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CUENTO DE NAVIDAD

Esta adaptacion, dirigida por Triana Lorite, llega al Teatro Maravillas con
Antonio Albella al frente del reparto. Una revision fiel al espiritu social del clasico
de Dickens que explora, a través de la musica y el teatro, la herida emocional de

Scrooge y la vigencia de su transformacion.

Pablo Messiez _ Lucia Montes & Mado Dallery _ Rent _ Rafa Castején _ Sara San Gregorio
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El entusiasmo

Texto y direccion Pablo Remén
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Teatro Maria Guerrero | Sala Grande

7 NOV - 28 DIC 2025
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Texto y direccién Rocio Bello, Javier Hernando y
Miguel Rojo
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Los Nuevos Dramaticos

Teatro Valle-Inclan | Sala Francisco Nieva
27 NOV - 19 DIC 2025

¢ Tiene limite la vocacion?

Historia de una maestra

De Josefina Aldecoa Adaptacion Aurora Parrilla
Direccién Raquel Alarcén

Direccién asociada Laura Ortega

Reparto Esther Isla, Thomas J. King, Andrés Picazo,
Maria Ramos, Julia Rubio, Victor Sainz, Ainhoa
Santamaria, Fernando Soto, Alfonso Torregrosa,
Pablo Vazquez y Manuela Velasco
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¢Cémo aprendemos a perdonar?

Violencia

Texto Fran Kranz

Adaptacion y direccién Diego Garrido Sanz
Reparto Cecilia Freire, Diego Garrido Sanz,
Jorge Kent, Ignacio Mateos, Esther Ortega e
Inés Diego / Abel de la Fuente / Guillermo Yagiie
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MANERAS DE RESISTIR

Por José Antonio Alba

Es inevitable cerrar el 2025 con la sensacién de que el suelo
tiembla bajo nuestros pies. La crispacion, la desinformacién
y los extremismos que estrechan nuestra mirada colectiva
parecen desestabilizarlo todo.

Sin embargo, basta asomarse a la cartelera de este mes
para encontrar sefiales que nos recuerdan que hay maneras
de resistir. Por ejemplo, Jonathan Larson nos lo grita desde
Rent, con esa comunidad de artistas que, en medio del
miedo, se sostiene gracias a la amistad y el apoyo mutuo;
Duncan Macmillan nos muestra en Personas, lugares y
cosas que incluso en el derrumbe mas intimo se abre un
camino cuando uno se deja acompafar. En la desgarradora
Violencia de Fran Kranz, la respuesta a lo insoportable no es
el castigo, sino la escucha; incluso Cervantes, en Numancia,
nos ensefnd que una comunidad sitiada puede defender su
dignidad aun cuando solo le queda la voluntad. Y Dickens,
desde una mirada mas familiar en Cuento de Navidad, nos
recuerda que hasta los corazones mas endurecidos pueden
cambiar si alguien ilumina la grieta adecuada.

Estas historias, tan distintas y, a la vez, tan hermanas, nos
hablan de que lo que necesitamos hoy es aprender a tender
la mano, a mirar con empatia y sostenernos cuando el mun-
do parece empefiado en empujarnos a separarnos.

Por eso, desde Godot, queremos quedarnos con esa obsti-
nacion compartida, que parece ser atemporal, de creer que
las Artes Escénicas siguen siendo un lugar donde la comu-
nidad se recompone, donde el cuerpo y la palabra combaten
el miedo con complicidad y donde todavia quiza podamos
ensayar formas de futuro. Al final no nos queda otra. ;Qué
perdemos con intentarlo?

iQue el 2026 nos encuentre juntxs, tercxs y luminosxs!
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PERFORMUNDO

EL ULTIMO REGALO DE 2025
LA DIRECCION GENERAL DE ARTES ESCENICAS Y MUSICA

El pasado febrero, el Ministro de Cultura,
Ernest Urtasun, y la Directora General del
Instituto Nacional de las Artes Escénicas y la
Musica (INAEM), Paz Santa Cecilia, anun-
ciaron, en rueda de prensa conjunta, que
estaban trabajando en la creacion de una
Direccion General de las Artes Escénicas y
Musica, que asumiria parte de las actuales
competencias del INAEM. Pues bien, nueve
meses después, a través del Real Decreto
1028/2025, del 12 de noviembre, nacio, en
efecto, esa esperada Direccion General,
quiza el mayor cambio administrativo para

el mundo del teatro de las Ultimas décadas.
Pero... {qué es exactamente lo que implica?
A un nivel practico e inmediato, para el
teatrero de a pie, lo que aparentemente va a
implicar es el cambio del organismo que va a
convocar las ayudas publicas para las com-
pafias. La razdn es muy sencilla: el INAEM
no podia con todo. Gestionar todas las
unidades de produccion escénica publicas vy,
a la vez, la burocracia que implican las nu-
merosas subvenciones, era demasiado para
los recursos de los que dispone. A partir de
ahora, el dinero publico para las compafias
privadas lo repartira la Direccion General,

y el dinero publico de las producciones
publicas, el INAEM.

¢ Qué podemos esperar de este cambio?

Al parecer, la separacion de competencias
deberia favorecer al sector en dos sentidos.

Por Pilar G. Almansa

Por un lado, Santa Cecilia ha dicho publica-
mente que se esta dialogando con los centros
de produccion y los sindicatos para elaborar
un nuevo estatuto juridico para el INAEM,
que haga posible la existencia de giras. De
cerrarse el acuerdo, por fin el teatro produ-
cido en Madrid podra verse en otras partes
del mundo... o simplemente de Espafa, que
para eso lo pagan todos los espafioles. Es un
auténtico cambio de paradigma, tras varias
décadas con multitud de montajes que solo
se han visto en Recoletos y Lavapiés.

El segundo cambio vendria dado por la
dotacion especifica de recursos humanos

de la Direccion General. Sus técnicos ya no
tendran que atender las urgencias de las
producciones escénicas y esto, por tanto, de-
beria permitir una agilizacion de la tramitacion
de las ayudas. ¢ Cuantas veces hemos tenido
que buscar facturas de la subvencion de hace
tres o cuatro anos, debido al retraso en la
comprobacion de las justificaciones? Quiza
con la nueva DG, esto deje de ocurrir.

