro Pavón. Hasta el 20 de marzo. 


ANGELA (A STRANGE LOOP). Teatros del Canal. 8 y 9 de marzo. 
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Un bar de carretera a las tantas de la noche. Dos 
hombres trajeados con un día muy complicado y la 
necesidad imperiosa de encontrar un lugar donde 
esconderse y poder comunicarse. Un local cocham-
broso, lleno de deudas que preocupan a su propietaria 
que no sabe cómo sacarlo hacia delante. Dos primas, 
una cocinera y otra prostituta, intentando sobrevivir.
Un maletín que desprende una luz que deslumbra a 
todos los presentes. Una noche que promete ser muy 
larga... Una noche en el Alhelí es a lo que nos invita 
Sergi Manel Alonso en esta propuesta protagonizada 
por Ángela Puertas, Daniel Retuerta, Pablo Castella-
no, Lidia Persa y María Asensio.


UNA NOCHE EN EL ALHELÍ. Teatro Alfil. Desde el 6 de marzo.
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El bailaor Marco Flores, Premio Nacional de Flamenco, 
celebra 25 años sobre las tablas con un espectáculo dan-
cístico, músico-vocal y escénico en el que muestra su con-
tinua evolución artística y su impecable técnica, elegante 
y cautivadora. Con dirección y dramaturgia de Francisco 
López, la música original viene firmada por Alfredo Lagos, 
que también se encargará en directo de la guitarra para 
acompañar el cante de David Lagos. En palabras del 
director, para Marco “ahora es el momento del recuento de 
lo vivido; del regreso a los orígenes: no para empezar de 
nuevo, sino cual viajero atento y sincero con la peripecia 
de lo andado, para volver a encontrarse con las verdades 
esenciales del flamenco y revivirlas plenas de sentido”. El 
título alude a la novela de Julio Cortázar, donde Oliveira, 
su protagonista, busca siempre algo que no sabe qué es; 
pero que es lo que necesita. 


La búsqueda incesante
RAYUELA. Teatros del Canal. 9 y 10 de marzo.







TEATRALIA 2024
FESTIVALES


C. A. de Madrid. Varios municipios y espacios. Del 1 al 24 de marzo www.madrid.org/teatralia/2024 


1 2 3
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La 28ª edición del Festival Internacional de 
Artes Escénicas para todos los Públicos de 
la Comunidad de Madrid presenta una cita 
con la excelencia de la creación escénica que 
se hace en España y en el resto del mundo 
pensada para disfrutar en familia. El festival 
ofrecerá este año 24 espectáculos que se ex-
hibirán en 11 espacios de la capital y en otros 
28 municipios de la región madrileña.
La programación es un fiel reflejo de la varie-
dad de géneros y formatos presente en este 
sector y cuenta con una destacada presencia 
internacional, con compañías de 14 países de 
tres continentes (8 europeos, 2 asiáticos, 4 
americanos), más de la mitad de los espec-
táculos, y el resto de diferentes autonomías 
españolas, entre ellas tres de Madrid.


VIAJES ALUCINANTES
En esta edición podremos ver escenografías 
cambiantes hechas mediante videomapping en 
Poli Pop, de la carismática compañía coreana 
Brush Teatre; viviremos aventuras espaciales 
en Aux etoiles! (¡A las estrellas!), la quinta 
creación de Cirque Hirsute de Francia; explo-
raremos el espacio en la circense Polvo de 
estrellas, coproducción chileno-ecuatoriana; o 
recorreremos diferentes lugares del planeta en 
The only child (El hijo único) o en Yumé.


ESTRENOS
Destaca el absoluto de Ciudades III (MIJI) (1), 


la última entrega de la trilogía de la compañía 
de danza-teatro Milímetro; la apuesta por la 
inclusividad de De tú a tú (2), del Colectivo 
Mur; Ma solitud (Mi soledad) (3), de Guillem 
Albà; El testamento, de Zum-Zum; À deux 
roues, la vie! (A dos ruedas, ¡la vida!), de la 
canadiense DynamO Théâtre; y Liza y Orson, 
de la compañía argentina Puro Grupo, un 
acercamiento amable y tierno a la enferme-
dad del Alzheimer. 


INSPIRACIÓN EN LA LITERATURA...
El universo literario inspira varias de las 
obras que se podrán disfrutar: Plexus Polaire 
presentará Moby Dick; la artista e ilustradora 
checa Květa Pacovská subirá a escena con la 
versión de Il Piccolo Re Dei Fiori (El peque-
ño rey de las flores) que realizan Balletto 
di Roma y Teatro Gioco Vita. Por su parte, 
Luna Teatro Danza, se adentra en Flor de 
greguerías en el mundo de los pensamientos 
poéticos, filosóficos y humorísticos de Ramón 
Gómez de la Serna. Y en Un hilo me liga a 
vos, La Tartana nos sumerge en el fascinante 
mundo de los mitos griegos.  


... Y EN LA MÚSICA
Transitaremos también de la canción tradi-
cional de Al calor del cancionero a la reinter-
pretación de los ritmos populares de Ritmos 
animalescos, y al elogio de la naturaleza de 
Semilla, de la compañía belga Tea Tree.











“El proyecto nació de tres mujeres 
de Tiébélé y sus canciones” 


Théâtre de la Guimbarde se fundó en 1973, 
siendo pioneros en la creación y la investi-
gación en el teatro para los más pequeños. 
¿Cuál es su filosofía?
Yo llevo en la Guimbarde 20 años. No creé la 
compañía, sino que me fue pasada. Desde sus 
inicios, el objetivo de la compañía ha sido poner 
en marcha la imaginación y despertar su curio-
sidad a través de creaciones auténticas.


Buscáis generar nuevos imaginarios en los 
niñxs y darles herramientas para construir 
un futuro mejor. ¿Por qué pensáis que las ar-
tes escénicas son útiles para este propósito?
Lo son, ¡por supuesto! Nos centramos en 
lxs niñxs desde una edad temprana porque 
creemos en su capacidad para construir una 
vida interna, una identidad y una inteligencia 
emocional desde los primeros años.


El título Tiébélé viene del nombre de un 
pequeño pueblo del sur de Burkina Faso. 
¿Has estado allí? 
Voy a Burkina Faso regularmente, he estado 
más de diez veces. A Tiébélé no pude llegar por 
el terrorismo, pero tres mujeres de allí vinieron 
a verme a Uagadugú y me dieron las canciones 
en su idioma. Me mostraron en una pared cómo 
pintan e, instintivamente, se pusieron a bailar y 
cantar. De ahí nació el proyecto.


La obra investiga la transmisión femenina 
de las canciones. ¿En esta tarea, la mujer 
tiene el mismo peso en todos los países?


Realmente creo que, cuando las mujeres se 
convierten en madres, se reconectan con la 
herencia oral que tienen dentro de ellas, com-
puesta por canciones infantiles, canciones de 
cuna y cancioncillas aprendidas en la escuela 
infantil. Pero hay comunidades en el mundo 
donde el canto es todavía más importante y 
acompaña las diferentes facetas vitales. Estas 
canciones para niñxs pequeñxs pueden no pa-
recer mucho, pero involucran a todo el cuerpo 
y proporcionan una valiosa base psicológica.


Al final de vuestros espectáculos, dejáis a 
los niños que exploren el espacio y, si la 
edad lo permite, dialogáis con ellos. 
¿Cómo es esa experiencia? 
Después de la obra, a veces dejamos que 
los niños exploren los materiales, toquen la 


Por Yaiza Cárdenas


GAËTANE REGINSTER
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La directora de Théâtre de la Guimbarde, compañía belga especializada en 
teatro para la primera infancia con más de 50 años de trayectoria, presenta 
Tiébélé en Espacio Abierto Quinta de los Molinos dentro de Teatralia.  







arcilla y rehagan los gestos 
si lo desean. Es increíble ver 
cuánto quieren tocar, en lugar 
de hablar, aunque depende del 
show, a veces hablan en voz 
alta de lo que ven, sin barreras.


