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El Teatro Lara estrena esta comedia firmada por Ramón Madaula, con 
dirección de Cristina Higueras e interpretada por Gonzalo Ramos, Laura Ledesma 

y Aníbal Soto, que reflexiona sobre cuál es el límite de nuestros principios.

 Natalia Menéndez _ Anna Maria Ricart _ Rakel Camacho _ Ellas Crean

Si me coges, no me sueltes, llévame contigo. Por el bien de todxs #CulturaSegura
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abrimos estos melones
en marzo:

Todas las preguntas de la temporada,
pases y entradas en

dramático.es

¿Se puede hacer algo sin imaginarlo primero?

Fundamentalmente
fantasías para la resistencia
escrita y dirigida por Alfredo Sanzol
reparto Paco Déniz  Elena González  Natalia Hernández  
Javier Lara  Juan Antonio Lumbreras  Pablo Márquez  
María Moraleja  Julia Rubio  Pepe Sevilla  Eva Trancón
Teatro Valle-Inclán | Sala Grande
24 FEB – 16 ABR 2023

¿Me cuentas un cuento?

Obra infinita
una creación de Los Bárbaros
escrita y dirigida por Javier Hernando y Miguel Rojo
reparto Jesús Barranco  Rocío Bello Cris Blanco  
Elena H. Villalba  Diego Olivares  Alma P. Sokolíková  
Macarena Sanz
Teatro María Guerrero | Sala de la Princesa
3 MAR – 2 ABR 2023

¿Es usted inocente?

El proceso
Basada en la novela de Franz Kafka
dramaturgia y dirección de Ernesto Caballero
reparto Felipe Ansola  Olivia Baglivi  Jorge Basanta  
Carlos Hipólito  Alberto Jiménez  Paco Ochoa  Ainhoa 
Santanmaría  Juan Carlos Talavera
Teatro María Guerrero | Sala Grande
17 FEB – 02 ABR 2023

¿Quién cuenta la historia?

Los pálidos
escrita y dirigida por Lucía Carballal
reparto Israel Elejalde  Miki Esparbé  Natalia Huarte  
Manuela Paso  Alba Planas
Teatro Valle-Inclán | Sala Francisco Nieva
15 FEB – 26 MAR 2023
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GENTE DE BIEN

Hace unos días Alberto Núñez Feijoo pedía al Pre-
sidente del Gobierno que dejase de “molestar a las 
gentes de bien” con motivo de la aprobación de la Ley 
Trans. ¿Quiénes son esa ‘gente de bien’? Supongo que 
aquellas personas que quieren que todo sea como ‘Dios 
manda’, quienes se molestan cuando se logran avances 
que facilitan la vida de otres. Y de repente, me sentí en 
la otra orilla del río. Me sentí marginal. Me sentí parte de 
esa incomodidad. Y confieso que me sentí orgulloso.
Entonces, recordé que estamos en marzo, mes que supon-
go que a la ‘gente de bien’ tampoco les parece ‘apropiado’ 
desde que el feminismo se tiró a la calle y alzó la voz, y caí 
en la cuenta que ‘gente de bien’ es sinónimo de Heteropa-
triarcado. Y descubrí la apariencia real de su castillo, antes 
inexpugnable y ahora tambaleante; es lo que tiene ver el 
anverso y el reverso de una escenografía, que la ilusión se 
rompe. Y me volví a sentir en el lado correcto. 
En esas estaba, cuando caí en la cuenta de que también 
es el mes del Teatro, y la luz en este cielo encapotado de 
conservadurismo ya no me pareció tan brillante. La pro-
clama ‘Dejar de molestar a la gente de bien’ parece que 
está calando, las producciones cada vez son más blancas, 
más complacientes y menos arriesgadas. Aterra pensar 
que la ‘gente de bien’ dé la espalda al Teatro si hace que 
se revuelvan en sus butacas. ¿Ese no es su cometido? 
¿No debería ser un espacio que, además de ‘entretener’, 
interpele y cuestione? Sí, es difícil no dejarse seducir por 
la confortabilidad que nos venden, pero permítanme jugar 
a ser Shakira por un momento, eso es mera facha-da, y 
todes sabemos cuál es el reverso de esa escenografía. 
Quizá sea un buen momento para revisarse. 
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Por Pilar G. Almansa

Periodista, dramaturga y directora de escena

Roald Dahl o la agonía del contexto
Para quien no se haya enterado, se han ree-
ditado las obras juveniles completas de Roald 
Dahl revisadas por la editorial y sus herederos, 
modificando personajes y lenguaje para no 
herir sensibilidades contemporáneas. El ‘hype’ 
con el que se ha recibido la noticia por parte 
de ‘los dos bandos’ es sintomático de nuestra 
época: para unos, quien quiere preservar la 
obra original intocable es poco menos que 
facha o tránsfobo, y para otros, quien quiere 
tocarla es poco menos que un ignorante ada-
nista. Y la imaginación se dispara: ¿Hacemos 
que la Novia de Bodas de sangre tenga un 
trabajo para que no sea solo un rol? ¿Debería 
Laureaniño, el niño hidrocéfalo de Divinas pa-
labras, no ser explotado por ferias y romerías? 
Antes de que lleguemos a que Medea solo les 
da a sus hijos un tranquilizante, quizá deba-
mos pensar qué hay detrás de este fenómeno. 
Según el lingüista Roman Jakobson, todo acto 
comunicativo está constituido por seis elemen-
tos: emisor, receptor, canal, mensaje, código y 
contexto. El paradigma comunicativo domi-
nante, el audiovisual (tanto en ficción como 
en actualidad, tanto en televisión como en 
ordenador y móvil), por su propia naturaleza 
implica que el canal acaba siendo el elemento 
fundamental de la comunicación. Esto es: la 
economía de la atención deriva el sentido de 
la comunicación a la permanencia en el canal, 
independientemente del mensaje que se esté 
transmitiendo. El ‘scrolling’ es la función fática 
de las redes sociales: no es importante qué 
vídeo se ve, o qué post se lee, sino mantener-
se conectado a la propia red. Esta dinámica 
comunicativa prioriza el mensaje corto y, por 

tanto, con poca posibilidad de contextualizar. 
Esto tiene como consecuencia que el emisor 
escribe pensando en su contexto, y el receptor 
lee pensando en el suyo. 
La historia del arte y la literatura no son 
mensajes artísticos que puedan sustraerse 
al contexto en el que fueron concebidos. Son 
un reflejo de los valores dominantes de su so-
ciedad. Pero en nuestra contemporaneidad, 
dominada por un patrón comunicativo que 
tiende a la acontextualidad, no es de extrañar 
que parezca un salto la decodificación de 
la obra artística en su contexto. Desde ahí, 
quizá hasta tenga sentido la modificación de 
la literatura infantil y juvenil de Dahl, dado el 
público al que va dirigida.  
Sin embargo, la pregunta no es si resulta con-
veniente modificar un mensaje artístico para 
adecuarlo a la sensibilidad de determinada 
contemporaneidad: eso ha ocurrido siempre 
(que se lo digan a la Mezquita Catedral). La 
verdadera pregunta es a dónde nos conduce 
la agonía del contexto en la comunicación 
pública. Porque, como señalaba Jakobson, es 
un factor esencial para que la comunicación 
sea posible. En este sentido, hacer teatro es, 
quizá, el mejor ejercicio que puede realizarse 
para aprender a construir un contexto común. 
El trabajo de mesa y los ensayos no son 
sino un camino para que todos los integran-
tes, sobre todos los actores, compartan el 
contexto de la obra. Si queremos reconducir 
la dinámica de la comunicación pública, quizá 
sería conveniente extender la práctica del 
teatro a todos los ciudadanos: a lo mejor es la 
única forma de salvar el contexto. 

PERFORMUNDO
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Ana López Segovia y José Troncoso 
codirigirán los XXVI Premios Max 
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Ambos directores escénicos 
han sido designados por 
el Comité de Premios Max 
para codirigir la gala de la 
26ª edición que tendrán lu-
gar el 17 de abril en el Gran 
Teatro Falla de Cádiz a partir 
de las 20 horas. Aunque 
existe una gran complicidad 
entre estos dos creadores, 
los dos han destacado el 
respeto que supone codirigir 
una ceremonia tan exigente: 
“La dirección conjunta asus-
ta, pero cuando me dieron el 
nombre de José se me quitó 
todo el miedo”, asegura Ló-
pez Segovia. “La labor de dirección es muy soli-
taria, así que el hecho de que lo hagamos entre 
dos personas ayuda mucho a sobrellevar la 
inmensa responsabilidad que supone la direc-
ción de la Gala de los Max, porque hay plena 
confianza en el trabajo del otro”, continúa. 
Organizados por la Fundación SGAE, esta edi-
ción de los Premios Max cuenta con el patroci-
nio del Ayuntamiento de Cádiz, la colaboración 
del Ministerio de Cultura y Deportes a través 
del Instituto Nacional de las Artes Escénicas y 
la Música (INAEM) y el apoyo de Grupo Eulen 
y Ernest & Young. La ceremonia será retrans-
mitida por La 2 de RTVE, a través del Canal 
Internacional y de RTVE Play. 

EL AROMA PRIMERO 
Al lado de López Segovia y Troncoso se ha 
confeccionado un equipo artístico de primer 
nivel con Alessio Meloni (escenografía), Jon 
Aníbal (iluminación), Elda Noriega (vestuario), 
Luna Sánchez (movimiento escénico), Miguel 
Ángel López (dirección musical) y Calde Ramí-
rez (videocreaciones).  
“Primero buscamos el aroma de la ceremonia 
y la historia que queríamos contar”, adelanta 

Troncoso. “Cuando lo tuvimos claro, el equipo 
técnico se propició solo”, añade la componen-
te de Las Niñas de Cádiz. “Hemos buscado 
a profesionales que sabíamos que podían 
hacerlo, pero hay algunos de ellos con los que 
no hemos trabajado nunca y eso también nos 
ilusiona”, remarca Troncoso.  

PROTAGONISMO AL TALENTO GADITANO 
“El humor es la herencia del sitio del que 
procedemos, Cádiz, y trabajaremos sobre 
nuestras raíces. No vamos a renunciar a 
nuestra cultura ni al lugar de dónde veni-
mos”, advierte la directora. “Haremos uso del 
surrealismo para invocar la comedia, pero 
jamás la forzaremos”, completa el director de 
La Estampida Teatro. 
Pero ante todo, los directores tienen claro 
que el mensaje que quieren transmitir es el 
de “comunidad”. Cádiz es Carnaval, chirigota, 
gastronomía, playa y sol, pero también es arte, 
patrimonio histórico y compromiso político. La 
historia de Cádiz se sustenta en la filosofía del 
acuerdo y en el valor del pueblo y es funda-
mental para entender la concepción moderna 
de nuestro país. www.premiosmax.com



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

Nueva Producción 
del Teatro de la Zarzuela

María Hinojosa 
Carol García 
Marina Monzó 
Anna Gomà 
Manuela Velasco

Dirección musical 

Alberto Miguélez Rouco
Dirección de escena y vestuario 

Rafael R. Villalobos

25 de marzo 
al 1 de abril

del

de 2023

La 
Violación  
de  Lucrecia

Música 

José de Nebra
Libreto

Versión de Rosa Montero 
de los hablados originales
de Nicolás González Martínez



“¿Hasta qué punto puedes 
defender unos principios?” 

Esta es la primera vez que coincidís en un 
proyecto teatral, ¿cómo llegáis a La saga 
que protagonizáis junto a Aníbal Soto?
Gonzalo Ramos: Un buen día sucedió esto 
que nos gusta tanto a los actores cuando pasa, 
que es que nos ofrezcan trabajo sin castings ni 
nada por el estilo (risas). Me pasaron el texto 
y me pareció muy divertido. Venía de estar en 
Castelvines y Monteses, un monstruo enorme 
de espectáculo, y entrar en La saga, que es 
una comedia de tres actores, es un contrapunto 
muy placentero. La trama, la intriga, reside en 
el vínculo de los tres. Es una obra compacta, 
muy íntima, divertida, ligera, pero a la vez con 
su mensajito. 
Laura Ledesma: Mola mucho leer un texto que 
te llega así, sin prueba ni nada, y que encima 
te gusta. La Saga está espectacularmente 
escrita, Ramón Madaula, aparte de ser un actor 
increíble, es el dramaturgo de la obra. Está todo 
hilado dentro del texto y es un gusto trabajar 
con un material tan bueno. Es una obra de 
actores, el peso de la comedia está en nosotros 
y desde ahí mola muchísimo trabajar. Además, 
me gusta mucho encontrar otra gente creadora 
de nuestra edad que está ahí, como Encarna M. 
Rico (productora y ayte. de dirección), con toda 
su fuerza y sus ganas de ser la siguiente gene-
ración en el teatro. Esto me atrajo mogollón.

Comentáis que es una obra de actores, pero 
es que, además, vuestra directora también 

es actriz, Cristina Higueras. ¿Qué tal es el 
que una actriz, que conoce en primera per-
sona cómo es vuestro proceso, sea quien 
os dirija? 
G. R.: Sí, Cristina, al ser actriz, tiene mucha 
empatía con los actores. Estaba muy abierta 
a lo que sucedía en los ensayos y a lo que 
íbamos proponiendo. Ella no impone, constru-
ye en base a lo que se ha ido armando en los 
ensayos. Había esa apertura de irnos descu-
briendo, ir descubriendo la función. Cristina nos 
ha respetado ese espacio durante el proceso 
y la verdad es que ha sido un gusto. También, 
como éramos un grupo chiquito, se trabaja 
muy a gusto, hay una escucha grupal y se 
crea esa burbujita de intimidad en la que es un 
gusto trabajar.