La Direccion General de Artes Escénicas y
Mdusica acaba de nacer, y lo hace a mitad de
un ciclo politico marcado por las abulencias
de la extrema derecha, un gobierno que se
esta narrando mediaticamente como inesta-
ble y un clima prebélico que ya nadie intenta
ocultar. Cruzamos los dedos para que este
regalo que nos ha traido el final de 2025 sea
buena nueva para 2026.

Felices fiestas.

Periodista, dramaturga y directora de escena
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UN CUENTO PARA DEJAR
DE GRUNIR EN NAVIDAD

La temporada navidefa se abre con esta versién de Cuento de
Navidad que busca interpelar al publico contempordneo desde la
emocidén, la memoria y la conciencia social. Dirigido y adaptado por
Triana Lorite, el cldsico de Charles Dickens se sitUa en un territorio
donde el realismo magico y la musica articulan un montaje

pensado para todas las edades.

Por José Antonio Alba

La historia de Ebenezer Scrooge -ese hombre
avaro atrapado en sus sombras, obligado a
mirar dentro de si por tres espiritus que le visi-
tan en Nochebuena- se ha convertido, desde
su publicacion en 1843, en un ritual literario y
teatral que sobrevive generacion tras genera-
cién. Sin embargo, Triana Lorite no persigue
una actualizacion superficial de Cuento de
Navidad; aspira, mas bien, a reactivar la po-
tencia social y emocional que Dickens impri-
mié en su obra. “Cuando surge la posibilidad
de llevarlo a escena siento la responsabilidad
de levantar esencialmente un relato que se
mantiene vivo desde hace 182 afios y que
muestra la transformacion humana a cualquier
edad, normalizando que la Navidad también
es un momento para compartir el tiempo”,
confiesa la directora, para quien este clasico
ocupa un lugar intimo, ya que lo lee cada afo
con su hijo como una tradicion personal.

LA VIGENCIA DE UN MENSAJE UNIVERSAL
Dickens escribié Cuento de Navidad tras
haber experimentado en su propia infancia

las consecuencias de una sociedad industrial
feroz. Esa herida personal dio lugar a un texto
que, mas alla de su apariencia festiva, denun-
cia la desigualdad y la precariedad infantil en
plena Revolucién Industrial y puso rostro a la
pobreza y la desproteccion de los nifios. En
esta version, Lorite preserva ese espiritu criti-
co y lo convierte en un eje central del montaje.
“Dickens despertd la conciencia publica sobre

los derechos de la infancia y fortalecié con
sus cuentos no solo la generosidad y sensibili-
dad, también la conciencia social”, recuerda.
El resultado es una puesta en escena que
subraya un mensaje que la directora conside-
ra urgente en nuestros dias, como es que la
verdadera riqueza no reside en la acumula-
cién material, sino en la capacidad de amar.

UN SCROOGE DE CARNE Y HERIDA
Encarnar al protagonista de Cuento de Navidad
supone un reto actoral. Scrooge es, quiza, uno
de los arcos de transformacién mas potentes
de la literatura dramética, un personaje que
transita de la dureza al desgarro, y de alli a la
redencion. El encargado de llevarlo a escena
en esta ocasion es Antonio Albella, un intérprete
de trayectoria multifacética que ha combinado
television, teatro y musica. Cuenta Albella que,
cuando recibio6 la propuesta, sinti6 “una tremen-
da emocion”. Para él, Scrooge es un hombre
marcado por “una nifiez tragica y un amor per-
dido”, una interpretacion que guia su aproxima-
cién emocional y que se nutre del trabajo mano
a mano con Lorite, con quien ya habia traba-
jado en el Don Juan en Alcala. “Me ha guiado
por caminos insospechados. Sinceramente, me
ha sorprendido el amor que tiene a esta obra”,
afirma el actor, quien reconoce en la directora
“una mirada sensible y minuciosa. Coincido en
sus referencias, culturales y estéticas”.

Albella relne ademas una experiencia
particularmente Gtil para un montaje donde
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la fantasia y la dramaturgia visual adquieren
peso. Habituado a personajes excéntricos y
mundos imaginarios, siente que su trayectoria
le permite aportar una energia distinta: “Apor-
to mi voz, un aspecto que muy pocos actores
tienen y, sobre todo, la energia inagotable que
tenemos los actores vocacionales”.

Su Scrooge, segun Lorite, es “elegante y
exceéntrico. Un hombre serio pero solitario, que
muestra, poco a poco, sus heridas hasta su
redencion”. Un personaje contenido, pero lleno
de capas que se revelan en su viaje interior.

REALISMO MAGICO, MUSICA Y HUMOR

El montaje mantiene la estructura original del
cuento; desde la vida previa, a la visita de
Marley, hasta el despertar final de un Scrooge
transformado. Esta estructura literaria sirve
como andamiaje narrativo, pero la version

7
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de Lorite ademas esta atravesada por una
estética propia donde el realismo magico, la
fantasia y el humor conviven para acercar el
cuento al publico contemporaneo. La directora
buscaba que la escena pudiera “recuperar el
universo del nifio cuando escucha un cuento”
y convertirse en “un viaje iniciatico que solo el
teatro puede proporcionar de manera viva”.