La cultura orientada a la 
infancia no siempre es una 
prioridad en nuestra sociedad. 
¿Por qué piensas que es?
Básicamente, porque vivimos 
en una sociedad basada en el 
consumo. Damos prioridad a 
los bienes individuales sobre 
las emociones compartidas 
colectivamente.


Según los diferentes modos 
de vida, ¿se crea de la misma 
forma un espectáculo infantil 
en Bélgica, en España o en 
Guinea?
Sí, creo que sí. Además, considero que 
nuestros espectáculos no son sólo para los 
niños, sino también para los adultos que los 
acompañan. Tiébélé se puede representar en 
cualquier parte del mundo pero, si tuviera que 
crear un espectáculo en España o Guinea, 
primero me interesaría especialmente por 
algún aspecto de la cultura de esos países.


¿Puedes darnos alguna recomendación 
musical o artística para padres que buscan 
ofrecer referencias artísticas a sus hijos?
Lo más importante es que los padres sean 
curiosos y ayuden a sus hijos a descubrir lo que 
les gusta. Me encanta la música africana, por 
ejemplo, Rokia Traoré, Baloji, Imany, Jawhar y 
otros muchos, pero también música francesa, 
música pop... y la he escuchado con mis hijos. 
No obstante, cada uno es diferente. Lo más 
importante es compartir lo que te gusta.


¿Cómo es hacer un espectáculo ‘sin 
texto’?
Considero que en nuestros espectáculos hay 


texto porque hay ritmos y canciones infantiles. 
Incluso si el público no entiende el idioma en el 
que se canta, los textos siempre están vincula-
dos a lo que se está diciendo en el escenario.


Estáis involucrados en varios proyectos 
sociales como Small Size o Mapping. 
Cuéntanos un poquito de cada uno.
Personalmente estoy más involucrada en el 
proyecto Mapping, que coprodujo mis dos 
últimos espectáculos: Tiébélé y Walangaan. Es 
una oportunidad increíble para estar en contac-
to con otros artistas que crean para niñxs pe-
queñxs en otros países. Nos permite comparar 
nuestros puntos de vista, nuestras prácticas y 
nuestras creencias sobre la infancia.


¿Qué es lo más bonito de tu trabajo?
Tener la posibilidad de realizar creaciones que 
son como yo, viajar a África Occidental para 
diseñarlas y ¡compartirlas con tantos niñxs 
como sea posible en todas partes!


Entrevista completa: www.revistagodot.com
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TIÉBÉLÉ. Espacio Abierto Quinta de los Molinos. 16 y 17 de marzo.


FOTO: Olivier Calicis
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Texto de Ferran Joanmiquel Pla en el que se abordan temas como el actual 
modelo educativo, la salud mental y el impacto que tienen en nuestra vida 


adulta las improntas que recibimos en edad infantil. Se trata de un monólogo 
dramático interpretado por Javier Lázaro que podrá verse en Sala Tarambana.


Carmen Soler _ Carolina Touceda _ Santa Eugenia _ Willy Producciones


www.revistagodot.com


SAMURAI











MUCHO POR HACER


Juan34. Otra femiloca con ganas de dar la nota.
estomesuena. Claro. Ya le venía faltando a us-
ted una “agresión sexual fuerte” para redondear 
su currículo.
Edgar16. Tiene 55 años, de verdad recuerda la 
pesadilla que tuvo a los 6?
Rafael77. Hoy en día si no has sufrido abusos 
de pequeño no eres nadie, especialmente en el 
mundo de los vagos subvencionados.
Jorge34. Los representantes no tienen otras 
sugerencias para sus representadas cuando no 
hay nada que vender¿? Da ya mucha pereza, 
en serio.
miguelalberto00. Estas desgracias siempre las 
recuerdan cuando estrenan.
GOBERNADOS_POR_TONTOS. Se ha 
acordado justo hoy, que se ve que necesita 
publicidad y que hablen de ella.
IVANH. Que pesaditas con lo de los abusos de 
hace 2000 años atras y los que supuestamente 
sufrieron justo cuando no eran nadie y trepaban 
a la fama... sospechoso siempre. Ahora con los 
bolsillos llenos ya pueden vender como abuso 
lo que fue pactado para su progreso como 
actriz.
TipoNormal. Otra a contar historias para llenar 
la hucha!!!


Marcameron. Me da pereza la gente que 
necesita titulares vendiendo su cuerpo. Más la 
gente que cuando no tiene cuerpo para vender, 
lo hace con otras cosas.
Mierdocracia. Debería ser calificado el movi-
miento “me too” como organización terrorista. 
Por coñazo.


Cuando salió la noticia de los abusos que su-
frió de pequeña Cayetana Guillén Cuervo hice 
algo horrible que no se debe hacer nunca: 
me paré a leer los comentarios que dejaba la 
gente en el artículo de El Mundo del día 31 
de enero. Comentarios abiertos, al alcance 
de cualquiera. Estos son sólo algunos que 
rescaté. Hay más, muchos más, y mucho más 
vomitivos también. 
Sé cómo funciona el mundo y la impunidad 
del anonimato en redes y todo eso, que se 
escriben cosas que luego a la cara no se 
atreven a decir. Pero estoy convencido de que 
toda esta escoria tiene de verdad este tipo de 
pensamientos sobre la violencia que sufren 
las mujeres. Por ellas y, sobre todo, por esta 
caterva de machistas retrógados que nos ro-
dea (desgracidamente), más que nunca: ¡Que 
viva la lucha de las mujeres!


04 Ferran Joanmiquel Pla y 
Javier Lázaro


08 Carmen Soler


11 Carolina Touceda


14 Santa Eugenia


18 Willy Producciones


22 Estudio para cuerno y 
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Por Sergio Díaz 


FOTO PORTADA:  Samurái, obra que puede verse en Sala Tarambana. Págs. 4 a 7. 
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“Tendríamos que apoyar más al 
profesorado, son figuras cruciales” 


Javier, ¿cómo surge el proceso de 
producir Samurái?
Javier Lázaro: Cuando vimos que 
nos apetecía hacer una primera pro-
ducción tuvimos claro que queríamos 
encargar un texto, no queríamos 
coger un texto ya escrito o un clásico, 
sino que queríamos un texto hecho a 
medida, a la pequeña medida de lo 
que somos nosotros también como 
espacio. Conocimos a Ferran porque 
vino a La Mercantil como dramaturgo 
con una obra llamada El rey del Guru-
gú, que nos gustó muchísimo. Y nos 
pareció que él era una persona que cuadraba 
mucho con la idea que nosotros tenemos de 
producciones propias, obras de teatro que pro-
fundicen en temas sociales, un teatro en el que 
haya mucha ética, no solo estética, y también 
por cómo aborda los temas y por la manera tan 
bonita que tiene de escribir, tan poética. A él le 
pareció estupendísimo y al cabo del tiempo nos 
ofreció Samurái.