¿La propuesta que presentáis en el Lara es 
la misma que se estrenó en Cataluña o es 
una mirada diferente?
L. L.: Cristina tenía muy claro que ella quería 
hacer su versión del texto. Creo que nues-
tras propuestas de personaje son distintas 
a las que han podido verse en Cataluña y 
Valencia. Creo que va a ser interesante de 
ver, incluso para el público que haya podido 
acceder a esas versiones, porque claramente 
es diferente. Al ser una obra tan de actores, 
dirigida por una actriz, hay algo como de res-
petar mucho lo original y particular de cada 
intérprete.

Ambos actores nos hablan sobre La saga, comedia escrita por 
Ramón Madaula y dirigida por Cristina Higueras que llega al Teatro 
Lara para poner a prueba los límites de nuestros ideales y reflexionar 
sobre el conflicto generacional y la lucha contra las tradiciones 
impuestas por el patriarcado.

LAURA LEDESMA Y GONZALO RAMOS

Por José Antonio Alba
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G. R. : Cada actor, cada actriz, es un mundo 
diferente, me parece que lo mejor que tenemos 
cada uno es lo que nos hace diferentes. Poner 
esto al servicio de la obra es lo más intere-
sante del trabajo actoral. Hemos intentado 
llevárnoslo hacia nosotros, respetando el texto, 
respetando la obra, respetando la comedia y 
los conflictos que están ahí.

La saga es una comedia que hace tamba-
lear los ideales de sus protagonistas. Todo 
comienza en el momento que Jimena quie-
re cambiar su primer apellido, el paterno, 
por el materno, algo que pone en el límite 
los principios de los personajes y la propia 
continuidad de la saga familiar, ¿cuáles 
son esas cuestiones que pone sobre la 
mesa el texto? 
L. L.: La función pone en la palestra esas 

cosas que tenemos asumidas que tienen que 
ser de una manera, desde un punto patriar-
cal, que realmente no tienen por qué ser así. 
Cosas como el orden de los apellidos, algo 
que no veo en muchos debates, pero que 
es muy importante y que damos por hecho, 
pero ¿por qué? Pues porque está estableci-
do patriarcalmente. También se habla de los 
principios morales, hasta qué punto puedes 
defender en tu día a día unos principios, unos 
ideales en una sociedad como en la que 
vivimos, hasta dónde puedes tensar la cuerda 
y en qué momento puedes ceder. Al final la 
vida se convierte en una negociación con lo 
que está establecido y lo que tú consideras 
que es correcto que va en contra de lo que 
está establecido. También se habla mucho 
de los privilegios. Desde un sitio privilegiado 
para hacer cambios tienes que soltar ese pri-

9
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vilegio y, a veces, pasa que 
eres consciente de los que 
tienes y no quieres soltarlos 
y no pasa nada, vivimos así, 
es parte de nuestra contra-
dicción como personas.

Las tensiones generaciona-
les de La saga, de alguna 
manera, nos ponen frente 
al espejo, ¿reconocerse es 
la clave de esta comedia?
G. R.: Algunas victorias 
hay que atribuírselas, pero 
también hay que ser cons-
ciente que, en muchas otras, 
efectivamente, eres un espejo 
de lo que te estabas quejando 
hace veinte años. Es lo más 
interesante y gracioso de la 
función, comprobar cómo los 
jóvenes ven muy claro que 
hay que cambiar el mundo, 
pero luego pasa el tiempo, te 
van pasando ciertas cosas y 
te vas dando cuenta de que 
puedes cambiar las cosas, 
pero de una manera mucho 
más gradual, generación tras 
generación. A mi personaje le 
sucede, entra con las ideas 
súper claras hasta que le 
ponen un pastelazo delante que le tienta la vida 
entera y todos sus principios empiezan a tam-
balearse. Ahí está el punto de la comedia.

¿Colocar al espectador en este tipo de re-
flexiones es más sencillo desde la comedia?
G. R.: Yo creo que sí. Creo que, de alguna 
manera, al pensar que es una comedia, el 
espectador baja las defensas y entonces el 
mensaje, sea cual sea, le entra de otra mane-
ra. Si va a ver algo súper profundo, ya va con 
esa cosa de “voy a iluminarme”; mientras que, 
si vas a ver una comedia, como que te entra 
por otro lado, de repente te queda el poso de 
ese mensaje. Con La saga pasa, es ligera, se 

ríen y pasan un buen rato, y el mensaje entra, 
porque es comedia.

¿Cuál consideráis que es el mayor atracti-
vo de La Saga para el público?
G. R.: Creo que se van a ir de la función 
habiéndoselo pasado bien y con un par de 
preguntitas como ronroneando y no contesta-
das, sino planteadas, creo que es un regalito 
que hace Ramón Madaula.
L. L.: Ojalá el viaje de la obra les haga reírse 
un poco de sí mismos. El objetivo de la fun-
ción para mí tendría que ser ese.

Entrevista completa: www.revistagodot.com

LA SAGA. Teatro Lara. Del 5 de marzo al 30 de abril. 
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“El fanatismo lleva a la pérdida 
de la razón y al terror” 

¿Cómo te introduces en el universo del 
escritor uruguayo Gabriel Calderón?
A partir de conocer a Sergio Blanco, voy cono-
ciendo más de la autoría uruguaya y Calderón 
me produjo mucha curiosidad. Sergio y él son 
grandes amigos y ya me lo había recomenda-
do, así que estando en Montevideo me com-
pré una trilogía que me encantó, que incluía 
Uz: el pueblo, Or: tal vez la vida sea ridícula y 
Ex: que revienten los actores. Después conocí 
a Calderón y me pasó más obras, pero para 
mí Uz... se desbordaba de las demás. 

¿Qué fue lo que te enganchó?
Por un lado, en la forma, es una comedia muy 
bien resuelta, excelentemente escrita y con un 
ritmo vertiginoso. Por otro, el desarrollo de los 
personajes y las temáticas que aborda. Es un 
texto realmente hilarante y salvaje.  

En un país como España, todos conoce-
mos a alguien que podría ser perfectamen-
te habitante de Uz. Al leer el texto, ¿tenías 
alguna situación o personas en mente?
Por desgracia, hay suficientes ejemplos, 
no solo en España, y no solo con la religión 
católica, en los que podemos comprobar que 
el fanatismo lleva a la pérdida de la razón y es 
la puerta de entrada al terror. Yo he cortado 
algo de texto de la obra porque entendía que 
en el fondo no se habla sólo de una religión 

concreta, sino que toca a todas. Además, en 
Uruguay los espectadores reciben mejor que 
en España tanta referencia al catolicismo, no 
son tan cerrados al respecto. 

Me sorprende en un país latinoamericano…
Sí, es un país que se sale un poco de la nor-
ma en ese sentido. Esto no quiere decir que 
la religión no esté presente, pero yo también 
soy una persona de fe y recibo la obra como 
una reflexión más general. Es que habla de 
fanatismo en muchos sentidos, también en el 

Un día cualquiera Dios te habla y te dice que mates a uno 
de tus hijos. Como persona de fe, ¿que harías? Eso es lo que 
le pasa a la protagonista de la obra del uruguayo Gabriel 
Calderón, Uz: el pueblo -claras referencias bíblicas a la historia 
de Abraham y al pueblo de Job-. Menéndez adapta y dirige en 
Naves del Español esta historia tan salvaje como divertida. 

Por David Hinarejos 

NATALIA MENÉNDEZ
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amoroso. Además, aborda otros temas como 
la invisibilidad y menosprecio del diferente con 
el personaje de la hija que tiene autismo. Nos 
habla de esa tendencia a pensar que todas 
las personas que tienen sentir y vivir de una 
manera concreta, de cómo no sabemos acer-
carnos a otras formas de entender y habitar 
el mundo, sino que buscamos que ellas sean 
las que cambien. Hemos hecho progresos, 
pero queda mucho camino por recorrer como 
sociedad. 

Lo cierto es que lees el texto e ignoras 
completamente a ese personaje hasta que 
terminas la obra y realizas la reflexión. 
Exactamente. Gabriel consigue criticarnos 
así, nos hace caer en lo mismo que hacen los 

personajes de la historia. 
Dios habla con Grace, una mujer muy devo-
ta, y le dice que mate a uno de sus hijos: a 
su hijo mayor que es militar o a su hija, mu-
cho más joven, que es la que tiene autismo. 
¿Qué produce en ella esta petición?
Ella intenta que cambie de opinión, pero ahí 
es donde entra el fanatismo, y como él le 
habla y se lo ordena, pues cree que es su 
obligación obedecer. Calderón empieza así 
a hacer un escáner de los diferentes tipos 
de fanatismos donde el miedo siempre está 
presente. Grace teme más las consecuencias 
de no hacerlo que el atroz acto que tiene que 
realizar. Encima, Dios le dice que no puede 
contarlo, así que debe afrontarlo sola, tenien-
do incluso que apartar a su marido para que 
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no se entrometa. 
Y alrededor de ella y de este 
propósito, aparte del marido 
que no entiende nada, vemos 
desfilar a una serie de perso-
najes con los que nos vamos 
a partir de risa. 
Sí, porque todos se comportan, 
o movidos por el miedo, o por el 
deseo. Están las vecinas que se 
quieren acostar con el marido o 
cualquiera que pase por allí; el 
hijo, que es un nazi narcisista y 
que no acepta su homosexuali-
dad; el carnicero que teme por 
su hija, que está muy salida; el 
cura, que tiene una doble vida…

Y, aun así, ninguno llega a los niveles del 
marido, que interpreta Pepe Viyuela. 
Es que lo suyo se sale del mapa. Es un fanático 
del amor y está dispuesto a todo cuando piensa 
que su esposa ya no le quiere. No se puede 
amar de esa manera tan enloquecida e irracio-
nal porque te pierdes a ti mismo. Está dispuesto 
hasta a cambiar de sexo si hace falta. 

¿Tenías ganas de una comedia tan salvaje?
Es que nunca me he encontrado una que llegue 
a los niveles de esta y no he podido resistirme. 
Es que tiene humor de todos los colores, negro, 
blanco… y también comedia física que mez-
clamos con efectos especiales. No te puedes 
imaginar lo que nos estamos riendo en los en-
sayos, es un goce inmenso. Además, tenemos 
la suerte de contar con Pepe y Nuria Mencía 
(Grace) que los lanzas al abismo y caen de pie 
porque son espectaculares. Él porque hace fácil 
lo imposible y ella por la originalidad que tiene 
al abordar todo. Y no sólo ellos, todo el reparto 
está yendo a por todas, por eso quería contar 
con cómicos para llevar a cabo la obra. 

Al principio lo comentabas: la obra es de 
un ritmo brutal. Si a esto se le suma lo me-
dido que tiene que estar todo en la come-
dia, ¿cómo lo estás afrontando?

Es muy complicado, es como un juguete que 
en cuanto algo falla se descompone. Monté 
muy rápido porque necesitaba ver enseguida el 
todo para ajustar desde ahí. Es cierto que llevo 
años trabajando con este texto y al comenzar 
la tenía muy interiorizada, pero es un texto que 
no para, te va sorprendiendo a cada paso y 
tirando de ti a lo siguiente sin descanso. 

¿Qué estética nos vamos a encontrar?
Una mezcla de muchas cosas, Uz es un pue-
blo que yo quería representar como una espe-
cie de La Casa de la Pradera que nos llevara 
a lo rural, pero fuera de España. Luego hemos 
mezclado cosas muy ochenteras, de pronto 
salen unos ‘crocs’... Mi obsesión era que luego 
todo encajara y fuera creíble. 

Sigues apostando por autoría contempo-
ránea en este período como directora del 
Teatro Español. 
Es algo que tenía muy claro desde el princi-
pio: empecé con El salto de Darwin de Sergio 
Blanco y luego he hecho Las dos en punto de 
Esther Carrodeaguas, Despierta de Ana Rayo, 
Queen Lear de Juan Carlos Rubio y ahora 
ésta. Esta línea no es la más sencilla, sería 
más fácil ir a repertorio más clásico, pero es la 
que buscaba. 

Entrevista completa: www.revistagodot.com

UZ: EL PUEBLO. Naves del Español. Del 16 de marzo al 7 de mayo.
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La temática de Ellas Crean varía en cada 
edición. ¿Por qué el enfoque de este año y 
por qué ahora?
Esta pregunta surge porque fuimos invitadas a 
participar, fuera de tiempo, en la exposición de 
Paula Rego en el Museo Picasso de Málaga. 
Estando allí, ante sus cuadros, que fueron un 
revulsivo para la sociedad, y en el contexto de 
una conversación distendida sobre el arte, nos 
preguntamos qué era subversivo ahora mismo. 
Lo planteamos como una indagación, como 
una reunión de varias creadoras para hablar de 
ello. No es tanto buscar una respuesta, sino un 
bullir de lo que se está haciendo. 

Esta cuestión se relaciona con una mirada 
hacia la España vaciada, ¿cómo nace este 
enlace?
Parece un poco extraño ir al mundo rural, 
pero a lo mejor también es subversivo el 
reivindicar la cultura que están haciendo en 
pueblos de menos de trescientos habitantes. 
La pandemia nos ha hecho descubrirlo como 
un mundo idílico, como ese lugar en el que sí 
que se puede pasear, pero no es tan perfecto. 
Hay una reivindicación ahí, hay una llamada 
de atención sobre una España que languidece 
y que se nos muere. Quizás lo subversivo sea 
llenar esa España vaciada de cultura: llevar a 
los pueblos la danza y la música contemporá-

nea, subvertir el orden de lo que se entiende 
que puede pasar allí. También tenía muchas 
ganas de traer mujeres que están creando en 
relación con lo rural. Nuestros gobernantes 
no se han dado cuenta de que el petróleo de 
España está en la Cultura, somos ricos en 
eso, en patrimonio cultural y en talento. Si 
unimos ambas con el paisaje podemos lograr 
una fuente de riqueza, mostrar nuestros pue-
blos y llenar la España vaciada con un turismo 
cultural sostenible. Hay muchas mujeres que 
están escribiendo y haciendo cine desde esa 
mirada, como Eva Baltasar, Sara Mesa, Edur-
ne Portela o Virginia Mendoza, que apuestan 
por contar las historias de unos pueblos que 
se nos mueren y recuperar la memoria antes 
de que se pierda. Ellas Crean comparte ese 
compromiso ético y hemos decidido dar el 
salto ahora hacia este tema siguiendo con la 
tendencia, que se ha acelerado con la pande-
mia, de reivindicar lo rural desde el arte. 