A este enfoque contribuye de manera esencial
la musica original compuesta por David Bue-
no, cuyas canciones -segun Albella- poseen
“una belleza inusitada” y prometen conmover
al publico profundamente: “Van a emocio-

nar. Incluso me atrevo a decir que el publico
saldréa tarareando mas de uno de los temas”.
El acompafnamiento vocal de la Escolania
Infantes del Pilar de Zaragoza amplifica esta
atmésfera emocional, dando al montaje un
caracter coral.
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UN HOMENAJE TEATRAL

El equipo artistico y técnico que acompana
esta produccion conforman una nueva, y
emotiva, compafia bautizada ZOE Theatre,
nombre elegido en homenaje al actor Zoe
Sepulveda, compafiero fallecido el pasado
verano. La directora subraya la capacidad
del grupo para trabajar desde los simbolos
del relato y transformarlos en escena. Un
universo donde conviven lo luminoso y lo
inquietante, la ternura y el humor. Entre los
personajes destacan el Espiritu del Pasado,
“divertido y sublime”, interpretado por Inés
Ledn; el Espiritu del Presente, “ambiguo y
profundo”, al que da vida Javier del Arco; y
el Espiritu del Futuro, “maravilloso y miste-
rioso”, del propio David Bueno; ademas de
Mario Patron.

Esta version cuenta con una nueva mirada
que convierte en femeninos a dos personajes
tradicionalmente masculinos -Bela Cratchit y
Tim Cratchit-, interpretados respectivamente
por Belén Orihuela y las nifias Kayla Maton-
do, Noa Arranz y Antia Prieto. Esta decision
responde, segun nos cuenta Lorite, a una
voluntad de subrayar cuestiones como la con-
ciliacion y el papel emocional de la infancia en
la transformacion de Scrooge.

ENTRE LA EMOCION Y LA CONCIENCIA
La obra incorpora momentos de fuerte carga
emotiva. Albella menciona en particular el
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encuentro con el fantasma de Jacob Marley
-siempre un punto de inflexién en la historia- y
la confrontacion con el Espiritu del Pasado,
escenas que, afirma, “llegaran a emocionar
hasta el limite de la lagrima”. Pero también
hay espacio para la comicidad, como recuer-
da el actor, que reconoce el valor de ese con-
traste para mantener la atencion del publico y
facilitar la catarsis del personaje.

La intencién de Lorite es que nifios y adultos
se encuentren en un mismo territorio interpre-
tativo, cada uno desde su propio codigo, pero
compartiendo una experiencia comun. “Me
encantaria que, desde lo privado que tiene la
butaca de un teatro, pudiese disfrutar cada
uno en su codigo, porque lo que queremos es
invitar a recuperar el universo del nifio cuando
escucha un cuento. Un viaje iniciatico que
solo el teatro puede proporcionar de manera
viva”. Y precisamente, ese viaje permite que
el publico se reconozca en sus miedos, sus
resistencias y su capacidad de cambio, en-
contrando finalmente una fuerte conexion con
Scrooge. “Solo pensar que, si tu trabajo gusta
a un espectador, estaras en la memoria de
esa persona para toda la vida, ya es algo tre-
mendamente emocionante”, confiesa Albella.
Cada representacion es también un recorda-
torio de que, como sugiere la directora, todos
podemos “revertir nuestro destino” si somos
capaces de mirar con honestidad nuestro
pasado, nuestro presente y nuestro futuro.

CUENTO DE NAVIDAD. Teatro Maravillas. Hasta el 4 de enero.
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PABLO MESSIEZ

“Lo que quiero hacer es una
defensa de la voluntad”

Personas, lugares y cosas, del dramaturgo britanico Duncan
Macmillan, llega bajo la mirada y la adaptacién del director y
dramaturgo argentino Pablo Messiez. Junto a un elenco coral,
Irene Escolar se pone al frente de esta historia de adicciény
consuelo, en una indagacion colectiva sobre la voluntad, el deseo
y el poder curativo de escuchar y ser escuchados.

Por Ka Penichet

Personas, lugares y cosas se
estren6 en Londres en 2015, el
afno pasado en Buenos Aires y
ahora llega al Teatro Espanol.

¢ Como te llegb este proyecto?
Estaba en Roma, empezando Los
gestos, me llamo Irene, me dijo:
“Sé que siempre trabajas con tu
gente y quiza me digas que no,
pero quiero contarte que tengo
esta obra que quiero producir;
tenemos apoyo de gente del cine
y me encantaria que vos y tu equi-
po se sumaran”. Después de Los
gestos, que iba a ser un proceso
muy vertiginoso, me venia bien
montar un texto ajeno. Me gusta
alternar una creacion propia y lue-
go un material de otro autor. Ade-
mas, habia leido la obra en mis primeros afios
en Madrid y tenia muy buen recuerdo, me
parecia un artefacto escénico que funcionaba
perfecto. Le dije a Irene que la iba a releer,
pero que casi seguro seria que si. La lei esa
misma tarde y confirmé. Lo que vino después
fue mas complicado, no encontrabamos sala
para estrenar, ningun teatro se comprometia
y el proyecto se fue postergando, hasta que
nos reunimos con Eduardo Vasco, director del
Teatro Espafiol, que fue muy receptivo desde
el primer momento.

Pablo Messiez junto a Irene Escolar.

Duncan Macmillan insiste en que la obra
es un “Por qué” suspendido. { Qué “Por
qué” te resuena personalmente como
creador?

La obra comienza con una frase empezada y
termina en la mitad de otra. Personalmente,

a mi me resuena el “;por qué nos lastima-
mos?”. Creo que esa es la pregunta. Todos lo
hacemos. Esta la cuestion compleja del goce.
Jacques Lacan dice que el goce es ese exceso
de placer que te lleva al dolor, esa cosa de
pasarse, por eso el tema de las drogas es tan
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fascinante. ¢,Por qué terminamos haciendo lo
que no queremos? Una cosa es cuando hay

un vinculo ludico con la sustancia, pero es muy
habitual que, incluso estando ahi, en un registro
ludico, de pronto te pases. Y lo sabés mientras
lo estas haciendo. Los que tienen alucinaciones
saben que son alucinaciones, y aun asi estan
ahi, entrando, cruzando la linea, sabiéndolo, y
sin embargo siguen. Ese fendbmeno de la com-
pulsion... ¢Por qué nos cuesta tanto desactivar
habitos compulsivos? Ese es el tema cuando

le quitas cualquier mirada estigmatizante a las
drogas, el tema es la compulsion. Y si lo miras
simplemente como compulsioén: ¢ quién no esta
atravesado por alguna en este sistema que
todo el tiempo te pide gastar mas, estar mas en
el movil? Todo esta hecho para la compulsion,
para actuar sin pensatr, incluso por encima de
tu voluntad. Por eso, lo que quiero hacer con la
obra es una defensa de la voluntad, de la posi-
bilidad de mirar la cuestion de frente y hacernos
responsables. No sentir que somos pobres
victimas de una enfermedad, sino entender que
estamos decidiendo, incluso a veces lastimar-
nos. Si pudiéramos mirar eso de frente, creo
gue cambiaria muchisimo. Lo mismo pasa con
el lenguaje, me parece que todo cambiaria si
pudiéramos hacernos cargo siempre de que lo
que decimos tiene efectos concretos sobre la
vida de los demas y sobre la nuestra.