¿Y de dónde nace el texto?
Ferran Joanmiquel Pla: Mi relación con los 
adolescentes ha sido como una cosa muy con-
tinua en el tiempo. Suelo dar talleres en institu-
tos y las problemáticas que se dan en las aulas 
es algo que tengo cercano. Así se me ocurrió la 
idea inicial de Jorge, el personaje protagonista 
de Samurái, un profesor interino que llega a un 


nuevo instituto y que decide vivir en un sótano. 
Es un sótano literalmente, pero también metafó-
ricamente, porque el protagonista de la historia, 
al ser interino, va dando tumbos de un instituto 
a otro y va cambiando constantemente de casa, 
lo que conlleva un desarraigo personal muy 
fuerte. Y también laboral, porque al no tener un 
sitio fijo en el que estar, nunca puede construir 
una red de compañerxs que le ayuden en caso 
de que haga falta. Y el contexto de la obra es 
este, pero el trasfondo está puesto también en 
la propia realidad del personaje, del trauma que 
arrastra desde su propia adolescencia.


¿A raíz de ese trauma, quieres hablar sobre 
temas que tienen que ver con la educación?
F. J. P.: Sí, también, esa es la clave, porque de 
algún modo, el personaje se identifica a sí mis-
mo con lxs alumnxs. Desde su punto de vista, 


Javier Lázaro y Mercè Bosch son los responsables de La Mercantil, una sala de 
teatro independiente de Balaguer (Lleida). Ellos han producido Samurái, un texto 
escrito y dirigido por Ferran Joanmiquel Pla en el que se abordan temas como el 
actual modelo educativo, nuestra relación con la salud mental y el impacto que 
tienen en nuestra vida adulta los estímulos que recibimos en la infancia.


Por Sergio Díaz


FERRAN JOANMIQUEL PLA Y JAVIER LÁZARO
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Ferran Joanmiquel Pla.







sintió que no fue suficientemente comprendido 
o apoyado por parte del profesorado ni por su 
entorno familiar cuando en su adolescencia 
tuvo ese gran problema, y por eso piensa que 
los adultos no sabemos comprender a los 
adolescentes, y al llegar a este nuevo instituto 
intenta cambiar un poco toda la dinámica.


¿Su intención es reventar un poco el 
sistema?
F. J. P.: De alguna manera, sí. Cuando ve las 
grietas del sistema que hay montado en ese 
instituto, se mete por ellas a modo de gusano 
para hacer las grietas más grandes y que todo 
salte por los aires. Y lo hace adrede porque es 
su manera de redimirse o de sacarse de enci-
ma el dolor que lleva dentro, porque no conoce 
ninguna otra manera de hacerlo, aunque suene 
paradójico, y por eso lo hace reventando todo, 
también para echarles en cara a sus 
compañerxs lo que están haciendo, el tipo de 
educación que están brindando, donde lxs 
alumnxs sólo son el producto de una nota, pero 


que no hacen nada por comprenderles de ver-
dad. Y Jorge, el protagonista, sí siente que los 
comprende, él se apropia de esa capacidad.


Javier, ¿cuál es el gran conflicto de Jorge, el 
personaje al que das vida?
J. L.: El gran conflicto es el trauma, como co-
menta Ferran, ese trauma que ha vivido Jorge 
de joven y que al no estar resuelto lo vomita 
una vez que ya es mayor. 


¿Y por qué decide emprender una cruzada 
él solo contra el mundo como si fuera Don 
Quijote?
J. L.: Bueno, es una venganza. Él tiene todo 
su trauma encapsulado. Como cuando pidió 
ayuda en su momento sintió que no se la brin-
daron, de adulto decide vengarse fastidiando 
y hundiendo la vida a las personas que tiene 
alrededor, menos a sus alumnos, con ellxs no 
la toma porque no quiere que ellxs tengan que 
pasar por lo que él pasó. Tiene una manera de 
dar clases muy especial porque admira, respeta 
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e intenta proteger a sus alumnxs, y lo hace 
atacando a los demás.


¿Educar debería ser un trabajo vocacional?
J. L.: Debería serlo y lo es para muchos. Siem-
pre decimos que en la obra queremos también 
defender el trabajo que hacen lxs profesorxs 
de Secundaria y de Primaria, todos, porque 
cada vez vemos que los problemas de salud 
mental se extienden más y comienzan antes. 
Un mal profesor/a te hunde la vida. Pero un 
buen profesor/a también puede conseguir que 
desarrolles potenciales que tú ni veías.
F. J. P.:  Yo también diría que sí, claro. Eviden-
temente que si te dedicas a cualquier trabajo 
tienes una responsabilidad, pero hay desempe-
ños en los que esa responsabilidad es mayor al 
estar tratando con personas directamente como 
puede ser en el ámbito educativo y sanitario. Yo 
creo que un mínimo de vocación es necesario.


Como bien decís, en la obra se habla de 
salud mental, ¿de qué forma lo hacéis?
F. J. P.: El tema de la salud mental yo creo que 
es el más preocupante de los que hay relacio-
nados con la educación, sobre todo a raíz de 
la pandemia que ha habido un crecimiento de 
los problemas de salud mental muy grande. Y 


Jorge, el personaje, está muy jodido, está muy 
reventado por dentro. Tiene un cierto sentido 
para detectar quién está, entre los alumnos, 
más o menos como puede estar él, y empatiza 
enseguida. Creo que hay mucha necesidad de 
hablar de este tema, pero de una manera posi-
tiva, no estigmatizando ni nada parecido. 


¿Las improntas que recibimos de pequeños 
marcan el devenir de nuestra vida adulta?
F. J. P.: Yo pienso que sí te marca, definiti-
vamente, y ese peso lo llevas siempre. Otra 
cosa es que lo puedes trabajar de manera muy 
consciente y profunda y luego puedas hacer 
cambios. Y eso también es posible, aunque 
cuesta lo suyo. 


Sobre todo si no eres capaz de detectar la 
raíz del problema...
F. J. P.: Claro, cuando es inconsciente es 
complicado y por eso lo tienes que trabajar 
para ponerle luz. Y ahí también entramos en 
el ámbito del personaje, porque el personaje 
es perfectamente consciente de dónde viene 
eso, pero no hace nada para remediarlo. 
Es que no quiere. A ver, también la obra es 
producto de un momento mío tirando a oscuro 
y que yo decidí, como autor y de una manera 
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SAMURAI. Sala Tarambana. Domingos de marzo.
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consciente, que no iba a ver luz 
en la obra porque quería poner 
el foco sobre el momento en el 
que estamos a nivel colectivo, 
un momento en el que no veo 
mucha luz, la verdad.


¿Una persona que no ve la luz 
puede educar?
F. J. P.: Yo creo que de la mane-
ra que lo hace él no, porque si el 
último objetivo suyo personal, y 
ahora me estoy poniendo desde 
fuera, es reventar por reven-
tar no tiene ningún sentido ni 
tiene ninguna validez. Lo que le 
salva ante el espectador es que 
mantiene todo el rato la empatía 
con los jóvenes. Si no fuera así 
yo creo que sería un personaje 
excesivamente banal.


O nihilista...
F. J. P.: Sí, eso es, nihilista total. 
J. L.: El personaje de Jorge 
cree que provocar es una 
manera de enseñar, y yo creo 
que todxs hemos tenido alguna 
vez un profesor o profesora 
que nos ha provocado y nos ha 
gustado o no nos ha gustado nada, depende 
de cada unx, pero él cree que la manera de dar 
luz, el único punto de luz que tiene en esa vida 
oscura y subterránea que lleva, es el momen-
to en el que se relaciona con lxs alumnxs. Y 
luego también ve luz cuando provoca a sus 
compañeros, pero ve la luz del incendio. Es en 
esa provocación cuando él encuentra felici-
dad, cuando ve que le hunde la vida a alguien 
siente que está consiguiendo su misión. Pero 
es una felicidad mal entendida, es esa alegría 
instantánea que luego te deja vacío, igual que 
les debe suceder a los pirómanos.