¿Cómo se materializa este reclamo desde 
un festival en Madrid? 
Llamando la atención sobre lo que se está 
haciendo. Aunque sea un festival que se 
hace desde Madrid tiene que ver con todo 
lo que está pasando en el resto de España, 
y el poder que tiene es el de irradiar. Ojalá 
pudiéramos hacer el festival en todas las 

Por Jara Monter

La directora del festival Ellas Crean presenta la XIX edición 
de esta cita cultural. El ciclo, que reivindica la cultura 
creada por mujeres, se construye este año en torno a 
una pregunta: ¿qué es lo subversivo en el arte hoy?, y un 
escenario: la España deshabitada. 

FESTIVALES CONCHA HERNÁNDEZ 

“El petróleo de España 
está en la Cultura”
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zonas despobladas, pero no hay presupuesto, 
así que buscamos poner el foco de atención 
sobre esos lugares y hablar de ellos para 
que se pueda plantear poner en marcha allí 
iniciativas similares. 

¿Cómo se designa la programación?
Se vertebra a partir de los espacios. Al no tener 
una sede tenemos que adecuarnos al entorno. 
Por ejemplo, uno de nuestros principales pila-
res es la danza, una disciplina que se adapta a 
cualquier espacio, y para potenciarla decidi-
mos contactar con los museos, que también 
buscaban dinamizarse y convertirse no en un 
lugar donde ir a ver cosas sino en un espacio 
en el que pasen cosas. Una vez tenemos los 
espacios intentamos contextualizar una progra-
mación que sea la más adecuada, intentando 
que estén representadas todas las sensibilida-
des. La idea es que las artistas puedan crear 
también a partir del sitio y proponer un diálogo 
entre la arquitectura, los jardines y el público. 

El festival acoge a artistas consolidadas y, 
al mismo tiempo, ofrece un espacio para la 

cultura emergente, ¿cómo encontráis cada 
propuesta?
Lo que hacemos es estar viendo mucho y 
de forma constante. Estamos muy atentas 
a las redes sociales, donde hay muchísima 
información, y procuramos ir a ver casi todo 
atendiendo a las propuestas que nos llegan. 
Se están abriendo muchos espacios para la 
creación y, como programadoras, nuestra 
responsabilidad es ir a verlos. Todas las pro-
puestas están escogidas con detalle porque 
cuentan historias importantes de la sociedad, 
además de obras por pura creación. Intenta-
mos que haya una calidad en el festival y que 
todos los públicos se puedan reconocer. 

Esta es la décimo novena edición, ¿cómo 
ha cambiado a lo largo de estos años?
Al principio había mujeres que eran reacias a 
estar en un festival solo de mujeres. A medida 
que Ellas Crean avanza, también avanza-
mos en derechos y España se convierte en 
una especie de modelo a seguir en cuanto a 
derechos civiles. El discurso fue saliendo de 
los círculos feministas para ir normalizándose 
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y con ello fue creciendo la reivindicación de 
querer formar parte del festival. Ellas Crean es 
un festival amable que tiene una reivindicación 
feminista, pero cuyo programa es variado y 
diverso. Siempre hemos pretendido ser un mo-
delo, un espejo donde se puedan mirar otras 
mujeres y mostrar que pueden dirigir, escribir y 
montar una coreografía. Estamos aquí porque 
otras mujeres nos han abierto el camino y 
desde lo público tenemos la obligación de dar 
canales al talento que está por aflorar. 

Albergáis muy diversas disciplinas, desde 
el flamenco hasta el ensayo, pasando por 
teatro, danza, música, literatura y perfor-
mance. ¿Los retos a los se enfrentan las 
mujeres son iguales en todas? 
Parece que en el cine se está promocionan-
do mucho desde lo público el trabajo hecho 
por mujeres, pero eso no está pasando en el 
resto de las artes. En la música, por ejemplo, 
la igualdad es absolutamente deficitaria. Hace 
falta que las administraciones y lo público sean 
modélicos y programen a mujeres. Nosotras 
tenemos que posibilitar que sí que se haga, 
hace falta incidir en ello. 

¿Cuáles son tus perspectivas para el futuro?
Lo ideal es que un festival como Ellas Crean 
deje de existir porque ya no sea necesario. 
Pero mientras siga siéndolo, que las admi-
nistraciones nos sigan apoyando para poder 
continuar ofreciendo un espacio de encuentro 
entre artistas emergentes y consolidadas, 
espacios importantes y salas pequeñas. 

Ellas Crean pretende impulsar un cambio so-
cial y político, ¿de qué manera puede actual-
mente la cultura transformar la sociedad?
Yo siempre digo que uno solo no va a nin-
gún sitio. Lo colectivo es la suma de muchas 
individualidades, conservando la personalidad 
de cada uno, y la suma de talentos es una 
fuerza increíble. La solidaridad, la empatía y 
la sororidad son el camino para todo; estamos 
aquí para hacernos la vida agradable y uno 
solo no puede. Creo que el futuro va por coger 
lo bueno y juntarlo. Y en el momento en que 
logremos que en el imaginario de la gente, 
cuando le pregunten por poesía o música le 
salga con la misma facilidad el nombre de una 
mujer que el de un hombre, habremos conse-
guido el cambio.

Museo Arqueológico Nacional, Casa de América, Museo del 
Prado, Biblioteca Nacional, Museo Thyssen-Bornemisza, 
Residencia de Estudiantes, Teatro de La Abadía, Teatro 
Fernán Gómez o MNCARS serán sólo algunos espacios que 
albergarán la multitud de propuestas del festival. 
Siendo un tema central este año, la España Deshabitada 
será el centro de las conversaciones que mantendrán voces 
y miradas tan interesantes como las de la dramaturga Jana 
Pacheco, María del Mar Suárez (La Chachi), Marina 
Vargas y Marisa González, Edurne Portela, Virginia 
Mendoza, Tamara Crespo, Nuria Sebastián o Pilar Ríus.
En el aspecto musical brillarán con fuerza nombres como los 
de Alba Careta, una de las trompetistas de jazz más inte-
resantes del panorama nacional actual, el grupo de música 
medieval Egeria, Sira Hernández o Silvia Nogales. Mien-
tras, en uno de los apartados fundamentales de Ellas Crean 
como es la danza, podremos ver piezas de Dácil González, 
Carmen Fumero, Olga Pericet, Melania Olcina Yugero 
o La Chachi, entre otras. 

La performance estará representada con el estreno en 
España del proyecto colaborativo 30 Bosquejo de alturas, 
capitaneado por la directora francesa Sylvie Mongin, junto 
con las españolas Eva Redondo y Jana Pacheco, en el 
que participan más de 30 actrices españolas y americanas; 
o la oportunidad de ver darme-darse-darnos de la artista 
mexicana Lorena Wollfer.
También el teatro, como no podía ser de otra forma, sumará 
grandes atractivos a la programación con Todas las santas, 
con la dirección de Luz Arcas; Pundonor, dirigida por 
Andrea Garrote y Rafael Spregelburd; Hay alguien en el 
bosque, de Anna Maria Ricart y con Ariadna Gil en el 
elenco; o la adaptación de la novela de Marta Sanz Daniela 
Astor y la caja negra, con dirección de Raquel Alarcón.
Y esto solo es una pequeña muestra, os recomendamos 
consultar su web para descubrir más propuestas de estas 
mismas disciplinas o de otras como las de poesía, literatura, 
arte, cine... a las que se suman diversas actividades. En 
definitiva, una oferta para todos los paladares.

UNA EXTENSA PROGRAMACIÓN DIVERSA Y DE CALIDAD
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¿Qué historia nos vamos a encontrar?
La de una mujer, Catalina, que rondando sus 
50 años se pregunta por su propia historia y 
por la de su madre. Viaja atrás en el tiempo y 
recuerda su adolescencia, cuando descubre 
que su madre tiene detrás algo que la movi-
liza y la condiciona para el resto de su vida. 
Viajamos a 1978. Toda la obra se desarrolla 
en este contexto, donde esta niña adoles-
cente, Catalina, está aprendiendo qué es ser 
mujer en la sociedad del destape. Ella sueña 
con ser como las actrices de esta época, 
tener esos cuerpos, y piensa que la idea de 
ser mujer es esta, pero poco a poco va descu-
briendo que esto es un relato construido y que 
no tiene nada que ver con la realidad de las 
mujeres de carne y hueso como su madre. 

De la obra original a este montaje, ¿qué ha 
cambiado y qué se mantiene?
El texto es una adaptación que ha hecho 
Mónica Miranda sobre la novela homónima de 
la escritora Marta Sanz, a partir del impulso de 
Laura Santos, que es una de las actrices y pro-
ductoras de la obra. Durante el proceso todas 
pusimos nuestro granito de arena con lo que 
le quedaba a cada una del ejercicio de entrar 
en Daniela. Después de esto se hizo tam-
bién un trabajo de proyecciones, además de 
fragmentos documentales de la época, también 
hubo un trabajo con Lucía Valverde, cineasta y 
documentalista, con la que grabamos peque-
ñas piezas para contar este mundo imaginado 
de las niñas jugando a ser actrices del destape. 

Además, antes de comenzar con los ensayos 
realizamos un taller con mujeres sometidas a 
circunstancias de vulnerabilidad, para poder en-
tender también otros puntos de vista sobre qué 
le pasa a una mujer cuando decide enfrentarse 
a su entorno por defender sus derechos. 

Las protagonistas se enfrentan a que la 
idea de lo que quieren ser cuando sean 
mujeres adultas es muy diferente a la rea-
lidad. ¿Cuánta culpa tiene de esto nuestra 
sociedad? Y sobre todo la actual, porque 
es algo que no hemos dejado atrás.
Esta obra se desarrolla en el periodo de tran-
sición, finales de los años 70, pero seguimos 
exactamente ahí, en el mismo punto. Incluso yo 
diría que, en un lugar más complejo, porque se 
ha radicalizado mucho el discurso de una parte 
y de la otra. En la transición sucedían cosas en 

Por Paula Segundo

La directora reflexiona en Daniela Astor y la caja negra sobre la historia 
de uno mismo, la libertad sobre nuestros cuerpos y cuánto difiere la idea 
de lo que somos y lo que quiere la sociedad que seamos. 

ENTREVISTA RAQUEL ALARCÓN 

“Para saber sobre tu identidad 
tienes que viajar a tu pasado” 
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respuesta a las libertades que se estaban con-
quistando en ese momento, ahora hay casi una 
autocensura, cosas que antes nos permitía-
mos, ahora no se hacen. La función tiene una 
parte donde aparecen fragmentos documenta-
les de la obra, de películas, series o programas 
como El loco de la colina de Jesús Quintero… 
para reflexionar justo sobre esta idea. 

La obra fue escrita en 2013. ¿Sigue abierta la 
interrogante sobre nuestros derechos como 
mujeres con nuestros propios cuerpos?
Por supuesto. Seguimos queriendo imitar esa 
imagen de la mujer que se ha construido y que 
tiene muy poco que ver con la realidad, hay 
que hacer un ejercicio muy fuerte de resistencia 
para no caer en eso. Quizás cuando llegas a 
cierto nivel de madurez y de adultez estás de-
masiado influenciada por lo que se nos vende. 

Es una campaña de marketing irreal.
Exactamente. Por ejemplo aquí, ese ejercicio 
de buscarse y un poco encontrarse lo hace 
Catalina cuando está llegando a sus 50 años, 
pero es una pregunta que todas nos hacemos 
antes o después. Y, claro, para preguntarte 
sobre esta identidad propia, irremediablemente 
tienes que viajar a tu pasado más inmediato.

Como los personajes en esta obra, ¿sería-
mos todos un poco más felices si mantu-
viésemos viva nuestra parte más infantil?
Perder la curiosidad y la capacidad de juego 
es algo muy triste que nos sucede cuando nos 
hacemos adultos. El tener una mirada limpia, 
sin filtros, es algo que no deberíamos aban-
donar nunca. También es cierto que el crecer 
nos permite madurar y entender qué nos 
pertenece a nosotros como individuos y qué 
nos han impuesto, y eso es algo que de niños 
no somos capaces de hacer. 

¿Qué define a estos personajes y cómo 
suponen un contrapunto para el otro?
Vemos a mujeres de tres generaciones. Son 
tres actrices encarnando a muchos personajes, 
dos de ellos masculinos que realizan aparicio-
nes puntuales. Está Catalina de niña, la madre 
de Catalina y luego está la abuela de Cata. 
Cata tiene a su amiga, Angélica, con la que 
juega a ser actrices del destape. Luego está 
Sonia, que es la madre, que se separa del ma-
rido; la abuela que, a pesar de ser un persona-
je liberal, no apoya la decisión de Sonia. No se 
podría contar la historia de unas sin la otras.