n
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Irene Escolar interpreta a Emma, un perso-
naje que navega entre lucidez y distorsion.
¢ Como trabajaste con ella la vulnerabilidad
sin convertirla en espectaculo?

El trabajo con Irene, la verdad, ha sido aluci-
nante. Es una actriz buenisima, extraordina-
ria, pero ademas muy valiente, hay algo en
Irene, una especie de inteligencia o lucidez,
que hace que pueda soltar aquello en lo que
cree y que sabe que le funciona, para probar
otra cosa. Y esto no es nada f4cil de conse-
guir, que alguien realmente pueda dejar de
lado sus certezas y animarse a explorar un
camino distinto. Ese acto de generosidad tan
enorme por parte de Irene lo estoy disfrutando
muchisimo, porque creo que es una circuns-
tancia ideal para poder trabajar.

El elenco es amplio y diverso, con figuras
como Brays Efe, Sonia Almarcha o Javier
Ballesteros. ¢ Qué tipo de comunidad bus-
caste construir dentro de escena?

Estoy feliz, porque es un equipazo de gente
extraordinaria, a la que ademas llamaba con
un poco de pudor, porque en realidad no hay
tantos personajes con mucha ‘chicha’ en la
obra, hay muchos que tienen muy poco texto.
Sin embargo, por el trabajo que estamos
haciendo, al final todos tienen una presencia
mucho mayor de la que aparece en el papel.
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Es fundamental para la obra no pensar en
ellos como ‘personajes menores’ o como figu-
ras que simplemente sostienen el trabajo de
la protagonista. Seria ir en contra del sentido
mismo de la obra, que justamente plantea que
necesitas al grupo, que sin el grupo no podés
salir de ningun sitio ni ser nada.

Macmillan sugiere que el teatro y la reha-
bilitacion comparten mecanismos. ¢ En-
contraste paralelismos entre el espacio de
ensayo y un grupo terapéutico? ¢Se ‘cura’
algo en la sala?

Las cosas que Macmillan sefiala sobre las
analogias entre un espacio y el otro son
ciertas y bastante evidentes. Esa idea de
reunirse, de escucharse... El teatro es un
lugar al que uno va a escuchar. En cuanto a
la cualidad terapéutica, creo que prestar aten-
cion e intentar entenderse son dos cuestiones
que siempre ayudan a convivir y, por tanto,

a sanar posibles heridas. Y esas dos cues-
tiones son fundamentales para poder actuar:
prestarse atencién e intentar comprender.

El alivio del dolor en personas con consumo
problematico de sustancias, como plantea la
obra, muchas veces aparece gracias a la po-

12

sibilidad de encontrarse con otros que te es-
cuchan y no te juzgan. Cuando podés hablar
realmente de lo que te pasa sin una mirada
censora, la culpa se disuelve. Si la disolvés,
gran parte del camino ya esta ganado.

En el texto aparece el humor como salvavi-
das. ¢De qué modo ese humor se convier-
te en herramienta ética y no en banaliza-
cion del dolor?

El dolor esta mirado de frente, pero justamen-
te por eso tampoco esta tratado de un modo
paternalista o solemne. Y ahi aparece el
humor en la escritura, que creo que es funda-
mental para no ‘bajar linea’. Cuando tiene que
doler, y doler a fondo, la obra va ahi, mete el
dedo en la llaga y se adentra de lleno en el
dolor. Pero esas escenas conviven con otras
en las que el humor esta muy presente. Y
creo que es una estrategia muy lucida del au-
tor. Hay momentos realmente muy graciosos.
El personaje de ella es muy brillante, hace
observaciones sobre la vida, la relacién con
las drogas y todo esto, que son muy irbnicas.
Tiene una ironia muy graciosa.

Entrevista completa: www.revistagodot.com

PERSONAS, LUGARES Y COSAS. Teatro Espafiol

. Hasta el 11 de enero.
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DIEGO GARRIDO SANZ

“La violencia se vive en todos
los mstitutos del mundo™

Dirige Violencia, una adaptacién -que él mismo firma- de la pelicula
Mass (2021) escrita y dirigida por Fran Kranz. La historia surge tras un
tiroteo en un instituto perpetrado por uno de los estudiantes, Jaime, en
el que asesina a diez companeros, entre ellos Ivan, y luego se suicida.
En escena asistiremos al encuentro entre los padres de ambos.

Por David Hinarejos

Después de haber estudiado y trabajado en
paises tan dispares como Finlandia, Estados
Unidos, Alemania y, por supuesto, Espana,
écrees que al abordar este tipo de inciden-
tes, que asociamos inconscientemente con
la sociedad norteamericana, pueden generar
cierta distancia en el publico?

Realmente no, porque al final la obra va de mu-
chas cosas como la salud mental, Internet o el
‘bullying’ y la forma violenta en que se expresan
las consecuencias de todo eso es lo de menos.
La violencia se vive en todos los institutos del
mundo, por desgracia. De esta forma especifica
es mas frecuente en Estados Unidos, pero aqui
en Espafia y en paises cercanos, pasd hace re-
lativamente poco en Dinamarca, también ocurre
y, por desgracia, va a ir a mas debido a la proxi-
ma militarizacion de Europa. Por ejemplo, en
Alemania la mili la han vuelto a poner opcional
para chavales de 18 afos hace pocas semanas
y, si no se llenan los cupos, va a ser obligatoria.
Los europeos van a empezar a tener una rela-
cion con las armas de fuego muy diferente.