¿Esta obra ha cambiado vuestra percepción 
sobre el mundo educativo?
F. J. P.: Yo creo que habría que dotar a lxs profe-


sorxs de más recursos, tiempo y formación para 
que puedan desempeñar mejor su trabajo. 
J. L.: A mí me ha ayudado a profundizar en 
más aspectos sobre la Educación. Tendríamos 
que apoyar más a lxs profesorxs, son figuras 
cruciales en el desarrollo de nuestrxs hijxs. ¿Nos 
hemos planteado si lxs profesorxs disponen del 
tiempo necesario para desempeñar su labor?, 
¿si tienen toda la formación adecuada y actua-
lizada?, ¿si tienen las suficientes herramientas 
como para abordar ciertos problemas?, ¿si 
realmente son ellxs quienes tienen que abordar 
esos problemas? Esas son algunas de las pre-
guntas que me han surgido a mí y que también 
queremos suscitar con Samurái. 


Entrevista completa: www.revistagodot.com







“Con esta obra reivindico la 
necesidad de salirse de la rueda” 


Azul y me dejo caer es tu nueva crea-
ción, una obra que nació de tu anterior 
trabajo Naranja y Rojo. ¿Qué se te 
quedó sin contar en esa obra que has 
decidido contar ahora?
En Azul y me dejo caer extraigo a uno 
de los personajes de Naranja y Rojo y 
pongo el foco en aspectos más concre-
tos de lo que conté en la anterior. Ahora 
conocemos más a Andrea, una mujer 
que vive en una gran ciudad y vemos 
cómo los aspectos de la vida que lleva 
actualmente la condicionan. Desde el 
estrés del día a día, convivir con tantas 
personas distintas, los problemas 
asociados al trabajo... Digamos que 
he cogido la referencia de Andrea para 
poner el foco en la necesidad de parar 
el ritmo que lleva y plantearse la necesi-
dad de conectar con sus deseos reales. 
Le ofrezco la posibilidad de ser honesta 
con esos deseos para que se dé cuenta 
de que está yendo por un camino que 
no es el suyo. Intento que Andrea se 
permita tomar conciencia de su vida y 
sus necesidades.


¿El nombre de la obra es un acto de 
abandono o de resistencia?
Yo incluso diría que es un acto de rebe-
lión. Va más por el tema de la resistencia, 
porque dejarse caer para mí es bueno. 
No sé para los demás, luego que cada 


Es la autora, directora y una de las intérpretes, junto a Olga Goded y Belén 
Chanes, de Azul y me dejo caer, una obra en la que nos invita a detenernos, 
porque es en la detención donde surge la posibilidad de conectarse con unx 
mismx, con los propios deseos y con la propia capacidad de acción.


Por Sergio Díaz


CARMEN SOLER
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espectador intérprete lo que quiera o pueda, 
pero sí me gustaría que una de las opciones 
fuera esa, concebir esto como un acto de 
rebelión porque es una forma de desvincularse 
de un sistema que te tiene completamente ab-
sorto, metido en una rueda que funciona a base 
de inercia y, a veces, es realmente difícil salirse 
de esa inercia. Yo creo que hay que ser muy 
valiente para parar, hay que ser muy valiente 
para enfrentarse al vacío, para enfrentarse al 
silencio, para enfrentarse a la inmovilidad. No 
paramos nunca, y yo, con esta obra, reivindico 
la necesidad de parar.


¿Es también un grito de rabia?
Sí, por supuesto, esta obra es también un grito 
de rabia contra esas herencias adquiridas a 
lo largo de la vida, esas imposiciones sociales 
que parece que te marcan el camino y que no 
te dejan salirte de él aún sabiendo que no es el 
camino que querrías seguir.


En otra de tus obras, Diga ser cierto, uno de 
los personajes también se llamaba Andrea, 
igual que aquí... ¿Andrea eres tú?
Desde luego que esta Andrea de Azul y me 
dejo caer tiene mucho de mí. En esta obra esta-
mos asistiendo a un quiebre mental en Andrea, 


el de una mujer que va hacia un lugar que en 
el fondo no es al que quiere ir, y eso hace que 
le estalle la cabeza en un momento dado, algo 
por lo que yo he pasado.


En vuestro dossier se puede leer que la obra 
se aborda desde una perspectiva de género. 
¿Es por el hecho de que lo escribe una 
mujer o porque aludes a situaciones que 
afectan más a las mujeres?
A ver, esta obra la ha escrito una mujer, tam-
bién somos tres mujeres en escena y en ese 
sentido sí que está más enfocada hacia los 
problemas que podamos tener las mujeres por 
el hecho de ser mujeres, pero diría que no sólo. 
De hecho, a mí me encantaría que esta fuera 
una obra inclusiva en el sentido de que todas y 
todos nos podemos sentir interpelados por las 
cosas de las que hablo.


Siendo tú la dramaturga, la directora y una 
de las intérpretes, ¿cómo conjugas esas 
tres labores a la hora de trabajar con tus 
compañeras? 
Pues lo hago como puedo y es complicado. La 
dirección escénica no ha sido nunca un terreno 
que me haya atraído así a priori, siempre he 
preferido la dramaturgia y la interpretación. Y 
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aquí la asumí por pura necesidad, 
porque yo sentía que esto tenía que 
desarrollarlo yo misma, sentía que te-
nía que velar por mi criatura, porque 
esas imágenes que se me han ido 
apareciendo durante el proceso de 
trabajo tenían que tener una buena 
traducción en la escena, y a veces 
es difícil dejar ese bebé en manos 
de otra persona, sólo es posible con 
alguien con quien tengas una gran 
complicidad y entendimiento a nivel 
artístico. Y como no se pudo dar, 
pues al final decidí lanzarme yo sola 
con todo. En un momento dado hice 
una lectura dramatizada del texto 
para ver si funcionaba. En principio 
iba a ser un monólogo que yo iba a 
hacer con voces en off, así que le 
pedí ayuda a Olga Goded y Belén 
Chanes para que me grabaran esas 
voces. Cuando quedamos para la 
lectura la cosa funcionó muy bien, así 
que les dije que si querían montarla 
conmigo. Me dijeron que sí, rehice 
el texto para crear sus diálogos y así es como 
hemos llegado hasta aquí. Hemos llegado con 
muchas dudas, muchas cosas que no sabía 
hacer, pero he ido preguntando, aprendiendo y 
resolviendo como he podido, intentando ser lo 
más fiel posible a las imágenes que tenía en la 
cabeza. Pero claro, ¿cómo traduces eso luego 
con los medios que tienes, que son mínimos? 
Pues con mucho esfuerzo y mucha imagina-
ción. Así que ha sido un camino complicado, 
pero muy bonito también. 


La obra también habla de los deseos. ¿Qué 
es lo que desea Carmen Soler ahora que 
tiene claro el camino a tomar?
Lo que yo deseo ahora mismo es seguir ha-
ciendo teatro y utilizar el teatro para poder decir 
las cosas que me nacen de dentro. Quiero po-
der compartir esas imágenes que surgen en mí, 
que nacen de la necesidad de contar historias y 
que son mías, pero también de todo el mundo. 
Para mí lo más bonito del teatro es que es pura 


humanidad. A mí me gusta esta profesión por-
que tienes la oportunidad de aprender muchí-
simo sobre el ser humano. A mí la naturaleza 
humana me alucina, así que quiero hacer teatro 
para seguir indagando en ella.


Termino con otra reflexión que propones a 
aquellxs que descubren tu obra. Si todo se 
acabase mañana, ¿te irías satisfecha con la 
forma en la que has afrontado la vida?
Ahora mismo sí, porque me he atrevido a hacer 
algo que hace ya mucho tiempo que quería 
hacer, pero ya veremos cuando llegue ese 
momento.