Entrevista completa: www.revistagodot.com
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De trabajar como periodista diste el salto a 
la dramaturgia, un paso con el que dejaste 
puesto y sueldos fijos para aventurarte en 
las Artes Escénicas, ¿cómo surgió este 
volantazo profesional y vital?
Empecé a trabajar como periodista, la mayor 
parte de mi carrera la hice en la radio, y llegó 
un momento, cerca de los cuarenta años, 
¡debe ser la crisis! (risas), que empecé a sen-
tir que el periodismo ya no me gustaba tanto, 
empezaba a sentirme como que el tipo de 
periodismo que se hacía, sobre todo el políti-
co, ya no era el que a mí me gustaba y estaba 
como triste. Pensé: “Tengo cuarenta años. Si 
tengo que pasarme hasta los sesenta y cinco 
así, voy a morirme de tristeza”. Siempre me 
ha gustado mucho el teatro y escribir, e hice 
algunos cursos de dramaturgia, me dijeron 
que en el Institut del Teatre de Barcelona 
había una carrera que se llama Dirección de 
Dramaturgia y pensé: “Bueno, pues yo me 
presento. Si entro y paso las pruebas, bien, y 
si no, no pasa nada porque tengo mi trabajo 
de periodista”. Las pasé y estuve compagi-
nando trabajo y estudios, cuando terminé ya 
tenía cuarenta y cinco años, y dije: ‘ahora o 
nunca’. Y un día de agosto decidí que dejaba 
la radio y dejaba todo y me lanzaba a probar 
suerte en el mundo de la escritura teatral. 
Habíamos ganado el Festival de Almagro con 
una adaptación de Fuenteovejuna, me dieron 
el Max y me lancé a por todas, a decir que sí 

a todos los encargos que me proponían para 
salir adelante y hasta hoy.

¿Qué es lo que quieres transmitir o contar 
a través de tu escritura?
Ser periodista o ser dramaturga, en el fondo, 
es un poco lo mismo, es retratar o explicar el 
mundo de dos maneras distintas. Con mi escri-
tura he hecho cosas muy diferentes, pero veo 
que, por ejemplo, Hay alguien en el bosque, 
me resuena mucho como periodista. Creo que 
es esta pasión por explicarnos, por explicar el 
mundo, por explicarnos a nosotros, nuestra si-
tuación actual, cómo es la sociedad contempo-
ránea, en sus conflictos, tanto externos como 
internos, y la dramaturgia me permite esto, 

Por José Antonio Alba

Antes de dramaturga fue periodista, y esto queda patente 
al ver Hay alguien en el bosque, una propuesta de teatro 
documento que plasma el contraste entre la situación que 
vivieron las mujeres violadas durante la guerra de Bosnia, y 
los bebés fruto de esas violaciones, y la España festiva que 
celebraba los Juegos Olímpicos del 92.

ENTREVISTA ANNA MARIA RICART 

“En todas las guerras la mujer 
es el campo de batalla” 
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explicarme y explicar el mundo de 
una forma distinta que lo que hacía 
cuando era periodista.

Ahora llegas a Madrid con Hay al-
guien en el bosque, estrenada en 
el Temporada Alta de 2020. Una 
propuesta que habla sobre las 
consecuencias de la Guerra de 
Bosnia, poniendo el foco en las 
mujeres que fueron violadas y en 
esos niños y niñas que nacieron 
fruto de esas violaciones, frente 
al momento que vivíamos en Es-
paña con las Olimpiadas del 92, 
¿cómo nace este proyecto?
Joan Arqué, el director, me pasó 
Como si yo no estuviera de Sla-
venka Drakulic, y me dijo que me la 
leyera para ver qué me parecía para 
adaptarla. Entonces dijo de irnos a 
Bosnia a hablar con la gente, a em-
paparnos un poco de qué significa la 
guerra ahora en Bosnia, hablar con 
las mujeres de allí, ver cómo hablan, 
cómo se mueven, cómo explican 
las cosas. Pudimos entrevistar a 
varias mujeres, a tres hijos fruto de 
violaciones, también a un criminal 
de guerra, hablamos con gente 
de asociaciones, y en uno de los 
viajes, cuando ya teníamos mucho 
material, le dije a Joan: “Mira, podemos hacer 
si quieres la adaptación de esta novela, pero a 
mí me parece que con el material que tenemos, 
tendríamos que hacer algo nuevo”, entonces 
apartamos la adaptación e hicimos nosotros 
una obra. A partir de aquí, empezó todo.

Lo que vemos en escena en ocasiones se 
acerca al teatro del verbatim, tomando el 
testimonio de las personas que participa-
ron en el documental dirigido por Teresa 
Turiera-Puigbò creado en paralelo a la 
obra, y las experiencias propias de los 
actores y actrices que participan en la fun-
ción, ¿cómo ha sido el trabajo de composi-
ción de este texto?
Sí, cuando das voz a personas que han vivido 
cosas tan fuertes como estas, se te plantea 

un conflicto ético, ¿cómo podría yo ser capaz 
de escribir mejor lo que les pasa que la ma-
nera como lo cuentan ellas? Y al final, decidí 
que fueran sus palabras exactas, con sus 
dudas, sus imprecisiones. Me gustó mantener 
su manera de hablar, sus vacíos, y decidí que 
sus palabras se mantendrían tal cual en la 
obra. Por otro lado, estaba nuestra parte, la 
de implicarnos. Hablé con el equipo para que 
me contaran qué estaban haciendo en el 92 
y qué sabían de Bosnia en aquel momento, 
porque también es verdad que a la mayoría 
de nosotros Bosnia nos sonaba súper lejos. A 
partir de todos ellos, fui construyendo la obra. 
Tejí todo a partir de ese contraste. 

El contraste entre lo festivo que vivíamos 
nosotros y el horror que se desató tan 
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cerca nuestra sobrecoge, por lo ajenos que 
vivimos de cuanto nos rodea.
Ellas mismas decían “esto aquí no va a pasar, 
Europa no puede dejar que nos matemos de 
esta manera”. Y Europa lo permitió, miramos 
todos para otro lado. Sarajevo celebró unos 
Juegos Olímpicos en el 84 y Barcelona los 
estaba haciendo en el 92. ¿Por qué no podía 
pasar algo así en Barcelona? No es una guerra 
en la otra parte del mundo, era aquí, a dos 
horas y media en avión.  

La obra apunta la importancia de dejar 
testimonio de cuanto sucedió para que no 
se repita en el futuro, sin embargo, parece 
que cuanto mayor acceso tenemos a la 
información, más tendemos a repetirnos y 
con espacios de tiempo más cortos, ¿a qué 
crees que es debido?
Es cierto, ellas están documentándolo todo. 
Porque, 25 años después, continúan inten-
tando llevar a los hombres agresores a los 
tribunales. Nos decían “que sirva para que 
nunca más vuelva a pasar, que no les pase a 
nuestras hijas y nuestras nietas”, pero es que 
no sé qué tenemos que hacer porque está 
pasando, sigue pasando. No estamos hablan-
do de una cosa que solo pasó en una guerra 
concreta, no, es un ejemplo de lo que pasa en 

todas las guerras, en las más lejanas y en las 
más próximas, y como tú bien dices, es una 
cosa que vuelve a resonar ahora con Ucrania. 
Recuerdo que al principio salían noticias de 
que daban permiso a los rusos para violar a las 
mujeres ucranianas. Estamos en lo mismo, en 
todas las guerras pasa lo mismo. La mujer es 
el campo de batalla, es una manera de herir 
al enemigo. ¿Cómo es posible que repitamos 
errores de esta manera?

Al finalizar la función, el sentimiento que que-
da te lleva, además de a darle otra dimensión 
a los acontecimientos, a pensar qué puede 
uno aportar para propiciar ese cambio.
No sé cómo se pueden cambiar estas cosas, 
es tomar más consciencia. Lo que nosotros 
podemos hacer es contar lo que pasó y ser 
conscientes de ello, resarcir a las víctimas de 
alguna manera, escucharlas y que no que-
de todo tanto en el silencio. Seguro que en 
nuestra Guerra Civil sucedió, pero no se habla 
de ello. Es como que la violación entra en un 
ámbito íntimo del que no se habla, lo cubrimos 
con un velo de silencio y no, se ha de denun-
ciar y ha de salir, no puede ser una cosa que 
las mujeres vivan en silencio.

Entrevista completa: www.revistagodot.com

HAY ALGUIEN EN EL BOSQUE. Teatro de la Abadía. Del 23 de marzo al 2 de abril. 
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A quién colocamos en el altar 

La primera vez que vi a Egly Larreynaga fue al 
final de la representación de Si vos no hubie-
ras nacido, de su grupo de teatro La Cacha-
da, en la ya desaparecida Casa Tomada, un 
refugio para los artistas independientes en la 
ciudad de San Salvador. 
En la obra, mujeres trabajadoras del mercado 
(que acabaron siendo actrices profesionales 
por el éxito del montaje) representaban epi-
sodios reales vividos durante sus embarazos 
no deseados en un país en el que el aborto es 
considerado homicidio en primer grado. Todas 
ellas se encontraron por primera vez en un 
taller con fines sociales que impartía la propia 
Egly y que acabó por convertirse en un proyec-
to vital, en una compañía.  
Era abril de 2019, antes del Gobierno de Buke-
le. Yo había viajado hasta El Salvador para tra-
bajar con la Compañía Nacional de Danza, otro 
proyecto milagroso, con sus lastres instituciona-
les, pero al fin y al cabo la única salida profesio-
nal real para los bailarines salvadoreños. 
No hablé con Egly hasta días después de la 
función de La Cachada, mientras devorábamos 
una hamburguesa enorme para quitarnos la re-
saca en uno de los barrios más ricos y seguros 
(estas dos palabras siempre van unidas en El 
Salvador) de la ciudad, custodiado por hombres 
armados con AK 47 en cada cuadra. 
Egly me contó que era hija de guerrillera, y 
que había pasado su infancia de país en país, 
que estuvo perdida durante dos años en un 
orfanato, que cuando la encontraron la man-
daron a Cuba donde sufrió abusos sexuales 
de su padre adoptivo y como consecuencia 
una alergia crónica que la llevó hasta el hospi-
tal de leprosos, y que hasta sus 11 años no se 
reunió con su madre en Nicaragua, a la que 

hasta entonces sólo conocía por el seudóni-
mo del partido. 
Le dije que había contado muchas historias, 
de muchas personas, pero que nunca había 
contado la suya. Pensamos que tal vez nos 
habíamos conocido para eso. Y ése fue el 
principio de Todas las santas. 
No sé qué obra ha resultado, hay algo de ella 
que se me escapa constantemente de los de-
dos, como si no se dejara domesticar ni por mi 
oficio de directora, ni por mi mirada de españo-
la, ni por el tremendo relato de sus vidas. Como 
si la vida de la obra estuviese en otro sitio, como 
si el teatro tuviese un mensaje para nosotras 
que no siempre somos capaces de escuchar. 
Después del proceso creativo, que no ha sido 
nada fácil, sólo puedo decir que Egly y Alicia 
me han enseñado más que nadie del traba-
jo, del teatro, del cuerpo, de la vida. Y que 
siempre pienso, y lo he dicho otras veces, que 
si las hubiera conocido en la adolescencia yo 
hubiera sido una persona mucho más feliz. 
Nunca es tarde para encontrarse. 

Texto completo: www.revistagodot.com

EN PALABRAS DE... LUZ ARCAS

TODAS LAS SANTAS. Teatro de La Abadía. Del 2 al 5 de marzo. 

La bailarina y coreógrafa nos habla de la obra creada junto a Egly Larreynaga y Alicia 
Chong, un montaje sobre la revolución (política, personal y teatral) y, también, un relato 
sobre lo que un país impone a cada cuerpo y las estrategias del mismo para sobrevivir.



“El teatro de Nieva es como 
invocar a Dionisos” 

¿Este proyecto te ha llevado más trabajo 
previo a los ensayos que otros?
Mi manera de trabajar tiene mucho que ver 
con dejar espacio al proceso en el sentido más 
experimental y creativo. A veces, llega la cosa 
más aterrizada y otras menos, esta obra la 
trabajé muchísimo antes de meterme a ensayar 
porque sabía que tenía que llegar muy prepa-
rada. Quise tener toda la propuesta escénica, 
plástica y la estética ya planteada y, por ejem-
plo, el aspecto musical muy avanzado. Es muy 
coral, con una estructura muy operística, hubie-
ra sido un suicidio no empezar con las cosas 
claras. Luego, obviamente, el teatro se crea en 
los ensayos no estando yo sola en mi casa.

¿Absoluta libertad creativa y narrativa es 
algo que podría definir el teatro de Francis-
co Nieva?
Poner puertas al campo a su teatro es im-
posible, me gustaría pensar que con el mío 
sucede algo parecido. En su caso, hay algo 
muy filosófico y abstracto en las ideas, pega 
muchos bandazos y tiene una parte ecléctica 
de base muy importante. El teatro de Nieva es 
como invocar a Dionisos, es crear una cere-
monia detrás de otra, mezclando las sagradas 
con las profanas, lo ritual con lo orgiástico, es 
una amalgama de sensorialidades. Esto en 
Coronada y el toro se expresa de una manera 
un poco más concreta, hay un hilo argumental 

aunque, como ocurre en todo su teatro, no 
es importante porque es más de ideas. Yo 
conecto mucho con esto, con esa capacidad 
de querer decir diez cosas diferentes en una 
sola frase y con una utilización de un lenguaje 
muy expresivo, surrealista y con un tremendo 
humor. Ya en mi trabajo de fin de carrera en la 
RESAD monté otra obra suya, La carroza de 
plomo candente, que, como la de ahora, tam-
bién pertenece a su llamado Teatro Furioso.

¿Es un autor fundamental en el teatro con-
temporáneo de nuestro país?
Totalmente. Nieva propuso algo que no propu-
so nadie porque la vanguardia era la vanguar-
dia y el clásico era el clásico. Muchos han fu-
sionado, es cierto, pero yo digo de él lo mismo 
que él decía de Valle-Inclán, que debería ser 
una vergüenza para los que hacen, o quieren 
hacer teatro, no entender la forma dramatúrgica 
y de puesta en escena que tiene este creador. 
A Nieva no se le monta porque no se quiere 
hacer un esfuerzo para comprenderlo, ya que 
es más fácil llevar a escena todo el teatro rea-
lista que estamos viendo. Qué está muy bien, 
pero hay que salirse de ahí de vez en cuando, 
resulta muy tedioso. Coronada... está siendo 
muy difícil, pero para eso estamos aquí. 