La obra es una adaptacion de la pelicula
Mass (2021) de Fran Kranz. ¢ Hablaste con
él directamente para poder gestionar los
derechos y contarle el proyecto?

Si. Vi la peli y el mismo dia entré en contacto
con su agencia de representacion literaria y
ellos consiguieron que hablara con él para
pactar los cambios de la adaptacion para Es-

pana. Ya llevamos tres afnos con los derechos

y solo los tienen también, a nivel mundial, una
produccion que se va a hacer en Londres el afio
gue viene. Cuando hablamos, intercambiamos
pareceres de qué queria y por qué necesitaba
cambiar algunas cuestiones, y la verdad es que
me dejé mucha libertad, no hubo ni control ni
consejos, fue muy amable.

La obra nos cuenta el encuentro de los pa-
dres de Jaime, Beatriz y Martin, con Ricardo
y Amelia, los padres de Ivan, una de las
victimas. ¢ Unos buscan perdonar y otros
ser perdonados?
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El perd6n dentro de la pieza es vital y lo puedes
abordar desde nuestra tradicion cristiana, pero
para mi es Hannah Arendt y su idea del per-
don para restaurar tu capacidad para actuar, al
igual que me lleva a Marci Shore, que es una
profesora de Yale que hace un revisionismo de
la historia intelectual de Europa, con perspectiva
de Europa del Este. Ella también habla del per-
doén como motor de movilizacion histérica.

En esta historia hay muchas variables sobre
qué perdonar: al asesino, a los que le edu-
caron, perdonarse a si mismos en el caso de
Beatriz y Martin, a la sociedad...

Va desde dentro hacia afuera, desde lo micro a
lo macro, lo atraviesa todo. También toca perdo-
nar a la estructura y eso es importante. Tu, de
repente, eres el padre al que le pasa esto y quie-
res entender; y para entender, obviamente, vas
a repasar todos los niveles. En todos los niveles,
desde tu casa hasta el Estado, ha habido fallos
y negligencias en todas las capas: el colegio, el
barrio en el que vives, la ciudad, la légica de la
ciudad y el partido politico que gobierna. A todo
ello lo vas a tener que perdonar.

Los padres de la victima exigen a Beatriz

y Martin que les cuenten todo respecto a
como fue la vida de Jaime para comprender
por qué hizo lo que hizo. Es espeluznante
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el recorrido que hacen analizandose ellos
mismos y cada detalle de la vida de Jaime.
Tienes que ponerte en su piel, desde el suceso
se han estado castigando todos y cada uno de
los dias y lo ves tanto en los personajes como

en el texto. Ellos lloran a once victimas, no a
diez. Asistir a esa culpa, ese autoflagelamiento,
es terrible. Justo hoy, que hemos hecho un pase
completo en los ensayos, he llorado mucho
viendo esa parte y eso que he escuchado el
texto miles de veces. Pero también es una parte
bonita porque es en la que, como espectador, te
colocas en su lugar y sufres con ellos. Le va a
pasar también a Amelia y es lo que va a provocar
que, de repente, la obra tenga cierta luminosi-
dad. Ella ya fue al encuentro queriendo perdonar,
pero es al ver asi a Beatriz cuando realmente da
el paso. Una decision que realmente es altruista
y egoista al mismo tiempo, es lo que le va a per-
mitir avanzar, pero también lo hace por Beatriz.

Las dos parejas tienen tantas preguntas
acerca de lo sucedido como las que van a
surgir en la cabeza del espectador. ¢ Saldre-
mos con alguna respuesta?

Realmente no se dan de forma directa y, sin
embargo, creo que contiene algunas como, por
ejemplo, que Internet es un problema, no en si
mismo, pero si como esté operando. Es como
si estuviéramos en los afios 80 y, en vez de
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solo una pequefa parte de la gente, toda la
sociedad estuviera enganchada a la heroina.
¢Quién va a salvar a quién si no hay nadie que
sea libre? Es muy grave, especialmente con los
mas jovenes y espero que en algin momento
nos demos cuenta y se trabaje este problema
de verdad. En la obra vemos cémo a esto se
suma la inaccién politica y el ‘bullying’ en las
aulas. Las tres cosas estan interconectadas.

En varios momentos se habla de la reaccién
de otros familiares de las victimas, co6mo al-
gunos han cargado con violencia contra los

padres de Jaime, otros les han denunciado...

Ricardo y Amelia no son punitivistas y esto

es fundamental. Su hijo ha muerto, pero ellos
en vez de ir a denunciar y buscar el castigo
buscan la restauracién, que son vias muy
diferentes. Buscan hacer algo para que esto no
vuelva a suceder. Otros, como algunos que son
fervientes devotos de alguna religion, quieren
venganza y castigo. Volvemos a otra paradoja:
una institucion que se supone que defiende el
perdén y genera la antitesis de eso.

El texto también pone sobre la mesa el
tema de las enfermedades mentales no
diagnosticadas, o erréneamente diagnosti-
cadas, en las generaciones mas jovenes.
Los diagnosticos psiquiatricos suelen ser muy
claros cuando se trata de enfermedades muy
categorizadas como una esquizofrenia severa,
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una bipolaridad... Pero luego, a dia de hoy,
hay mucho trastorno mixto en el que se junta
un TCA con ansiedad, una depresion con
ansiedad o autolesiones... El diagnostico en

el fondo da igual, porque cuando se convierte
en un problema tan generalizado, quiere decir
que es algo estructural. La gente joven no se
ha intentado suicidar tanto como a dia de hoy y
esto se esta pasando por alto. Es una cuestion
silenciosa, porque pasa dentro de la institucion
de la familia, pero es un gran escandalo. Aqui
volvemos otra vez a Internet y las pantallas,
que son causa de muchos de estos trastornos.
Hay empresas que han trabajado para generar
esa adiccion y hemos perdido el control.