En teoría el momento que nos propones es 
mañana...
Cierto (risas). Pues venga sí, nos quedamos 
con que estaría, más o menos, contenta y 
satisfecha. 


Entrevista completa: www.revistagodot.com
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“Decidimos salir del estereotipo 
de los personajes femeninos” 


Álex Ortín y tú presentasteis en 2019 una 
obra que es el germen de Aberrantes. ¿En 
qué ha cambiado?
Ahora es otra obra completamente diferente. 
En 2019, Alex Ortín y yo escribimos el texto de 
un espectáculo que se llamaba Mosuo O No 
Mosuo, que participó en la muestra Surge. En 
ella había dos momentos en los que apare-
cían dos de los personajes que ahora hemos 
desarrollado, pero con una dramaturgia y una 
historia completamente diferente, una historia 
que no tiene nada de elementos coreográficos 
como aquella, sino que es una historia teatral. 


¿Estos personajes tan peculiares que 
forman la familia Aberrante tienen algo de 
vosotros?
A pesar de que los personajes originales 
no son de nuestra vida personal, sí que hay 
situaciones similares. Algunos detalles tienen 
que ver con experiencias cercanas a noso-
tros. No la trata de personas ni el tráfico de 
órganos, quiero aclarar, pero más allá de que 
esta familia se dedique a lo delictivo, no deja 
de ser una familia, ¿no? En todas las familias 
pasan cosas que sirven de inspiración, así 
que en la obra hay situaciones reales que han 
sido modificadas.


Un tema presente en la obra es esa idea de 
que la cuna define tu futuro. ¿Cómo crees 


que habría sido tu vida si la hubiesen decidi-
do tus orígenes?
Yo creo que influyen muchísimo las circuns-
tancias en las que uno nazca, y en las que 
lo críen y lo eduquen. Yo vengo de Buenos 
Aires, me fui de Argentina en un momento en 
el que había una crisis social muy grande, y 
creo que eso también marca lo que escribo. 
De donde vengo, hay lugares en los que la 
marginalidad no está tan oculta, sino que está 
más a flor de piel, está en el día a día, es más 
cotidiana. Ves alrededor a personas que ya 
no tienen nada que perder... es una sensación 
de desasosiego. Creo que eso me influye. Si 


Carolina Touceda y Álex Ortín son los autores de Aberrantes, la nueva 
pieza de la compañía Aúpa Teatro que estará en la Sala La Usina 
todos los domingos de marzo. Ambos son, además, intérpretes de 
esta tragicomedia familiar que rompe todos los esquemas y da pie al 
humor más grotesco. Carolina, también directora del proyecto, nos 
cuenta de dónde viene el origen de esta peculiar familia.


Por Melisa Juanes 


CAROLINA TOUCEDA
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hubiera nacido en España, igual escribiría otro 
tipo de teatro.


¿Un público argentino percibiría de la misma 
forma una obra sobre una familia de trafi-
cantes?
Es muy buena pregunta porque creo que no. 
En la segunda función que hicimos, la gente 
se rió muchísimo porque percibo que, aunque 
tenemos situaciones de marginalidad en Espa-
ña, no las tenemos tan cerca. No vivimos codo 
a codo con ello todo el rato, y eso nos permite 
relajarnos, distanciarnos de la situación y verla 
desde fuera. Yo decía: “¿cómo se ríe la gente 
de todas estas cosas que son muy fuertes?”. 
En Argentina, el hecho de que la gente lo tenga 
más cercano hace que conecte de forma más 
realista y emocional. A nivel más tragicómico 
que cómico o grotesco, como lo ven aquí. El 
público varía mucho.


Sobre los personajes en general, ¿ese 
sentimiento de no pertenencia lo comparten 
todos por igual?
Creo que por igual no. Los que están más nive-
lados son los personajes que interpretamos Álex 


y yo, Macario y Frígida, y en otro nivel pondría a 
los abuelos, Facundo y Socorro Auxilio. Y creo 
que Bebé es el elemento fluctuante. A veces 
se deja influenciar por la abuela, que lo quiere 
sacar de ese seno familiar tan tóxico, pero otras 
veces se inclina a seguir su destino con el nego-
cio familiar. El vínculo que lo une a sus padres 
es esa sensación de dar la talla, hacer lo que 
esperan de ti, y creo que todos hemos sentido 
eso en algún momento. Bebé tiene un viaje muy 
grande y es el que termina más manchado, por-
que los otros personajes ya estaban manchados 
desde el principio. Él hace un giro enorme.


En la obra interpretas a la madre, Frígida. 
¿Por qué era necesario que los Aberrante 
fuera una familia absolutamente matriarcal?
En otras obras ya intentamos un enfoque femi-
nista, en el sentido de que los personajes feme-
ninos no son siempre los que están sufriendo, 
las víctimas, sino que pueden ser personajes 
con poder. Y como cualquier ser humano, la 
gestión del poder es algo que Frígida no lleva 
bien. Ella viene de una familia con una madre 
ausente, un pasado hostil que luego se revela 
de forma rocambolesca. En definitiva, fue una 
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decisión, no sé si cien por cien consciente, pero 
si noventa por ciento, de darle a los personajes 
femeninos mucha personalidad. Demostrar que 
también pueden tener mala hostia, que pueden 
ser agresivos. Salir del estereotipo.


Bebé, por otro lado, es un personaje no 
binario. ¿de dónde viene esa decisión de 
incluir el colectivo?
Queríamos representar algo que les pasa a las 
niñas, niños y niñes de hoy en día, que ya no 
están encerrados en el estereotipo de género. 
Sus roles son mucho más fluctuantes, moldea-
bles, no tienen ese peso que nuestra genera-
ción o las anteriores vivieron. Sigue habiendo 
situaciones de bullying al respecto, pero estoy 
agradecida de que en general puedan vivir su 
sexualidad y su identificación de una forma 
mucho más libre que lo que vivimos nosotros. 
Por eso creímos importante que apareciera en 
la obra una persona no binaria como Bebé, que 
de hecho no tiene un nombre ni masculino ni 
femenino, es sólo Bebé.


¿Y cómo habéis hecho funcionar ese hu-
mor para mostrar un entorno familiar hostil 
sin que resultase insensible? ¿O jugáis 
con esa insensibilidad?


Yo creo que la gente empatiza con los persona-
jes, empatiza con la historia, aunque eviden-
temente sea una familia muy marginal, te das 
cuenta de que siguen siendo seres humanos. 
Y con esta parte grotesca que tiene la obra la 
gente se ríe, pero les queda esa sensación 
agridulce que buscábamos. Nos llegan men-
sajes de gente que vio la obra y dicen: “Guau, 
me reí de esto, pero ahora me habéis dejado 
pensando”. Eso para nosotros es un regalo, 
porque es una forma de llegar al público muy 
interesante y bonita a la vez.


Hay una expresión que dice “La sangre es 
más espesa que el agua”. ¿Estás de acuer-
do con eso?
Creo que sí es muy importante y tiene mucho 
peso la situación familiar, pero también uno 
a lo largo de su vida genera vínculos muy 
potentes con personas que, en cierto modo, 
decides que sean tu familia. A mí me pasa 
con mi pareja, me pasa con mi gato, con mis 
amigas, amigos y amigues que son mi familia 
aquí. Porque mi familia de sangre la tengo 
a 11.000 kilómetros de distancia, pero me 
siento acompañada. 