¿Te planteaste realizar una adaptación del 
texto original?

Francisco Nieva regresa a la cartelera de la mano de esta creadora, 
gran admiradora de su teatro, con la obra Coronada y el toro, que 
forma parte de su llamado Teatro Furioso. Una propuesta que rebosa 
libertad y que aborda, a través de la comedia, temas tan diversos 
como la identidad, el poder femenino, la incansable muerte y 
resurrección carnal de España, la mitología o el erotismo.

RAKEL CAMACHO

Por David Hinarejos
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No, quería hacerlo tal cual, he 
tocado lo mínimo, es más, creo 
que he quitado menos cosas que 
las que quitó él cuando la puso en 
escena. 

Actualmente, ¿sigue siendo un 
texto transgresor y provocador?
Supongo que con alguna escena 
la gente se seguirá echando las 
manos a la cabeza y con otras a lo 
mejor me quedo corta, no lo sé. Lo 
que es cierto es que te va dando 
revolcones todo el rato, porque 
dispara a izquierda y derecha, no 
deja títere con cabeza. Partimos de 
que lo que plantea Nieva es una 
dictadura imaginaria, pero habién-
dola escrito en 1974 la referencia 
al franquismo es inevitable. Sin 
embargo, mucho de lo que plantea 
es completamente actual, como 
el pueblo inventado en el que se 
desarrolla la obra, hay muchos así 
en España todavía. Él la llama la 
España en Conserva, que, aun con 
ciertos cambios, sigue queriendo 
mantener muchas cosas. 

¿Cómo van tus conocimientos taurinos?
(Risas). Pasó una cosa muy graciosa y es que 
uno de los técnicos fue mozo de espadas y 
nos contó muchas cosas. También había varias 
personas del sur que conocían bastante de ese 
mundo. Yo he limitado mi interés a todo lo que 
conlleva a nivel estético. En todo caso, eso es 
solo el contexto, nos situamos en las fiestas del 
pueblo y es un aspecto muy importante de las 
mismas. También el toro sirve como símbolo, 
aquí representa a España, y luego cada uno de 
los personajes también lleva su toro dentro.  

La obra rompe tabúes al hablar de religión, 
erotismo, lo nacional o lo tradicional. 
Los critica y los ensalza, porque es una 
historia sobre la pugna entre el arraigo y el 
desarraigo. Está el alegre instinto dionisía-
co, germen de todas las fiestas, que está 
en todos nosotros y luego el aviso de “no te 
arraigues tanto”, porque es la única forma de 

no pertenecer a un rebaño y huir de cosas 
con las que no estás de acuerdo. 

¿Cuál sería el tema que subyace entre tan-
tos elementos?
Uno que se repite en todo su Teatro Furioso: 
superar la culpa. Porque ese es el único cami-
no para poder ser libres. 

¿El alcalde Zebedeo y su hermana Corona-
da son dos caras de la misma moneda? 
Representan los dos bandos de siempre 
en nuestro país. Nieva ni siquiera los juzga, 
como al resto de personajes los utiliza como 
si fueran un guiñol. 

Y vaya personajes: el hombre-monja, el 
preso-torero, las dos mujeres ‘feministas’, la 
gitana ‘de dolor’, el párroco, los alguaciles y 
el pueblo, que se definen como “embestia-
do y mimético”. Un auténtico vodevil. 
Efectivamente, hay mucho del sainete. En 
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ese aspecto hemos trabajado mucho por-
que, aunque a mí no me molesta, veía que 
teníamos que acercar algunos momentos a 
un teatro más contemporáneo porque ya no 
estamos como espectadores acostumbrados 
a esas formas. 

Parece que la comedia está asegurada. 
Sí, aunque para mí el humor nace más del len-
guaje y las expresiones. Se dicen unas cosas y 
de una manera que hacen mucha gracia, por-
que si ves las situaciones, en sí mismas, son 
dramáticas. Es un pueblo que tiene que sus-
pender sus fiestas porque se pierde el toro, que 
es la estrella de las celebraciones. Acuérdate 
de la pandemia cuando no se podían hacer 
procesiones y sacar a los santos, el drama que 
eso suponía para muchísima gente. 

Las canciones son otro elemento que tam-
bién tiene una gran presencia.  

La música es fundamental, es más, al principio, 
la obra fue escrita con la idea de que fuera una 
zarzuela. Por eso, al final es un híbrido, con 
ese personaje de La Voz Cantante que intervie-
ne cantando en numerosas ocasiones, y para 
el que hemos contado con el cantaor Álvaro 
Romero. La cosa es que está tan bien escrita 
que todo fluye mucho.

El texto no sitúa la acción en ninguna época 
concreta, ¿cómo es tu propuesta? 
He metido elementos muy variados, tampoco 
se concreta porque también se juega con el su-
rrealismo o lo fantástico. Ten en cuenta que si 
tú ahora te vas a las fiestas de muchos pueblos 
y ves ciertas tradiciones, podrías pensar que 
estás en otros años. No importa demasiado 
porque siempre vivimos, para algunas cosas, 
en la misma época. 

Entrevista completa: www.revistagodot.com

CORONADA Y EL TORO. Naves del Español. Del 17 de marzo al 15 de abril. 
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FESTIVALES

Arte, ciencia y tecnología conforman la pro-
puesta artística con la que Teatros del Canal se 
coloca por tercer año consecutivo a la vanguar-
dia de la investigación escénica. Sus instala-
ciones van a convertirse en el escenario de es-
pectáculos, mesas redondas, conferencias, así 
como de una completa y reflexiva exposición, 
para que todo tipo de público pueda acercarse 
a las fronteras entre lo orgánico y lo artificial. 

MÁQUINA ORGÁNICA
23 artistas procedentes de nueve países 
conforman la exposición Máquina orgánica. 
Podremos visitarla a través de un recorrido 
por las instalaciones del teatro, acompañados 
de un guía que promueva el entendimiento de 
unas obras que abordan cuestiones que van 
desde las nuevas formas de vida al desarrollo 
de lo mecánico unido a la biología.
Entre los nombres que conforman la pro-
gramación se encuentra la artista francesa 
France Cadet quién presentará Demain les ro-
bots, una colección de vientres artificiales en 
los que crecen robots bebés para reflexionar 
sobre un futuro en el que las máquinas sean 
capaces de reproducirse por sí solas.
Junto a ella destaca el Bestiario del Antropo-
ceno (1) del colectivo Disnovation, que ofrece 
más de 100 collages e ilustraciones hechas a 
mano en una recopilación de criaturas híbri-
das de nuestro tiempo. Con una línea similar 
destaca Floralia de Sabrina Ratté, una colec-

ción de especies vegetales que en un futuro 
especulativo están ya extintas. Por otro lado, 
la instalación Akousmaflore de Scenocosme 
presenta un jardín compuesto por verdaderas 
plantas musicales que reaccionan al tacto, a 
las palabras o a los sonidos.
Por su parte, el artista canadiense Bill Vorn 
pondrá en escena I.C.U (Intensive Care Unit) 
(2), una pieza ambientada en un hospital con 
robots postrados en cama, donde los visitantes 
son sus cuidadores en una alegoría médica en 
la que las máquinas se mueven con dolor.
La exposición cuenta con grandes manos 
femeninas como la iraní Yosra Mojtahedi, la 
brasileña Anaisa Franco o la española María 
Castellanos Vicente. “Ellas, y sus no menos 
prestigiosos compañeros, llevarán a los ma-
drileños por un recorrido de descubrimientos 
inauditos, de una belleza e inteligencia tan 
revolucionarias como sus propias temáticas”, 
garantiza Blanca Li. 

ESPECTÁCULOS DENTRO DE LA CITA
Canal Connect acogerá el estreno mundial de 
SH4DOW – who is master who is Shadow? 
(24, 25 y 26 de marzo. Foto 3), una improvi-
sación de Inteligencia Artificial en 3D obra del 
danés Mikael Fock. La pieza es la primera 
producción de artes escénicas protagonizada 
por una criatura de IA y en ella su director 
habla del encuentro de la persona con su 
sombra, su yo virtual.

Canal Connect regresa en su tercera edición con cinco 
espectáculos y veinte instalaciones con presencia de 
creadores y estudiosos nacionales e internacionales. 

Por Jara Monter 
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CANAL CONNECT. Teatros del Canal. Del 23 de marzo al 23 de abril. www.teatroscanal.com

ARTE Y TECNOLOGÍA SE ENTRELAZAN 
DE NUEVO EN EL CANAL



El día 24 también podremos asistir a  la música 
electrónica y el universo visual de Shiro presen-
tada por el proyecto de la ilustradora francesa 
Noemi Schipfer y el arquitecto y músico japonés 
Takami Nakamoto, Nonotak. En él crean un 
universo de sonido interactivo inspirado en la 
arquitectura minimalista y el arte óptico.
El 29 y 30 de marzo se representará La mout-
te (4) del director teatral francés Cyril Teste al 
frente de su compañía Collectif MxM. Se trata 
de una obra autobiográfica de Anton Chejov 
con la mirada puesta en la relación entre él, 
un dramaturgo en ciernes, y su madre, una 
actriz en la cumbre del arte.
Trust me tomorrow (30 y 31 de marzo) llegará 
de la mano de la compañía noruega Verde-
bsteatret, una propuesta que juega con la 
ausencia total de luz y con su exceso. Esta 
obra sume al espectador en la ceguera para 
adentrarse en el espacio intermedio entre el 
ahora y lo que recuerda la memoria. 
Las representaciones escénicas se cerrarán 
con el espectáculo familiar de danza Cloud de 
la Compagnie Sam-Hester. Dicha compañía, 
fundada por la coreógrafa franco-suiza Perrine 
Valli, mezcla circo, danza y texto en un ballet 
poético que cuestiona el impacto de la tecnolo-

gía en diferentes generaciones de personas. 
La directora de Teatros del Canal ha desta-
cado el papel de los niños como “el público 
que más aprovecha y actúa de manera 
espontánea con las obras”. Por ello, uno de 
los propósitos de este proyecto es el estrecho 
trabajo con escuelas ofreciendo visitas todas 
las mañanas tanto porque “son los primeros 
en conocer qué pasa”, como por las enseñan-
zas que nos pueden ofrecer.
El ciclo contará, asimismo, con una serie de 
conferencias y mesas redondas de acceso 
gratuito que se desarrollarán durante la pri-
mera semana. Su objetivo es, en palabras de 
su coordinadora, Sara Antequera, “bajar las 
obras al espacio del diálogo”. Estos encuen-
tros abordarán cuestiones en torno a cómo el 
transhumanismo, la espiritualidad artificial y 
el hackeo, siempre en conexión con el arte y 
analizando de qué manera afecta al espacio 
y a las formas de comunicación de la ciuda-
danía. “La tecnología va más rápido de lo que 
podemos imaginar y queremos hablar de eso: 
de la regeneración, la creación y la concien-
ciación de las máquinas. ¿Cómo preparar-
nos? ¿Cómo abordar lo que está llegando?”, 
subraya Antequera.
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“Las condiciones de trabajo de 
los ‘riders’ son espeluznantes” 

Iñigo Guardamino vuelve a la 
carga. Una de las plumas más 
afiladas de nuestra dramatur-
gia estrena nueva propuesta. 
Y esta vez nos invita a que le 
acompañemos a conocer un 
poco mejor lo que se esconde 
tras los ‘riders’, esos seres in-
animados a nuestros ojos que 
nos traen la comida o los pa-
quetes o lo que sea la mierda 
que se nos antoje cuando no 
nos apetece mover el culo del 
sofá. Pero llegar hasta aquí no 
ha sido un trabajo fácil. Nunca 
lo es. Nadie dijo que fuera a 
serlo. “En 2020 no tenía el 
cuerpo para fiestas por todo lo 
que pasó a nivel global y a nivel particular, que 
pillé el virus y lo pasé bastante mal -nos dice 
Guardamino-, pero también algo que nos pasa 
a todxs lxs creadorxs, que mueves y mueves 
proyectos y no sale nada y eso desespera. La 
pandemia ha hecho que muchos proyectos se 
hayan ido retrasando y eso colapsa la pro-
gramación de algunos teatros, lo que provoca 
que muchas compañías y autorxs estén hartos 
porque no están siendo programadxs. Básica-
mente es la lucha por la vida. Yo tuve la suerte 
de que en 2021 salió lo del Torneo de Drama-
turgia del Teatro Español y lo gané, eso me 
animó bastante, pero en las épocas en las que 

no consigues encajar proyectos se pasa mal. 
Yo ahora he tenido la suerte de que me hagan 
un hueco en el Teatro Quique San Francisco y 
estoy encantado de la vida”. Y es que las Artes 
Escénicas parecen Los juegos del hambre en 
estos momentos, todo el mundo a codazos 
para poder mostrar su trabajo. Y lo mismo 
sucede en el ámbito que nuestro interlocutor 
ha querido poner sobre la mesa en su nueva 
creación: Amarte es un trabajo sucio (pero 
alguien tiene que hacerlo). 

UNA MIRADA A LOS INVISIBLES
“El germen de este proyecto nace en 2019 

Hablamos con este genial dramaturgo que regresa al juego con 
Amarte es un trabajo sucio (pero alguien tiene que hacerlo), una 
comedia de La Caja Negra Teatro que habla de la lucha por ser 
alguien y de la nueva economía ‘colaborativa’ que ha venido para 
quedarse con su precariedad de rostro amable.