Y la violencia que todo esto genera sube de
nivel con el acceso a las armas...

Claro. El otro dia leia que en Valencia se esta
impulsando meter la caza como actividad
extraescolar en los colegios y esto lo hemos
incorporado para las proximas funciones.
Cuando tu armas un pais, ya sea a través de
la caza o a través del militarismo, desarmar-
lo luego es muy dificil. Ahora bien, el hecho
de que no haya armas en un pais no quiere
decir que no haya violencia. Espafa, a nivel
estructural, es un pais mega violento, porque
la corrupcién, la precariedad laboral y la situa-
cion de la vivienda son algo muy violento.

Entrevista completa: www.revistagodot.com

VIOLENCIA . Teatro Maria Guerrero. Hasta el 28 de diciembre.
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NO DAY BUT TODAY!

Treinta afos después de su estreno en Broadway, Rent regresa como
un espejo en el que todavia podemos reconocernos. El musical de
Jonathan Larson, aquel grito rockero que transformo la manera

de entender el teatro musical a finales de los 90, vuelve. No es una
reposicién, sino una relectura desde el presente; una mirada a la
precariedad, la amistad, la enfermedad y el amor en un tiempo que,

curiosamente, sigue luchando por lo mismo.

Por José Antonio Alba

Hace casi tres décadas abri un nimero de El
Pais de las Tentaciones y me topé con un articu-
lo que hablaba del éxito de un nuevo musical
recién estrenado en Broadway, Rent. Hablaba
de la amistad de un grupo de jévenes en Nueva
York, del miedo y del amor, de discriminacién,
identidad y diversidad, del VIH y de la urgencia
de vivir cada dia como si no hubiera mas. Un
auténtico grito de libertad inspirado en La Bohe-
me de Puccini con forma de carpe diem musical,
que arrastraba una amarga historia, la de su
creador, Jonathan Larson, quien no llego a tiem-
po de ver su suefio cumplido, ya que fallecié la
noche previa al estreno sin saber que acababa
de cambiar la historia del teatro musical.

Todo ello me empujé a comprar el CD sin haber
escuchado una sola nota -eran tiempos en los
que Spotify era ciencia ficcion-, y descubri a
Mark, Roger, Mimi, Angel, Collins, Maureen,
Joanne y Benny; personajes que, a través de la
mirada sincera y cruda de Larson, me abrieron
una ventana a una realidad que sentia como
propia. Para aquel chico despistado y algo
atormentado, sin demasiados referentes a los
que aferrarse, Rent se convirtié en refugio, en
forma de expresion y una invitacion a tomar las
riendas de la vida a través de un grito: “No day
but today!”, que hoy sigue acompafiandome de
manera muy presente.

Me he permitido esta salida de mi rol de narra-
dor habitual para compartir la emocién que me
despierta el regreso de este titulo. Pero no lo
hago por la nostalgia, sino por su honestidad
contemporanea. Como explica su director, José
Luis Sixto: “no estamos haciendo un musical co-

mercial; estamos haciendo una obra de teatro.
Rent es un clasico de repertorio, con la misma
vigencia que Fuenteovejuna. Tiene una procla-
ma social y politica muy clara, que es despertar
conciencias”. Y es que este musical ganador del
Pulitzer vuelve en el momento preciso, dispues-
to a encontrarse con una nueva generacion
para la que su mensaje sigue siendo profunda-
mente pertinente. Tres décadas después, Rent
continta hablandole de frente a las problemati-
cas que atraviesan a Ixs jovenes, con la misma
fuerza, honestidad y urgencia que entonces.

UN MUSICAL EN UN TEATRO PUBLICO
Larson escribié Rent como un homenaje a la
vida breve y luminosa. La historia de unxs jove-
nes que buscan un lugar donde crear, amar y
resistir. Esa misma necesidad de autenticidad y
creacion fue lo que llevé a Rocio Bilbao a poner
en pie esta produccion. Bilbao venia del sector
financiero, pero decidi6 dar un salto al vacio

y crear la productora independiente Outcast
con la conviccion de que se puede producir
diferente. “Me di cuenta de que queria contar
historias desde otro lugar. Y pensé que el teatro
musical necesitaba abrir una puerta nueva: un
musical que hablara del presente, que fuera so-
cial, diverso, teatral. Rent tenia que volver justo
ahora”. Y lo hace desde un teatro publico, algo
inusual para el género. “Es verdad que no se
suele programar musical en espacios publicos,
pero eso también tenia que cambiar. Rent es
una oportunidad para acercar al publico a un
tipo de teatro musical que no se basa solo en el
espectaculo, sino en la verdad. Que el especta-
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dor pueda ver el proceso, la gente real que hay
detras, sin artificios”, dice.

De hecho, esa cercania forma parte del propio
discurso del montaje: la compafiia como comu-
nidad. Algo que Pascual Laborda, quien inter-
preta a Roger, vive cada dia en los ensayos. “Yo
vengo de la Joven Compafia Nacional de Teatro
Clasico, y esto es como haber salido de una fa-
milia para entrar en otra. Renttambién habla de
eso, de una comunidad que se sostiene a pesar
de todo, de la precariedad, de la enfermedad,
del miedo. Es visceral, profundamente humano”.
Laborda, que lleva afios sofiando con dedicarse
al musical, ve en Rent un punto de inflexion en
la forma de hacerlo en Espafa. “Aqui, muchas
veces, los musicales se copian tal cual del
extranjero, y eso encorseta al artista. Pero este
proceso es diferente. Hay laboratorio, hay crea-
cion. Y eso hace que cada persona del elenco
esté implicada desde su propia verdad”. Los
personajes siguen siendo los mismos, jovenes
que no pueden pagar el alquiler, que aman y
pierden, que se enfrentan a la enfermedad, pero
el contexto ha cambiado. “Hoy, los desahucios,
la especulacion, la falta de empatia con quien
tenemos al lado son realidades cotidianas. Y
eso hace que Rentvuelva a tener sentido -dice
Bilbao-. Es el momento de volver a hablar de la
necesidad de comunidad”.
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VIVIR SIN ESPERAR EL MANANA

Esa necesidad es también el punto de partida
del trabajo corporal que firma Analia Gonzalez,
corebgrafa argentina afincada en Madrid. Su
aproximacioén es casi poética: “Sixto queria con-
tar Rent desde el cuerpo. No se trata de hacer
mucha coreografia, sino de que el cuerpo esté
al servicio de la palabra. De construir un movi-
miento que nazca de lo que el personaje siente
y dice. Que no se vea al bailarin que ejecuta,
sino a la persona que baila”.