Entrevista completa: www.revistagodot.com
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“Santa Eugenia es un proyecto 
sobre el recuerdo” 


Este proceso creativo surgió a raíz de pre-
sentar a Imparables en Nave 73 el texto de 
Cuatro trenes, ¿es así?
Inés Collado: Técnicamente, sí, porque con 
Cuatro trenes se inició una investigación con 
todo lo que estaba en relación con el 11 de 
marzo de 2004. Añadiría que también nace en 
el contexto de los Domingos de Insurreción en 
el Teatro de La Abadía que nos dio la posi-
bilidad de montar la pieza en un espacio no 
convencional. 


11 de marzo del 2004. Aún erais muy pe-
queños. ¿Tenéis algún recuerdo alojado en 
vuestra memoria de ese día?
Cristina Marín: Precisamente eso aparece en 
la pieza. Una de las cosas que nos pregun-
tan mucho y que resulta llamativo es por qué 
queremos montar esto sin tener recuerdos de 
lo que pasó. ¿Hay derecho a hablar de algo 
sin haber sido partícipe directamente? El inte-
rés de la pieza es que está hecha desde ahí. 
Hemos hecho el ejercicio activo, y aparece 
también en la pieza, de intentar acordarnos 
de qué estábamos haciendo, dónde nos 
encontrábamos, qué es lo que recordábamos. 
En mi caso tengo recuerdos más de los años 
posteriores, de los primeros aniversarios, más 
que del día en sí. Situarnos desde ese lugar 
es un eje vertebral muy grande de la pieza. El 


tipo de mirada, limpia, muy inocente y nada 
escabrosa. Es algo no tanto desde lo intelec-
tual como desde lo emocional. 
I. C.: Yo tenía 7 años. Los tres somos de Ma-
drid, pero ninguno de alguna zona afectada, 
aunque sí que he vivido en Vallecas. 
Pablo Villa: En mi caso tenía 11 años, y hay 
una cosa de la que podemos hablar nosotras 
desde nuestro recuerdo, pero hay otra muy 
propia de quien lo vivió realmente desde ahí. 
Es extraño, porque es una mezcla entre lo 
que recuerdas y lo que has construido sobre 
lo que te han dicho y de todas las imágenes 
que has visto. Hay una especie de recuerdo 
generado que ya no tienes claro si de verdad 
lo viviste o si es porque te lo han contado. El 
recuerdo más nítido que tengo es de llegar al 
colegio y sentir el ambiente enrarecido. Sabía 
que estaba pasando algo, pero tampoco nos 
lo estaba diciendo nadie. Es curioso también 
cómo se maneja la información de los adultos 
a los niños, también sale eso en la pieza. A 
veces se decide no contar para proteger, pero 
al final nos damos cuenta de que algo está 
pasando.


¿Cuánto os ha ayudado la memoria co-
lectiva del barrio de Santa Eugenia para 
construir la vuestra? 
I. C.: Lo que más nos ayudó fue saber que 


Este mes de marzo se cumplen 20 años de los atentados del 
11M y el Teatro del Barrio nos invita a hacer un viaje al 2004 con 
Santa Eugenia, una pieza itinerante creada por Inés Collado, Inés 
González, Cristina Marín-Miró y Pablo Villa. Una obra que traspasa 
las paredes de este espacio y que trata de poner el foco en cómo 
se construye la memoria colectiva de un barrio tras esta tragedia 
que a todos nos supuso un antes y un después en nuestras vidas. 


Por Ka Penichet 


INÉS COLLADO, CRISTINA MARÍN-MIRÓ Y PABLO VILLA
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estábamos aportando algo 
a la memoria colectiva 
de la ciudad. Fuera de 
patriotismos o nacionalis-
mos extraños, la intención 
estaba en querer hacer una 
devolución a tu sociedad, a 
la gente que es de donde 
tú eres. El 11M eviden-
temente tuvo una reper-
cusión nacional, pero en 
Madrid es una huella que 
caló muy hondo y nadie 
se libró de que le tocara a 
nivel personal y emocional. 
A mí me gustaría pensar 
que cuando la gente viene 
a hacer la pieza, no sola-
mente estás favoreciendo 
a que se vuelva a recordar 
algo, porque es un evento 
que merece ser recordado 
desde el amor y desde el 
respeto, sino también ayu-
da a conectar a la gente 
que no lo ha conocido y 
a transitar estos periodos 
tan extraños de los duelos 
colectivos.
C. M.: En algunos pases 
ha venido gente de la 
generación de nuestros 
padres, gente que sí que 
lo había vivido y lo recor-
daban de una manera muy 
vívida, aunque no fuera 
de manera directa, que les daba mucha cosa 
venir porque en su momento el tema se trató 
de una manera poco cuidadosa y escabrosa, 
toda la publicidad, todo el tema político… El 
párroco de Santa Eugenia me hablaba de que 
en los aniversarios hay mucho resquemor y 
enfrentamiento entre asociaciones, hasta el 
punto de que víctimas y familiares de estas 
deciden no ir a esos homenajes. Haber hecho 
esta pieza desde este lugar me parece muy 
bonito y a esa gente que le daba mucha cosa 
venir les hemos insistido en que no es tanto 
una obra sobre el 11M, como una obra sobre 
el recuerdo.


P. V.: Y sobre cómo ese recuerdo se traduce 
en cosas. El barrio está condicionado por 
eso y por sobrevivir anímicamente a ese 
hecho. El barrio hace un acto de resiliencia 
para seguir conviviendo, no hay más memo-
ria que esa. 


¿Cuál es el reto más grande en este pro-
ceso de creación de la pieza que habéis 
sentido como un éxito?  
I. C.: Lo más difícil a la hora de crear fue 
pensar en cómo contar algo que no nos per-
tenecía sin dejar de contarlo. Otro logro, fue 
conseguir que por el propio recorrido, lo que 
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se estaba contando tuviera 
sentido con lo de fuera.
C. M.: Yo añadiría el poder 
encontrar el tono y la manera 
de contar. Al trabajar en grupo 
como cocreadoras nos permitía 
tener una continua revisión y 
negociación entre nosotras de 
lo que íbamos proponiendo. 
Lo que sigue siendo un reto 
todavía y nos genera mucho 
conflicto es cómo publicitar la 
pieza de una manera dramá-
tica, pero sin ser escabroso o 
superficial.
P. V.: Es muy habitual que a 
alguno de los pases venga 
alguna víctima o alguien que 
esté muy relacionado con el atentado y algo 
bonito que sucede al acabar la pieza es que 
nos tienen que entregar una serie de cosas 
que les hemos dado y siempre se produce 
una conversación. Para nosotras es un privile-
gio que a veces en teatro no tienes. Siempre 
hay gente que conecta más o menos, pero 
siento que el feedback de la gente que lo ha 
vivido es muy bonito y nos transmiten que les 
genera una sensación más cálida que otra 
cosa. Eso lo siento como un éxito. 
I. C.: Supongo que el gran éxito es que, a 


pesar de que las personas asiduas al teatro 
y el público siempre sabe qué va a pasar, 
la pieza sigue sorprendiendo a todos un 
poquito, sí.


El recorrido que hace el público hasta 
Santa Eugenia en tren, ¿tiene algún tipo 
de soporte a lo largo del mismo por parte 
vuestra?
C. M.: Ahora la pieza parte del Teatro del 
Barrio. Antes lo hacía directamente desde 
Atocha. Eso antes generaba mucha con-
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SANTA EUGENIA. Teatro del Barrio. Sábados y domingos de marzo.
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fusión. Nosotras estamos al principio de la 
pieza, la gente va sola a la estación con 
un recorrido guiado y tienen posibilidad de 
llamarnos por teléfono si se pierden. En una 
ocasión una persona terminó en Aravaca. 
Al finalizar la pieza, nos las arreglamos para 
prácticamente ser omnipresentes y estar en 
dos lugares a la vez. Cuando sale el último 
grupo viajamos a Santa Eugenia para finali-
zar la fiesta con ellos. 
   