Por Sergio Díaz

IÑIGO GUARDAMINO
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cuando yo empiezo a ver un 
montón de postes con bicis 
atadas y ruedas. Solamente 
el radio de la bici. Durante la 
pandemia no se veía a nadie 
por la calle, todo era como 
en Mad Max, pero los únicos 
que andaban de acá para allá 
eran los ‘riders’, esos héroes 
anónimos a los que no aplau-
dimos. Cuando estaba tan 
jodido con el Covid mi pareja 
me mandaba caldos o cosas 
y ellos me lo traían. Y enton-
ces les estaba muy agrade-
cido (sería que el hecho de 
estar débil me hizo conectar 
con la humanidad), así que a 
partir de ver las condiciones 
espeluznantes en las que 
trabajaban y que era gente 
muy invisible para el resto de 
la sociedad, fue por lo que 
me decidí a escribir una obra 
sobre ellos. Ellos son como 
sombras que te adelantan con 
la bici o la moto, o que están 
esperando a la puerta de los 
restaurantes -porque no les 
dejan estar dentro- y no te 
fijas, son como mobiliario urbano”. 
En realidad, estamos tan ensimismados en 
nosotros mismos que no vemos ni a los ‘riders’ 
ni a nadie, que si te encuentras a alguien por 
la calle que quiere pedirte algo, le miras con 
desconfianza y ni te paras a escuchar, e incluso 
si ves a alguien tirado, según la pinta que tenga, 
ni te paras a ayudar y si oyes a tu vecino salir 
de casa, bajas más rápido para no encontrár-
telo... Somos una sociedad profundamente 
deshumanizada, algo que se ve en el ambiente 
laboral, como en este tema de los ‘riders’ que 
estamos hablando, pero también lo vemos en 
las RRSS o en las relaciones sexoafectivas. 
“Lo de la deshumanización en la que estamos 
inmersos -prosigue Iñigo- es el tema principal 
de la obra. Investigando descubres que hay un 
algoritmo que es el que hace los pedidos y los 
‘riders’ no ven a un jefe, ni tienen ningún inter-
locutor. Todo es aleatorio, no puedes contactar 

con nadie, todo es hablar con una máquina que 
te va premiando, o castigando, en función de 
cómo lo hagas”. 

‘COOLXPLOITATION’
La ‘uberización’ es un proceso global que crece 
gracias a las lagunas legales y a la escasa re-
gulación de la economía digital en todo el mun-
do. Hay que adaptarse a los nuevos tiempos, 
es lo que nos toca, pero el sistema va muchos 
años por delante de los ciudadanos de a pie y 
ese tiempo en el que todo se va regulando, se 
aprovecha para ir quitando derechos, aumen-
tando la explotación de las personas y creando 
necesidades que nunca hubieras imaginado 
tener, pero todo de forma aparentemente ‘cool’.
Para Iñigo Guardamino “el tema está en si esto 
se va a frenar, que hay intentos por parte del 
Gobierno por hacerlo, o si esto va a infectar el 
resto de la economía. Tú puedes usar un móvil 
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y pedir en tiempo real. Y pides cualquier cosa 
en domingo o con lluvia o para que te llegue en 
media hora. ¿Qué necesitas de forma tan ur-
gente como para hacer que te llegue ya? Si es 
el caso de una persona diabética que necesita 
insulina, pues vale, pero no creo que sean esos 
los pedidos mayoritarios. Muchas veces se pide 
porque sí y ves a los trabajadores como pollos 
sin cabeza para cubrir necesidades absurdas. 
¿Por qué tenemos esa necesidad?, ¿por qué 
nos sentimos mejor al hacerlo?, ¿por qué, como 
nuestra vida es una mierda, nos da cierta su-
perioridad el ver que alguien viene corriendo a 
casa a traernos una cosa? ¿Eso te hace sentir 
poderoso o sentir que estás aspirando a un cier-
to nivel de vida?”. Puede ser que sea esa la cla-
ve, que la gente (tú, yo, nosotros), sabiéndonos 
hámsters que no paramos de mover la rueda, 
cuando tenemos un poco de tiempo para parar, 
en vez de pensar en cómo bajarnos de ahí, lo 
usamos para comprar cosas que no necesita-
mos, que nos trae gente corriendo a casa y ni 
nos preocupamos de saber en qué condiciones 
lo hacen, pero nos pasa igual con los móviles 
que tenemos, la ropa que llevamos, la comida 
o todo lo que compramos... no queremos saber 
su origen para no sentirnos más culpables. 

ABRIR CONCIENCIAS SIN DOGMATISMO 
Pero no se trata de culpabilizar a nadie con 
esta obra -si acaso a las empresas que no 
tienen condiciones dignas para los trabajado-
res-, el teatro de Guardamino no va por ahí. 
Simplemente deberíamos ser conscientes 
de la mentira en la que vivimos y de nues-
tras contradicciones, y ya que es tan difícil 
cambiar las cosas a nivel global, pues esos 
pequeños cambios que tenemos a nuestro 
alcance intentar hacerlos, sin caer también en 
la desgana ni en la desidia. “Claro, esa es la 
clave -nos termina diciendo nuestro querido 
y admirado dramaturgo-. Hay que pensar 
en lo que estamos haciendo, pero a la vez 
también reírnos un poco de nosotros mismos. 
Yo no soy quién para dar lecciones a nadie, 
es simplemente que la gente se cuestione su 
modo de vida con la intención de… ¿cambiar 
algo? Sería lo ideal, pero no pretendo ser 
moralista, solo que se miren hacia dentro y se 
rían un poco. Afortunadamente, hay unidades 
de resistencia. La mayoría estamos dentro de 
la rueda, pero hay gente que, dentro de lo po-
sible, intenta hacer una vida distinta. Yo, en mi 
teatro, quiero apelar a esos grises que todos 
tenemos y hacerlo a través de la comedia”. 

AMARTE ES UN TRABAJO SUCIO (PERO ALGUIEN TIENE QUE HACERLO). 
Teatro Quique San Francisco. Desde el 23 de marzo.
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ISRAEL GALVÁN…
AL DESCUBIERTO

‘Bailas, baby?’: ciclo de danza para
bebés y primera infancia

25 de marzo / 12.30 y 17 h.
26 de marzo / 11 y 12.30 h.



Hay vestuarios de la historia del cine que siem-
pre se quedarán grabados en nuestra retina. 
El vestido negro de Givenchy que lucía Audrey 
Hepburn por la Quinta Avenida de Nueva York 
presentaba a Holly Golightly como un perso-
naje elegante y refinado. El vestuario no solo 
viste a un personaje, sino que le configura y 
hace que funcione como parte de un engranaje 
más para entender la historia. 
En palabras de Anna Coma, alumna del Más-
ter de Diseño de Vestuario de Cine, Series y 
Teatro de la ECAM: “Con el vestuario, no solo 
estás vistiendo a alguien, sino que estás yendo 
muy a fondo con la psicología del personaje”.
El máster, que se divide en dos cursos acadé-
micos, aspira a formar a profesionales altamen-
te cualificados que sean capaces de afrontar el 
diseño de vestuario en cine, series, programas 
de televisión y teatro desde la idea inicial hasta 
su creación final. Coordinado por Antonio Belart 
e impartido por diversos profesionales del sec-
tor, los alumnos aprenderán desde el análisis 
del guión y el proceso de documentación hasta 
el desarrollo de un figurín completo.
Además, siguiendo la idea de que el oficio 
solo se aprende haciéndolo, el máster tiene un 
contenido predominantemente práctico. Los 
alumnos aprenderán las diferentes técnicas de 
ambientación y de tratamiento textil en la uti-
lización de tintes y materiales, encargándose 
de diseñar el vestuario de las prácticas de los 
alumnos de Diplomatura, con los que, además, 
compartirán clases.  
De igual forma, los estudiantes realizarán un 
mes de prácticas obligatorias en empresas 
referentes en el sector como Un Burro de Cine, 
Cornejo, Lookart o PERIS Costumes. Pro-
puestas como ECAM Industria, un conjunto de 
iniciativas destinadas al impulso de la produc-

ción de largometrajes, al apoyo del talento 
emergente y a dinamizar el tejido audiovisual, 
son reflejo de este compromiso por acercar a 
nuestro alumnado a la industria. 
El diseño de vestuario es una tarea ardua y 
apasionante que requiere de competencias 
tanto técnicas como creativas. Su importancia 
traspasa las barreras del tiempo y de la me-
moria. Hay escenas de películas que nunca 
olvidaremos y personajes a los que siempre 
volveremos. Todo por un vestuario que alguna 
vez nos marcó, como aquel elegante vestido 
negro enfrente de la joyería Tiffany.
www.ecam.es

FORMACIÓN
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Da vida a los personajes 
de tus historias mediante el vestuario 

Con el Máster de Diseño de Vestuario de Cine, Series y Teatro 
de la ECAM adquirirás los conocimientos y las herramientas 

necesarias para construir un personaje desde el vestuario 
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“Hay mucha gente que 
necesita ser escuchada” 

¿Cómo habéis construido ese lenguaje tan 
característico de Teatro a la Plancha?
Nuestro lenguaje se ha articulado en base al 
trabajo colectivo que hemos ido haciendo toda 
la gente que ha pasado por aquí, sumado a la 
visión del mundo que yo ya tenía. Es verdad 
que en todas nuestras propuestas existe ese 
estilo común que tenemos de hacer teatro, 
pero el lenguaje lo hemos ido puliendo en cada 
montaje que hemos hecho. Siempre está la 
esencia inicial, que va con la forma de ver la 
vida, pero el jugo se va concentrando cada vez 
que avanzamos.

Esa forma de ver la vida que comentas te 
lleva a escribir tragicomedias sobre gente 
que está en los márgenes, ¿esa puede ser 
un poco tu seña de identidad?
Cuando al principio de Teatro a la Plancha 
en una entrevista me preguntaron que por 
qué hacía teatro, yo les contesté que para 
compartir nuestras soledades y creo que es 
verdad lo que dices, que todos esos persona-
jes tienen algo en común, se mueven en los 
márgenes y necesitan ser escuchados. Son 
personajes solitarios, excluidos, también a 
veces son alter egos… a los poderosos ya les 
escuchamos cada día y sabemos su discurso, 
sabemos cómo se expresan y cómo mienten. 
Los otros personajes no tienen voz, y no es 
que yo esté diciendo que tengo la capacidad 
de dársela...

Pero sí lo haces de alguna manera, son 
gente a la que no miramos normalmente, o 
incluso podemos ser nosotros mismos y tú 
los subes a un escenario.
Es un poco pretencioso por mi parte pensar 
que les estoy dando la voz, pero sí que en mis 
obras trato de poner un espejo que refleje esa 
realidad y ahí sí que quizá entra lo que dices de 
que podemos ser incluso nosotros mismos. 

Y has sublimado eso que decías de las so-
ledades en esta última obra al hablar de tu 
abuela, a la que das la oportunidad de que 
se exprese y de que escuchemos su voz.
Totalmente, es como darle presencia a la au-
sencia. Ella necesitaba una segunda vida y he 
intentado por todos los medios hacer una obra 
para cambiar esa vida que ella tuvo, para que 
ella se fuera de viaje al Caribe, pero el teatro no 
es tan poderoso para cambiar eso y la obra que 
me ha salido es la obra que tenía que salir, lo 
que ocurrió en su vida realmente, comparándo-
la con la mía, también hablo sobre la herencia 
familiar, la tragedia que se hereda, la soleda-
des, la enfermedad… por ahí van los tiros. 

¿Te sentías un poco en deuda con ella por 
la distancia -física- que os separaba y que 
quizá no te permitió estar todo lo cerca de 
ella que te hubiera gustado?
Un poco sí, pero no es el principal motor de la 
obra. No es una obra que yo esté haciendo a 

El fundador de Teatro a la Plancha posee un lenguaje escénico muy 
particular, y con él crea obras tragicómicas llenas de belleza, pero del 
tipo de belleza que solo aprecian los que saben mirar de verdad el 
alma de las personas. Hablamos con él con motivo de Soledad (vida y 
obra de mi abuela), un montaje en el que hace presente la ausencia.

SELU NIETO

Por Sergio Díaz 
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modo de terapia para cerrar algo. Creo que a 
lo mejor puede ayudar al que la vea a hacerlo, 
en cierta manera, con sus propios paralelismos 
familiares, pero no solo me motivaba eso. A 
mí me motivaba lo que estaba pasando en el 
mundo y alrededor mío en aquel momento, con 
la pandemia, con las despedidas que no pudie-
ron ser, con el tema de la salud mental de por 
medio, con esa necesidad de ser escuchado... 
y ahí conecté con mi abuela, porque ella lo que 
necesitaba era que la escuchasen y no tenía a 
nadie, igual que muchas abuelas y abuelos hoy 
en día, que no tienen quien les escuche, y vol-
vemos a lo de antes, que no tienen la voz que 
se requiere para ser escuchados. Y pensé que 
era el momento en el que esas personas, no 
solo mi abuela, hablen, y de que el público se 
sienta escuchado, que es algo que nunca había 
intentado antes y he creído que ahora era el 
momento. No es que haya sido algo oportunis-
ta, ni pensado con ánimo comercial ni nada de 
eso, era lo me estaba atravesando a mí cuando 
escribía y lo he sacado de esta manera. 

La pandemia es un virus que hemos tenido 
y que ha dejado muchas secuelas. La inco-

municación es algo que ya venía de antes, 
¿pero se ha acrecentado tras este periodo?, 
¿crees que falta escucha?
Sí, se nota en ese individualismo imperante 
en la sociedad, pero por ponernos en con-
texto, ya en la obra Los ciegos de Maurice 
Materlink, se hacen preguntas que no son 
respondidas por nadie porque nadie escu-
cha al otro y la obra es de 1891, así que ya 
llevamos tiempo no escuchándonos, pero es 
verdad que últimamente se ha incrementado 
la figura del ‘yo’ y la ignorancia hacia el otro. 
Pero también veo brotes de esperanza, estoy 
viendo en gente joven el deseo de encontrar-
se en el otro, el deseo de querer pertenecer a 
los demás y eso sí me parece esperanzador. 