En los ensayos se percibe esa idea de cuerpo
poético, imperfecto, humano. Gonzalez trabaja
la fusién de lenguajes -del jazz al contempo-
raneo, del rock al tango-, buscando que cada
gesto tenga sentido draméatico. “No quiero
secuencias de cinco, seis, siete, ocho. Quiero
entender cdmo el cuerpo puede decir lo que
la palabra no alcanza. Menos es mas. En una
época donde el teatro recurre cada vez mas a
la técnica, apostar por la sencillez es casi un
acto de resistencia”. Y Rent, en esta version,
se convierte precisamente en esa resistencia.
Una resistencia a la uniformidad del musical
clonado, a la indiferencia ante lo social, al
miedo a la emocion. “Larson hablaba de vivir
sin esperar al mafana -dice Sixto-. Y eso,

en una sociedad donde todo es inmediato,
sigue siendo una provocacion”. A la que esta



www.revistagodot.com

produccién responde con una puesta
“desnuda, sin fuegos artificiales”,
donde el actor y su cuerpo sostienen
la verdad del texto. “Aqui no hay doble
altura ni grandes decorados -explica
su director-. El escenario estéa casi
vacio, porque son los intérpretes quie-
nes crean el espacio con su energia.
Quiero que el publico salga conmovi-
do por el corazén y el alma, no por el
despliegue técnico”.

30 ANOS SIN LARSON

La produccion llega ademas en un

momento simbdlico, el 30° aniversa-

rio de la muerte de Jonathan Larson.
“Nuestra ultima funcién sera el 25

de enero -cuenta Bilbao-, justo en la

vispera de esa fecha. Va a ser un dia

Unico. Sentimos que estamos cerrando

un circulo”.

Pero lejos del homenaje solemne, lo

que se respira es vida y una mirada

actual construida desde una traduccion
nueva del texto original, supervisada

por el dramaturgo Adrian Perea y el

director musical César Belda. “Que-

riamos alejarnos de los referentes
neoyorquinos y hacer una relectura,

sin perder la poética de Larson -explica
Sixto-. Hemos ampliado la franja de

edad de los personajes, porque hoy la
juventud vital se alarga. Y hemos in-

cluido acentos, origenes, procedencias
diversas. Que cada intérprete hable

desde su cuerpo y su identidad real”.

En un pais donde el teatro musical ain

busca su madurez, Rent suena a punto

de inflexion. “Ojala que el publico entienda
que esto también es teatro -dice Laborda-,
que el musical no es un género menor. Que la
emocion no se mide por la cantidad de luces ni
por los decorados que giran”. Y quiza la clave
sea volver a medir la vida -como pedia Larson-
en amor, en el amor al teatro, al proceso, a la
gente que lo hace posible. En esa entrega que
mas que perfeccion, se necesita verdad.

“Yo no quiero que esta obra sea perfecta
-confiesa Sixto-. Quiero que sea honesta. Que
tenga corazén. Que quien venga a verla sienta
que aqui hay algo vivo”.

Treinta afios después, el mensaje de Rent si-
gue latiendo con fuerza. No hay que esperar al
mafana. Hay que vivir, cantar, amar, aunque el
alquiler -o la vida- sigan costando demasiado.
Ya saben: “No day but today!”.

RENT. Teatro Fernan Gémez CCV. Del 23 de diciembre al 25 de enero.
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EN PALABRAS DE... JOSE LUIS ALONSO DE SANTOS

El grito de Numancia

Invitamos al dramaturgo y director de escena a reflexionar en estas paginas sobre
el proceso creativo detras de este regreso al clasico cervantino, y a contarnos qué
significado tiene para él y cuales son los motivos que lo llevan a traerla nuevamente a
los escenarios.

NUMANCIA. Teatros del Canal. Del 9 de diciembre al 1 de febrero.

El teatro es una pasion que cuenta -en es-
cena- lo que nos apasiona en nuestra vida.
Empecé en él hace mas de 50 afos, y aqui
sigo contando pasiones. ;Y qué es lo que me
apasiona de esta Numancia, de Cervantes (y
ya también mia)?

Siembre es dificil explicar “por qué y para
qué” uno decide y realiza un proceso crea-
tivo, pero lo resumiria diciendo que lo que

me ha apasionado esta vez es gritar con los
numantinos, defendiendo valores que a mi me
parecen esenciales.

En primer lugar, porque Numancia es un grito
contra la falta de libertad (del tipo que sea), de
ayer, de hoy y de siempre. Contra la resigna-

cién y la humillacién, y contra las tiranias que
obligan a tener una vida de sufrimiento.

“La libertad, Sancho, es uno de los mas
preciosos dones que a los hombres dieron
los cielos; con ella no pueden igualarse los
tesoros que encierra la tierra ni el mar encu-
bre; por la libertad, asi como por la honra, se
puede y debe aventurar la vida”.

Como todo el mundo sabe, esta es una de
las famosas frases del Quijote que mas ve-
ces ha sido resefiada en libros y placas con-
memorativas de tantos lugares de nuestro
pais. Hay otras muchas alusiones directas o
indirectas al tema de la libertad en nuestra
mas famosa novela de todos los tiempos,
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pero esta es seguramente la mas
conocida. Y, en teatro? ;Qué

dice Cervantes en su teatro de ese
importante tema humano?