Esta pieza contó con la complicidad del 
Festival Ellas Crean. ¿Qué pulso le tomáis 
a la dramaturgia española como mujeres 
creadoras? 
C. M.: A mí me cuesta ponerme esa etiqueta 
de dramaturga. Nos vemos más como crea-
doras. Juan Mayorga dijo en la presentación 


de temporada de La Abadía el año pasado 
algo así como que estábamos en la progra-
mación no por ser jóvenes ni por ser mujeres, 
sino por la propia política de programación, y 
eso es bonito, el ver que empieza a haber ya 
una cierta normalización y que no nos estén 
dando un privilegio extra por discriminación 
positiva. 
I. C.: Yo, una de las cosas que envidio de 
muchos compañeros creadores de nuestra 
generación es que trabajan con muchísima 
más tranquilidad y seguridad. Evidentemente 
también tienen la incertidumbre, pero no sé 
hasta qué punto tienen el síndrome del impos-
tor que hemos tenido tanto Cristina como yo u 
otras compañeras nuestras.


Entrevista completa: www.revistagodot.com







“Hay que atajar la violencia 
machista yendo al origen” 


¿Por qué os decidís, en su momento, 
a representar esta obra de Inmacula-
da Alvear?
Pedro Sánchez: Decidí representar 
este texto por dos razones, una fue por 
el tema de denuncia social, y la otra por 
la forma en la que estaba escrita, ya 
que se trata de un texto poético donde 
los personajes también verbalizan lo 
que piensan y sienten.


¿Y de dónde nació la idea de re-
presentar la obra con el público 
a ciegas? A través de este teatro 
sensorial que planteáis, ¿creéis que 
el mensaje de la obra llega mejor?
P. S.: Lo cierto es que estaba en una 
gira teatral cuando me dio conjuntivitis 
y por mi cabeza no paraban de circular 
ideas sobre qué pasaría si me quedara 
ciego siendo actor y sobre cómo viven 
el teatro lxs espectadorxs ciegxs. Ahí 
comenzó mi investigación y el inicio de 
esta aventura tan emocionante. En esta 
propuesta el mensaje te llega desde 
otros sentidos y las imágenes las cons-
truye el público en su cabeza. Por ello, 
la obra se convierte en una experiencia 
sensorial, no se ve lo que ocurre, pero 
sí se siente, se respira y, en definitiva, 
se vive de una forma más personal.


Hablamos con los componentes de esta compañía que trae a Bululú2120 su 
original propuesta de teatro a ciegas: Mi vida gira alrededor de 500 metros, 
sobre el texto original de Inmaculada Alvear. Pedro Sánchez, dramaturgo y 
director, y el elenco compuesto por Vanesa Gomariz, Natalia Zamora, York 
Alexander, Gabriel Márquez y Marta Villalgordo me cuentan cómo han llevado 
a cabo este proyecto que habla de violencia machista.


Por Sergio Díaz


WILLY PRODUCCIONES
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¿Qué son esos 500 metros a los que hace 
alusión el título?
Gabriel Márquez: 500 metros es uno de los 
símbolos más potentes de la obra. 500 metros 
son los que estipulan de distancia tras una 
denuncia de violencia de género. 500 metros 
es el área en la que la víctima, en nuestro caso 
Chiqui, tiene una protección ante la ley. Sin 
embargo, la ley no puede tener ojos en todos 
los sitios ni ayudar a Chiqui en todo momento.


¿Habéis apelado a vivencias personales 
para elaborar los personajes?
Marta Villalgordo: Yo doy vida a María, la 
hija del matrimonio, una niña que se encuen-
tra inmersa en esta situación de violencia de 
género, y afortunadamente no he pasado por 
ninguna experiencia similar y mis compañeras 
que realizan de manera conjunta el personaje 
de Chiqui, tampoco. Hemos trabajado a partir 
de la imaginación y de todos los testimonios 
que hemos ido conociendo a través de terceras 
personas o vivido de manera ‘indirecta’, ade-
más de vivencias que los espectadores han 
compartido tras las funciones.


¿Llegamos a ser conscientes del desampa-
ro en el que se encuentran las víctimas de 
violencia machista?


Vanesa Gomariz: No, la sociedad sigue sin 
ser consciente. Tenemos la esperanza de creer 
que con las manifestaciones y reivindicaciones 
de los últimos años se ha solucionado, pero 
algunas leyes siguen sin ser seguras, como por 
ejemplo la orden de alejamiento, por comentar 
una relacionada directamente con la obra. Una 
víctima de violencia machista no está tranquila 
y no podrá vivir pensando en la poca distancia 
de seguridad que tiene con su agresor, porque 
en cualquier momento esa distancia puede 
romperse. De hecho, es la víctima la que no 
puede salir de los 500 metros con seguridad, 
haciendo que sea esta la que tenga que cumplir 
un tipo de ‘arresto domiciliario’. Sobra decir que 
estás medidas deberían ir acompañadas de 
apoyo psicológico y un correcto seguimiento.


¿Cómo habéis tratado la figura de Antonio? 
¿Habéis sacado a relucir más su lado huma-
no o habéis potenciado su parte irracional? 
Yorko Alexander: Aunque su rol principal es el 
del maltratador, el personaje de Antonio no deja 
de ser tratado como una persona con senti-
mientos y emociones. En mi opinión, nada jus-
tifica ningún tipo de violencia, pero puedo llegar 
a entender que este personaje ha crecido en un 
entorno conservador y ha recibido una educa-
ción con ideales retrógrados donde se da por 
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hecho que la mujer es propiedad del marido. 
De aquí su comportamiento impositor sobre el 
personaje de Chiqui. Hay un contrapunto entre 
su lado humano y su lado irracional, ya que las 
escenas con su hija María están llenas de amor 
paternal y en ningún momento este personaje 
se muestra agresivo con la niña. Sin embargo, 
su relación con el personaje de Chiqui es total-
mente opuesta. Podríamos decir que se trata 
de un personaje que lucha constantemente 
contra sus impulsos.


¿Cómo se puede explicar la esquizofrenia 
del maltratador? La amo -o eso dice él- y a 
la vez la maltrato...
Y. A.: No podría explicar ese impulso de agredir 
a otra persona como lo hace este personaje. Sí 
le doy una justificación, y a través de todas las 
investigaciones y testimonios que hemos escu-
chado, es posible que el maltrato que muestra 
Antonio lo haya vivido en su casa, desde su 
infancia y, aunque en el fondo sabe que está 
mal lo que hace, sus reacciones agresivas 
salen a la luz fácilmente por sus vivencias que, 
finalmente, se convierten en creencias. “¿Por 
qué deseo herirla si en el fondo la quiero?”, es 
uno de sus pensamientos recurrentes y durante 
toda la obra muestra arrepentimiento por sus 
actos, porque ‘ama’ a Chiqui, pero no lo puede 
controlar como quisiera.


De Chiqui habéis resaltado su lado más an-
cestral y animal. ¿De qué manera lo hacéis?
V. G.: El texto ya incitaba a ello. Nosotras 
hemos tratado la obsesión entre Antonio y 
Chiqui como una pasión casi animal, en la que 
se sienten atraídos incluso por el olor. Además, 
Chiqui realiza un ritual con su propia sangre de 
la menstruación para alejar o acercar a Antonio, 
una práctica que se realizaba antiguamente 
en la brujería. Ella misma se crea su propia 
crisálida, su propio lugar seguro en el que nadie 
le puede hacer daño. Eso es algo que estaba 
en el texto y nosotras lo hemos querido resaltar 
y dar un enfoque más simbólico.