¿Cómo has abordado el tema de la salud 
mental en la obra?
Como te decía antes hay un paralelismo entre 
la historia de la abuela y el nieto, entre la reali-
dad y la ficción, jugando con el teatro también 
y jugando con la vida. A partir de una serie de 
problemas, mi abuela tuvo que ingresar en 
psiquiatría y allí empezó a sufrir alucinaciones 
y eso me hacía preguntarme si esas cosas 
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que estaba viviendo mi abuela eran reales 
o no, porque en el momento en el que una 
persona ya ve según qué cosas, esas cosas 
se convierten en reales, al menos para ella. 
En el momento en el que una persona sienta 
algo o sufra algo, ya está pasando y nosotros 
estamos ignorando que está ocurriendo, pero 
es que está ocurriendo, aunque nosotros no 
lo veamos. Entonces, me parecía esa la mejor 
manera para tratar la salud mental, porque ante 
esa situación uno que hace: ¿empatizar o no 
empatizar con esa situación? ¿me distancio? 
Pero es que le está pasando algo, pero es 
que no puede ser verdad o sí es verdad, ¿qué 
hago? ¿tomo partido? En ese tema me pareció 
que había un campo muy interesante.

¿Crees que es un montaje que a la gente le 
deja ‘planchada’, que era el objetivo inicial al 
crear vuestra compañía?
Pues fíjate que creo que es la obra que más 
resonancia ha tenido en el público. Yo siempre 
trato de estar en escucha sobre lo que está pa-
sando enfrente y la sensación que tengo es que 
el eco ha llegado más lejos. No estoy hablando 
de que sea mejor que otros trabajos, estoy 

hablando de lo que yo creo percibir que vibra 
en el público cuando está sucediendo. Quizá 
por eso que ya he dicho, porque se estaba 
escribiendo mientras se estaba escribiendo una 
realidad paralela en el mundo al mismo tiempo, 
y porque todos hemos tenido nuestras tristezas 
en algún momento y la gente empatiza.
Y sobre lo de dejar a la gente ‘planchada’, yo no 
me esperaba que se riese nadie. Estamos aquí 
hablando de todo esto y parece que la obra 
es un dramón, pero para nada, la risa aparece 
muy frecuentemente y no me lo esperaba. Con 
otras obras sí que lo esperaba más, porque yo 
voy buscando ese humor en la tragedia que ya 
hemos comentado, porque parece que así las 
cosas entran mejor, pero en esta Soledad me 
ha sorprendido mucho. 

¿Qué crees que te diría tu abuela?
Pues lo que digo en el final de la obra: que qué 
hago con las tonterías, contando sus cosas, 
sacando sus fotos... Eso es lo que diría ella, 
porque era una persona muy tímida y muy 
introvertida. 

Entrevista completa: www.revistagodot.com

SOLEDAD (VIDA Y OBRA DE MI ABUELA). Teatro Infanta Isabel. Del 29 de marzo al 3 de mayo. 
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46 años encerrada por orden 
expresa de tu padre y tu hijo. Quizá 
el apodo con el que ha pasado a 
la historia Juana I de Castilla, ‘la 
Loca’, fue debido a tanto tiempo 
confinada entre cuatro paredes y 
en una profunda oscuridad. Quizá 
fue porque no era una mujer muy 
devota. Quizá fue debido a una 
conspiración política masculina. 
Quizá su trastorno mental se 
exageró deliberadamente con 
objeto de hacerla inaceptable como 
soberana para que reinaran los 
hombres. Quizá todo se desenca-
denó porque su marido, Felipe I de 
Castilla, ‘el Hermoso’, la engañaba 
con cualquier mujer que se ponía 
a su alcance, la dejaba sola en sus 
embarazos y no correspondía el 
profundo amor que Juana le profe-
saba. Nunca lo sabremos, pero sí 
parece bastante injusto que esta 
mujer haya pasado a la historia 
por sus supuestos desórdenes 
mentales y no porque pudo haber 
cambiado el curso de la historia 
si la hubieran dejado gobernar, 
porque ella fue la primera reina legítima de las 
coronas que conformaron la actual España.

LUCHANDO CON EL CORAZÓN
Muchas son las recreaciones que se han hecho 
de su figura. En el medio audiovisual hemos 
podido ver a Irene Escolar dando vida a Juana 
en La corona partida (2016), y aún resuena el 
grito desgarrador de Pilar López de Ayala en 
la película Juana la Loca de Vicente Aranda 
(2001). En teatro es icónica la imagen de Mar-
garita Xirgu enlutada como la reina (1918), o la 
maravillosa Concha Velasco estremeciéndonos 
en Reina Juana (2016). Pero si hay alguien 
que recientemente está devolviendo a la vida 
a Juana I de Castilla es el magnífico actor y 
director argentino Nicolás Pérez Costa en esta 

obra escrita por Pepe Cibrián que está con-
quistando el corazón de los espectadores tanto 
en España como en Argentina. Aun estando 
él solo en escena no se trata de un monólogo 
dramático, es un inconmensurable juego teatral 
que nos lleva a la celda de Juana en Tordesi-
llas y en el que van desfilando algunas de las 
personas que tuvieron contacto con ella en sus 
años de cautiverio. Es una propuesta moderna 
y austera que nos habla de la locura del amor 
no correspondido y de los crueles mecanismos 
para conservar el poder. Un retrato rebosante 
de emociones en el que sufrimos con una mujer 
que puso por delante de sus obligaciones como 
reina los dictados de su corazón, un corazón 
enamorado que resultó demasiado frágil para 
aguantar los envites del patriarcado. S. Díaz

La locura del amor
JUANA LA LOCA. Teatros Luchana. Hasta el 27 de abril. 
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Se cuenta que había un hombre que estaba en el 
campo haciendo de vientre y estando así, agacha-
do, le pasó por debajo un lagarto y le dio con el 
rabo en el culo. Entonces se levantó deprisa, se giró 
y miró para atrás, pero ¡claro! no vio al lagarto, y 
pensó que el lagarto se le había metido dentro. Fue 
a casa y les contó a sus hijas que se le había metido 
un lagarto por el culo. Tenía ya tanta sugestión que 
sus hijas avisaron al médico y el médico, al ver lo 
mal que lo estaba pasando, le dio una pastilla para 
que durmiera un poco. Cuando se despertó, le dijo 
que le había sacado el lagarto del culo. El hombre 
se puso bien y no se volvió a acordar del lagarto.
De esto trata esta obra de Los Bárbaros (este inte-
resante proyecto de Javier Hernando y Miguel Rojo 
que cuestiona la sociedad contemporánea), de con-
tar memoria y cantar oralidades, de cuidar y curar 
con palabras, de historias que pueden explicarnos el 
mundo y sacarnos el lagarto de dentro.

Ahora que todas las noticias en torno a Rafael Álvarez 
‘El Brujo’ es que ha sido uno de los últimos invitados 
a El Hormiguero (esa máquina fagocitadora en la que 
tienes que salir para que sepan que existes), no está 
de más recordar que este hombre es una de las gran-
des leyendas que nos quedan en lo que al mundo del 
espectáculo se refiere. A finales de los 80 conquistó a 
todo un país en el papel de Búfalo, el amigo insepara-
ble de Juncal (al que daba vida Paco Rabal), y desde 
entonces no ha dejado de trabajar y de labrarse una 
impecable carrera sobre los escenarios como uno 
de los últimos juglares de nuestro tiempo. Simulta-
neando varias propuestas (El lazarillo de Tormes, Los 
Dioses y Dios, La Odisea...), ahora llega con su último 
trabajo, un espectáculo que compila una selección 
de textos clásicos del Siglo de Oro en verso. Lope 
de Vega, Quevedo, Cervantes, La Calderona, Juan 
Rana... vuelven a la vida en este divertido montaje 
que lleva el sello inconfundible de ‘El Brujo’ y que es 
un bello homenaje a la profesión de actuar.

Cuentos para imaginar el futuro

El viaje del actor

OBRA INFINITA. Teatro María Guerrero. Del 3 de marzo al 2 de abril. 

EL VIAJE DEL MONSTRUO FIERO. Teatro de la Comedia. Del 9 al 26 de marzo. 



¿Cómo atreverse a ser lo que tanto 
hemos soñado? ¿Cómo emprender 
el viaje hacia lo que queremos ser? 
Payaso! es un nuevo espectáculo 
musical que canta en primera perso-
na ese difícil, pero necesario, camino 
hacia la vocación. 
Daniel, interpretado por Alberto Frías, 
es un payaso de nacimiento que por 
miedo a la opinión del resto intentó ser 
otra cosa. A modo de falso documental 
narra las peripecias que ha vivido des-
de su nacimiento hasta su madurez. 
Número a número Daniel nos muestra 
sus éxitos y sus fracasos, su deseo de 
cambiar de profesión y su reencuentro 
con la felicidad que le esperaba, desde 
el principio, detrás de una nariz.
El musical aborda, en clave de humor, 
la complicada tarea de encontrar 
nuestro lugar en el mundo. Es un es-
pectáculo con el que reír, reflexionar 
y sentir con la visión que su protago-
nista tiene del mundo, y con el que 
comprender que la palabra payaso 
no tiene nada de insulto sino que es, 
ante todo, un halago.
Esta obra, cercana al teatro musi-
cal, conjuga diversos estilos bajo la 
dirección musical de José Masegosa. 
Con un marcado estilo personal, la 
voz de Alberto Frías y el piano de 
Ernest Fuster entrelazan el swing, la 
zarzuela, la balada de los años 90 y 
el pop rock, creando una experiencia 
con toques de cabaret y vodevil. 
A Daniel le acompañan en el escenario un 
sinfín de personajes llevados a escena por 
Fuster que le ayudarán en su búsqueda 
surrealista y delirante de su profesión. De 
esta manera, y bajo la dirección de Zenón 
Recalde, Payaso! encierra lo más bello y 
cómico del alma humana con la risa como 

principal herramienta para hacer frente a los 
malos momentos. 
El Teatro Infanta Isabel estrena este mes el 
horario vermú, las mañanas de los sábados y 
domingos a las 12’30h, con este musical que 
conmueve y despierta la sensibilidad de to-
das las edades -¡y en el que los más peque-
ñxs de la casa también se lo pasan pipa!-. 

Atreverse a ser uno mismo
PAYASO! Teatro Infanta Isabel. Del 4 de marzo al 9 de abril. 

44

www.revistagodot.com
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“Todo está gris en vuestras almas. 
No hay cariño entre las personas, 
no hay cuidado hacia el Planeta. 
Hay que HACER AMOR ”. Eso 
es lo que piensan Las Hermanas 
Gestring y por eso han ideado este 
nuevo espectáculo.
Las Hermanas Gestring son Laura 
Morales y Greta García, dos baila-
rinas sevillanas que deciden unirse 
en 2013 y apostar por nuevos 
caminos para la creación. Para ello 
configuran dos personajes: Aletra 
y Virtue, dos mujeres capaces de 
adaptarse a lo inmediatamente 
disponible y así empiezan a generar 
contenido en Youtube, en espacios 
alternativos y hasta por WhatsApp. 
Danza, musicales, performance, 
canciones... todo les vale a estas 
Hermanas que siempre han estado 
ligadas a lo ‘weird’, lo extraño y lo 
espeluznante, como ya pudimos ver 
en su propuesta A muerte (2018), 
en la que decidieron sacrificarse 
ante su público. De aquella muerte 
ha pasado ya tiempo, un periodo 
en el que han viajado a lo más 
hondo del alma humana para 
conocer lo que el mundo necesita, 
se han mirado al espejo buscando 
la esencia de su mensaje para sublimarlo en 
la nueva creación que nos ofrecen. Ahora, por 
fin, cantando, han resucitado 3 años y 18 días 
después (les ha costado un poquito más que a 
Dios) en HACER AMOR, su última propuesta 
con la que celebran sus 10 años de trayectoria 
sobre los escenarios. 
Las Hermanas Gestring vienen más suaves que 
nunca, como si acabaran de salir de una bañe-
ra llena de Tranxilium guiadas por una Nicole 
Kidman iluminada. En estos momentos de su 
vida Las Gestring son otras, mejoradas, a ve-
ces indistinguibles por el ojo humano, a veces 
incluso multiplicadas. Porque Laura y Greta son 

múltiples, mutantes y, por supuesto, amorosas. 
Quieren alejarse de la muerte y centrarse en lo 
que les queda en vida, que no es otra cosa que 
el amor, preguntándose cuestiones fundamen-
tales para su nueva existencia:  “¿Cómo pode-
mos contar el amor nosotras? ¿Cuál es el amor 
que queremos? ¿Qué amor es el que busca-
mos? ¿Cómo queremos relacionarnos? ¿Qué 
mensaje queremos dar? ¿Cómo es una historia 
de amor narrada por las Hermanas Gestring?”. 
Lo descubriremos próximamente en los Teatros 
del Canal. Lo que sí tenemos claro es que no 
se parecerá a ninguna otra historia de amor que 
hayamos visto antes. Sergio Díaz

Celebración de la vida a ‘lo Gestring’ 
HACER AMOR. Teatros del Canal. 16, 17 y 18 de marzo. 

46

www.revistagodot.com

FOTO: Jose Toro





Bocetos de Emanuele Sinisi para la escenografía.

Siguiendo con la política de recuperación del 
patrimonio lírico español, el Teatro de la Zarzue-
la para su nueva producción recupera esta obra 
estrenada en 1744 firmada por uno de los com-
positores más importantes de su época, el ara-
gonés José de Nebra. La violación de Lucrecia 
o Donde hay violencia, no hay culpa llega con 
un libreto con versión de Rosa Montero de los 
hablados originales de Nicolás González Martí-
nez, dirección de escena de Rafael R. Villalobos 
y dirección musical de Alberto Miguélez Rouco. 
La trama gira alrededor de la tragedia romana 
sobre la violación de Lucrecia recogida por 
Shakespeare y Britten, abordando temas como 
el consentimiento ante una agresión sexual, 
el honor, el adulterio, la culpa y el suicidio. De 
Nebra se alejó aquí de la rigidez de las zarzue-
las mitológicas y creó una partitura con un estilo 
avanzado para su época que se acercaba más 
al clasicismo. 

Si al leer el título de este espacio, has escucha-
do dentro de tu cabeza una fanfarria y el ritmo 
de tambores, sin duda eres carne de este nuevo 
musical que llega a la Gran Vía madrileña.
Disney y Stage Entertainment suman a la oferta 
de teatro musical de la capital este clásico po-
pularizado gracias a la versión cinematográfica 
de dibujos animados estrenada en el 92.
Humor, magia y aventuras llenarán el escenario 
del Teatro Coliseum para contar la historia de 
Aladdín, Jazmín y el Genio, interpretados en 
esta ocasión por Roc Bernardí, Jana Gómez 
y David Comrie, respectivamente, en una 
gran producción llena de efectos especiales, 
que cuenta con una de las bandas sonoras 
más reconocibles, con canciones como Un 
mundo ideal, que han acabado formando 
parte del imaginario colectivo gracias al 
talento de Alan Menken. 

Violencia de género en la antigua Roma

¡Llega el Gran Alí!

LA VIOLACIÓN DE LUCRECIA. Teatro de la Zarzuela. Del 25 de marzo al 1 de abril. 

ALADDÍN, EL MUSICAL. Teatro Coliseum. A partir del 24 de marzo. 
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Meridional Producciones celebra sus primeros 30 
años de vida con este texto de Tom Lanoye, que es 
una adaptación libre de Mefisto de Klaus Mann. 
Álvaro Lavín dirige a un reparto coral en esta obra que 
transcurre en 1936, cuando la negra sombra de Hitler 
se extiende por toda Europa.
Después de que la extrema derecha llegue al poder, 
una compañía de teatro reflexiona sobre cómo proce-
der. Algunos deciden irse, otros se quedan. El nuevo 
director de la compañía decide conducir la pelea 
desde dentro. La belleza es el arma del artista. ¿Pero 
cuánto tiempo puedes seguir así? ¿Dónde termina la 
estrategia y dónde comienza el compromiso fatal?

Siete concursantes llegan a la gran final de un progra-
ma de televisión. En su lucha por alcanzar sus sueños 
y ser los protagonistas del próximo gran musical y 
lograr la fama, están dispuestos a hacer cualquier 
cosa… Y esta gran final les va a sorprender como no 
podrían haber imaginado, poniendo a prueba su talen-
to y su afán de supervivencia.
Se trata de una comedia musical escrita y dirigida 
por Rebeca Ledesma, en clave de un humor negro 
negrísimo, que parodia los concursos de talento que 
tanto éxito están teniendo, con un repertorio amplio de 
canciones de musical, interpretadas con gran calidad 
por los intérpretes.

Pedro Casablanc protagoniza este monólogo basado en 
la obra de Ramón Gómez de la Serna que nos brinda 
una biografía de Ramón María del Valle-Inclán, uno de 
los autores clave de la literatura española del pasado 
siglo XX. Xavier Albertí es el director y encargado de 
esta dramaturgia que nos invita a conocer en profundi-
dad los mecanismos creadores de Valle, su compromiso 
irreductible con su posicionamiento ético en el mundo 
y cómo todo ello genera una de las obras cumbre de 
nuestra literatura. Y lo hace traspasando los límites de la 
intimidad del escritor gallego, descubriendo sus secretos 
personales, acercándonos a su realidad cotidiana para 
conocer la verdadera dimensión del hombre.

MEFISTO FOR EVER. Teatro Fernán Gómez CCV. Del 2 al 26 de marzo. 

¡A MUERTE! Teatro Lara. Del 2 de marzo al 4 de mayo. 

DON RAMÓN MARÍA DEL VALLE-INCLÁN. Teatro Español. Hasta el 9 de abril. 
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A principios de mes, la cantante Roni Di Capo 
(Verónica Costilla) celebrará el Día de la Mujer con 
She can do it!... (foto de arriba), un show lúdico-
educativo para toda la familia con su banda habi-
tual. Se trata de un recorrido histórico y didáctico 
por las grandes voces femeninas del jazz, swing, 
soul, pop y rock: Billy Holliday, Ella Fitzgerald, 
Peggy Lee, Nina Simone, Aretha Franklin, Janis 
Joplin, Tina Turner, Amy Winehouse...
A finales, tras Luz Arcas, Cesc Gelabert y Jesús 
Rubio Gamo, llegará al Ciclo Bailas, Baby? una 
gran figura de la danza contemporánea interna-
cional, como es Israel Galván (foto de abajo). El 
sevillano desplegará las más altas cotas de su arte 
ante un público muy especial: unos bebés que le 
recibirán con su curiosidad y audacia innatas y 
apabullantes, y unos adultos, sus acompañantes, 
que seguro también se dejarán cautivar.

El proyecto de Vividero, que surge de la necesi-
dad de crear un proyecto donde los niños, niñas 
y las familias sean los protagonistas, alcanza su 
tercera edición. Coordinado por Olga Margallo, 
con el apoyo de Itziar Pascual, en su programa-
ción podremos disfrutar de tres espectáculos. El 
11 y 12 de marzo llegará Bajau (imagen de arriba) 
de Ponten Pie, una obra que nos recuerda la 
importancia del agua desde que estamos en el 
vientre materno. Lar, de La Sal Teatro, podremos 
disfrutarla los días 18 y 19. Teatro, danza y circo 
se funden para, a través de un universo poético, 
hablarnos del concepto de hogar. Una experiencia 
sensorial para la primera infancia llena de poesía 
visual, música en directo y movimiento es lo que 
propone Univers (imagen de abajo), de Engruna 
Teatre, que estará los días 25 y 26 de marzo. 

Danza y música que deslumbran

El mar, el hogar y el universo

SHE CAN DO IT! RECORDANDO A LAS MUJERES DE LA MÚSICA DEL SIGLO XX 
Espacio Abierto. 4 y 5 de marzo. A partir de 4 años   

ISRAEL GALVÁN… AL DESCUBIERTO. Espacio Abierto.  25 y 26 de marzo. De 6 meses a 4 años

III VIVIDERO. Naves del Español . Varias obras. Del 11 de marzo al 2 de abril. Diferentes edades 
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Una cita imprescindible para todas las familias amantes de las Artes Escénicas que 
este año programará 29 propuestas que tratarán temas como el cambio climático, el 

acoso escolar, la identidad sexual, las relaciones familiares o la inmigración.

AMA. La terrible belleza
Marie De Jongh. Teatros del Canal. 8 de marzo. + 12

Mario es pintor y reside en un loft, vivienda y estudio artístico a 
la vez. Él debe cuidar de sus padres y su joven hija, pero nunca 
aprendió a cuidar de nadie y ahora se enfrenta a un viaje iniciático 
hacia el seno del hogar, rodeado de pasado y con un futuro incierto.
Esta historia de super-anti-héroes de lo cotidiano es el nuevo 
proyecto teatral de la reconocida compañía vasca Marie de Jongh, 
una obra de emociones fuertes donde se entremezcla lo prosaico 
con lo fantástico, lo mágico con el recuerdo, el arte y la risa, lo 
absurdo y lo trágico. La pieza cuenta con los potentes recursos 
estéticos, escenográficos y musicales habituales de Marie de
Jongh, que le han valido un lugar de excepción en las
artes escénicas de nuestro país. 

XXVII FESTIVAL INTERNACIONAL DE ARTES ESCÉNICAS PARA TODOS LOS PÚBLICOS. 
Varios espacios. Del 3 al 26 de marzo. www.madrid.org/teatralia/2023/index.html

El festival organizado por la Comunidad de 
Madrid regresa para emocionarnos y sorpren-
dernos en una nueva edición que se desple-
gará por 37 teatros y espacios de la Comuni-
dad, de ellos quince escenarios en la capital, 
con Teatros del Canal como principal sede. 
Espectáculos de múltiples disciplinas, registros 
diversos, lenguajes diferentes; personajes tra-
dicionales junto a otros de nuevo cuño y temá-
ticas pegadas a la realidad, sitúan a Teatralia 
“en un ámbito que rebasa la catalogación de ‘lo 
infantil’ como algo unívoco”, según destaca la 
directora del festival, Lola Lara. 
La programación de este año presenta 29 
compañías, 15 internacionales, llegadas de 
Alemania, Argentina, Bélgica, Chile, Dinamar-
ca, Francia, Italia, México, Noruega, Portugal, 

Reino Unido y Suecia, y 14 nacionales, pro-
cedentes de siete comunidades autónomas. 
18 espectáculos serán estrenos, seis de ellos 
en España y otros 13 serán estrenos en la 
Comunidad de Madrid. Además, varios monta-
jes prestarán una atención a la discapacidad 
intelectual y a la diversidad funcional.
Teatralia supone una reivindicación de las artes 
escénicas en vivo y un calmante del “bullicio 
tecnológico -según Lara- en el que, sobre todo 
niños y niñas, están inmersos. Por ello hay que 
apostar por la asistencia regular del público 
infantil al teatro, un arte total, que requiere de 
la presencia activa del espectador”. 
Por nuestra parte, os dejamos una serie de 
recomendaciones y esperamos que os animéis 
a descubrir el resto de propuestas en su web. 
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Con un kilo de harina
Compañía de Fernán Cardama. Espacio Abierto Quinta de los 
Molinos. 11 y 12 de marzo. + 6

Un espectáculo de un solo actor que manipula títeres y objetos, 
a partir de harina y utensilios de cocina. Transita entre el humor, 
el amor, la nostalgia y la esperanza para plasmar el relato de una 
familia que, en palabras de la propia compañía responsable del mon-
taje, “representa a todas las familias que, en algún momento, han 
tenido que rehacer su vida en otro lugar”. El texto contiene grandes 
dosis de verdad: el propio actor, Fernán Cardama, es un nieto de 
inmigrantes que de adolescente emigró a Madrid desde Argentina.

Dracula. Lucy’s Dream
Plexus Polaire. Teatros del Canal. 17 de marzo. + 15

Una propuesta inquietante y fascinante a partes iguales, que 
combina el teatro de actores con manipulación de marionetas 
de tamaño real, especialidad de la compañía franco-noruega 
Plexus Polaire. En su adaptación visual del famoso mito del 
vampiro, Yngvild Aspeli, directora de la compañía y de la pieza, 
pone el foco en la historia de Lucy, personaje del clásico de Bram 
Stoker, que aquí lucha contra su demonio interior, Drácula, que 
representa la dominación, la dependencia y la adicción a una 
fuerza destructiva. 

El viaje de Isabela
La Tartana Teatro. CC Paco Rabal. 12 de marzo. + 4

Con mucho humor y sencillez, la compañía madrileña sube al 
escenario una historia de amor y aventuras, a partir de la novela 
La española inglesa del genial Cervantes. Conoceremos a Isabela, 
sus devenires y viajes, y junto a ella encontraremos el valor para 
luchar por el verdadero amor. La obra, ganadora el Premio Festival 
de Teatro Clásico de Almagro 2022, está dirigida por Juan Muñoz 
e Inés Maroto que destacan que “además de nuestro despliegue 
de títeres y escenografía, hay que sumar una genial adaptación del 
texto y una banda sonora original interpretada en directo”.
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Esquive (Esquivar)
Le Plus Petit Cirque du Monde – Gaëtan Levêque. 
Teatros del Canal. 11 de marzo. + 4

Reunidos en torno a tres camas elásticas y una estructura que se 
transforma y ofrece multitud de planos, seis acróbatas-bailarines 
exploran y rinden homenaje a estas disciplinas: el trampolín, el 
balancín, el contrapeso y la cama elástica. El espectador se su-
mergirá en una dimensión en la que se trastocan los códigos y los 
fundamentos de la gravedad. Al cuestionar el peso, la suspensión y 
los cambios de estado corporal, la partitura acrobática alberga los 
fundamentos íntimos del circo: el arte de la huida y el riesgo.

Diario di un brutto anatroccolo (Diario de un 
patito feo) Factory Compagnia Transadriatica.
 CC Paco Rabal. 3 de marzo.  + 6

Teatro y danza se combinan para traernos un relato basado en el 
clásico de H. C. Andersen. Como el cuento, narra la historia de un 
pequeño cisne que se cree patito, y que lucha contra la exclusión 
por ser diferente, mientras atraviesa varias etapas de la vida. 
Protagonizada por la bailarina italiana Francesca De Pasquale, con 
síndrome de Down, y otros tres intérpretes, la pieza no elude otros 
temas como el nacimiento y el rechazo por parte de la familia, el 
colegio y el acoso escolar o el amor que llega inesperadamente.

Pintamúsica
Viu el Teatre. Espacio Abierto Quinta de los Molinos. 
18 de marzo. 0-4 años

La compañía catalana construye una experiencia sensorial 
artística para que la primera infancia pueda disfrutar los prime-
ros despertares escénicos. Un cuadro blanco, cuatro colores y 
música clásica y popular en directo son los ingredientes princi-
pales con los que juegan tres músicos, actores y cantantes para 
guiarnos por este viaje compartido a través de las estaciones del 
año, que nos lleva a descubrir una adaptación del cuadro Mujer y 
pájaros en la noche, de Joan Miró.
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