La única forma de amor que conoce María, 
la niña, es la violencia. ¿Esa herencia le per-
seguirá toda la vida en su forma de relacio-
narse con el mundo cuando sea una mujer 


adulta? ¿Es posible restañar esas heridas 
internas que lleva consigo?
M. V.: Muchos espectadores en los coloquios 
al final de las representaciones opinan que la 
verdadera víctima de la situación de violencia 
de género que se vive en la obra es María. A lo 
largo de la obra, existe una disociación en las 
escenas de María, ya que en algunas es esa 
niña pequeña que vive sin comprender la situa-
ción, y en otras, sin embargo, aparecen ciertos 
comentarios que corresponden a una María ya 
adulta, que observa las situaciones que vivió de 
niña desde su madurez, con una comprensión 
absoluta sobre lo que ocurrió en su infancia. 
Lo que está claro es que todo lo que ha vivido 
le irá generando traumas con los que tendrá 
que lidiar en su adultez para poder establecer 
relaciones sanas. 
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MI VIDA GIRA ALREDEDOR DE 500 METROS. Bululú 2120. 3, 17 y 24 de marzo
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¿Qué se puede decir de aquellos que niegan 
este problema o que se empeñan en llamarlo 
violencia intrafamiliar para minimizarlo y no 
querer ponerle los nombres y apellidos de las 
mujeres, que son las que lo sufren?
M. V.: El hecho de ponerle un nombre distinto que 
no supone una sensación tan ‘agresiva’ y minimi-
zar el problema no hace que este desaparezca, 
ni mucho menos ayuda a erradicarlo. De igual 
manera, al no poner nombre y apellidos a las mu-
jeres que lo han sufrido estamos en las mismas. 
Con esto lo que se pretende es deshumanizar 
a las víctimas y no herir las sensibilidades del 
resto de la sociedad que mira desde fuera, ajena 
a esta realidad. Para solucionar esta situación 
hay que mirar de frente al problema y admitir que 
es desagradable, violento y real. No es violencia 
intrafamiliar, es violencia machista cuya manifes-
tación en el ambiente doméstico, además, implica 


al resto de miembros de la familia y, en muchos 
casos, menores de edad.


Cómo mujeres, ¿os sentís protegidas?
V. G.: Todas nosotras coincidimos en que segui-
mos sin sentirnos protegidas. Hay que atajar el 
problema poniendo leyes adecuadas a la situa-
ción real, yendo al origen del mismo. La ayuda 
una vez se ha producido o está a punto de produ-
cirse la situación de violencia de género está bien, 
pero no es suficiente. Es como poner soluciones 
a las consecuencias y no a las causas. Por ello la 
educación familiar es imprescindible. Es necesario 
educar en la igualdad desde pequeños, quitando 
los estigmas y conduciendo hacia una sociedad 
en la que la mujer no es inferior ni laboral, ni fami-
liarmente, ni en ningún aspecto social.
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La bailarina y coreógrafa Tania Garrido nos 
ofrece este solo de danza acompañada por la 
música en directo a manos de Silberius de Ura 
(más conocido como Neønymus), también en 
escena, que crea hermosas y potentes polifo-
nías vocales, totalmente originales para la pieza. 
La investigación gira en torno al rito, a lo remoto, 
al hueso, a lo animal… creando un paisaje visual 
y sonoro que conversa entre contrastes, una 
suerte de bestiario que se trenza entre imáge-
nes reconocibles y cuerpos por descubrir, en un 
tiempo suspendido, casi escultórico, en el que 
el espectador es invitado a construir su propia 
narrativa a partir de lo evocado. Una experiencia 
contemplativa y emocional que dialoga entre 
contrastes, lo bello y lo feo, lo blando y lo duro, 
lo divino y lo profano, lo caótico y lo direccional, 
lo articulado y lo estático...


Saturno, harto de vivir toda su vida en la ciudad, 
se ha establecido en un pueblo. Un día se en-
cuentra un pallet en el que hay escrito un mensaje 
que perturba, tanto a él, como al resto de habitan-
tes de la localidad. Comienzan a ocurrir extraños 
sucesos y Saturno es acusado de estar detrás de 
todo el asunto. Él lo niega, pero la insistencia es 
tal, que incluso él duda de sí mismo. 
Esta obra de la compañía Delinfame, con di-
rección de Oliver Marcos y Jorge Prieto, es una 
comedia basada en hechos reales que plantea un 
mundo actual sin raíz, que ha perdido el anclaje 
con la tierra. El ámbito rural establece un escena-
rio idílico de reconexión con lo natural, pero que 
no deja de estar contaminado por la influencia de 
las ciudades cercanas, la economía y la globali-
zación tecnológica. Allí tratan una oposición entre 
dos locuras: una producida por la necesidad de 
conectar con lo tradicional y espiritual, y la otra 
por la banalización de ese acto.


Conectando con nuestro espíritu ancestral


¡Qué bonito es vivir en el campo!


ESTUDIO PARA CUERNO Y CUERPO. Teatro Pradillo. 22 y 23 de marzo.


REMANSO DE PAZ. Teatro Lagrada. Del 1 al 10 de marzo. 


22
www.revistagodot.com







23
www.revistagodot.com


Emejota Mínguez nos propone un viaje personal y auto-
biográfico en el que, a través de diferentes escenas, la 
intérprete y creadora busca cuestionar las líneas que se-
paran lo normativo y lo disidente en su cuerpo, así como 
el impacto que tienen en él. La pieza es la exposición de 
una búsqueda en la cual se generan más preguntas que 
respuestas: ¿Qué es la naturalidad?, ¿cuál es la línea 
que separa lo normativo de lo disidente?, ¿si no existie-
ran los límites, podríamos hablar de libertad?
Durante la investigación se transita la crudeza y la fragi-
lidad de su cuerpo frente a todas estas cuestiones, así 
como la comodidad al formar parte de nuestro cotidiano.


Sobre el conocido texto de Eva Redondo, una triste co-
media ácida sobre el futuro del mundo, ahora nos llega 
esta nueva propuesta de la cía. Tito Niño Pichón. 
Bob Esponja ha muerto. Su cuerpo ha explotado 
después de ingerir millones de partículas de plástico, 
residuos que se han desprendido de una masa de basu-
ra, bautizada como el Séptimo Continente, que flota a la 
deriva por el Océano Pacífico. La noticia de su muerte 
genera una gran conmoción entre el público infantil. Su 
creador, Stephen Hillenburg, aún en estado de shock, 
se plantea si otro futuro es posible. Mientras el mar se 
tiñe de color basura, el ser humano sigue inmerso en su 
espiral de consumo y de tecnificación sin límites.


Abril y Antonio comparten piso en el centro de una 
capital europea. Tienen algo más de treinta años y 
están viviendo juntos durante un confinamiento, debi-
do a una pandemia. Nuño, el novio de Abril y el mejor 
amigo de Antonio, ha aprovechado para irse con ellos. 
Pasan las noches bebiendo y las mañanas dedican 
su tiempo al teletrabajo. Buscan cómo entretenerse, 
porque ninguno puede estar quieto, a pesar de estar 
siempre parados.
Esta obra de Luis Bartolomé Herrero, dirigida por Da-
vid Gregoris, se plantea cuestiones sobre la sexuali-
dad, la paternidad, la superstición, la culpa, el machis-
mo, la ciencia...


BOFETADA DE NORMATIVIDAD. DT Espacio Escénico. Del 1 al 10 de marzo.


LE ES FÁCIL FLOTAR. La Sala. Viernes de marzo y abril.


PASAREMOS SIN NOMBRES A LA HISTORIA. OFF Latina. Domingos de marzo.
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