En la obra Numancia (o El cerco, o
destruccion, de Numancia), la pala-
bra libertad aparece media docena
de veces, e, indirectamente, durante
toda la obra, ya que es el tema cen-
tral de la misma.

¢ Y a los libres hijos nuestros/ que-
réis esclavos dejarlos?

Decidles que os engendraron/ libres,
y libres nacisteis,/ y que vuestras
madres tristes/ también libres os
criaron.

Y mil veces repetir, / mientras lo po-
dais decir: / jNumantinos, libertad!

En segundo lugar, porque la obra es

un grito en defensa de nuestras rai-

ces culturales fundamentales, como

son la lengua y la creacion literaria

y teatral de nuestro mas importante

escritor de todos los tiempos. Raices

que son en la actualidad muchas veces
desvaloradas y atacadas por un adanismo
elemental destructor.

Y, en tercer lugar, porque es un grito de
esperanza, como lo es siempre el arte que
busca dar sentido, ilusion, belleza y placer a
nuestra vida, aunque sea, como en esta obra,
mostrando la tragedia del sufrimiento. Nu-
mancia es la primera tragedia espafiola y una
de las méas importantes del teatro universal.
Su vitalidad y teatralidad se debe a la emo-
cién humana con que estan concebidos sus
personajes, sobre todo el colectivo de todo un
pueblo. Cervantes hace desfilar ante nosotros
todos los horrores de la guerra, y la eterna
lucha de los seres humanos para no ser
esclavos de nadie y poder vivir con dignidad y
justicia. Y esos personajes -y su sentido de la
vida y de la muerte-, nos hacen penetrar en el
corazon de la tragedia.

El heroismo colectivo de todo un pueblo, que
se arroja a las llamas para no ser esclavos,

FOTOS: marcosGpunto

cobra asi toda su grandeza tragica. Con un
riquisimo lenguaje -no olvidemos que estamos
hablando de Cervantes-, levanta un retablo
de guerra, hambre y muerte, e introduce en
la peripecia escénica dimensiones basicas de
la convivencia humana, como son el amor, la
familia, la amistad, y la relacion con los dioses
y el mundo del mas alla de la muerte.

He hablado muchas veces con Cervantes
(espiritualmente, se entiende) durante todo

el proceso de creacién, y hemos llegado a
acuerdos en el “puente a realizar” de su épo-
ca ala mia (en la que va a ser representada
la obra), y los cambios necesarios a realizar.
Un grupo importante de creadores estan uni-
dos en este proyecto (20 actores y actrices,

y otros tantos en los equipos de direccion,
produccién y técnico.) Todos compartimos
esa pasion de comunicar al espectador los
grandes valores que Cervantes deposit6 en
sus palabras. Se unen, desde el pasado, los
valientes numantinos de la obra que escribie-
ron con su sangre nuestra historia.
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RAFA CASTEJON

“Arderius es una figura fundamental
de las Artes Escénicas y la musica”

Tras el éxito de su estreno, Los bufos madrilerios vuelve a la Compania
Nacional de Teatro Clasico como una celebracién del legado bufo y un
homenaje a la figura de Francisco Arderius. Su director, quien también
forma parte del elenco, nos habla del proceso de investigacion, los
retos creativos y el pulso actual del género festivo que revoluciond la

escena madrilena de la época.

Por José Antonio Alba

Los bufos madrilefios regresa tras su
estreno en diciembre del 2023, donde co-
seché un gran éxito de critica y publico.
Si, resulté muy bien, tanto de critica como de
publico. Yo nunca habia visto tanta unanimi-
dad en la critica. Empez6 de menos a mas 'y
terminé llenandose. La verdad es que fue un
riesgo por parte de la compafia, por recupe-
rar a Luis Mariano de Larra y entrar en una
zarzuela bufa, un tema y un autor bastante
desconocidos y un periodo algo abandonado
como es el siglo XIX. Pero bueno, esa es una
de las misiones de la CNTC: recuperar patri-
monio, recuperar autores mas desconocidos,
y no siempre irse a los hits de Lope y Calde-
ron. Estoy muy agradecido a Laila Ripoll que,
dos afos después, la reponga. Este proyecto
ha sido una gozada porque he podido aunar
mis dos pasiones: la zarzuela, puesto que

me he criado con actores y artistas liricos, y
luego el verso y el clasico, ya que llevo desde
el 2012 en la CNTC. En este montaje hay
mucha parte de mi alma artistica y personal y
eso es una gozada porque ademas he descu-
bierto verdaderas joyas que estan ahi y que
nadie conoce. Me encantaria que, de repente,
todos los anos en Navidad hubiera un ciclo
bufo porque realmente hay muchas joyas.

Para ti fue una sorpresa descubrir a Fran-
cisco Arderius. {Como surgi6 tu interés

por su figura y su compaiiia Los bufos
madrilefhos?

Todo surgié en plena Filomena, estdbamos
ensayando Fandangos y tonadillasy El prin-
cipe constante, habia presentado un proyecto
para dirigir de un autor que me venia muy
cercano, pero desde la compafia me dijeron
que, aunque era conocido en el s. XIX, era
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mas reconocible en el XX, con lo que pasa-
ba a ser cosa del CDN. Pero como si que
querian que dirigiera algo, me hablaron de
Arderius y de Los bufos madrilefios. Realmen-
te me sorprendié mucho conocer esta figura

y todo lo que escribieron para ellos. Conocia
Chorizos y polacos, y Los sobrinos del Capi-
tan Grant, que han quedado en el repertorio
zarzuelistico, pero no sabia toda la historia
que habia detras. Estuve dos afos investigan-
do, y descubri a este sefior que murié muy
joven, con 50 afos, pero que cred la industria
teatral total, era empresario, actuaba, dirigia,
tenia compafia propia... La zarzuela habia
pegado un bajén muy grande y la cosa teatral
estaba un poco enquistada; y vino Arderius,
que habia visto en Paris a Los bufos parisien-
ses de Jacques Offenbach, y forma esto con
su propio dinero, y durante afos es el rey del
teatro en Espafa, se hizo millonario, mantuvo
a mas de cien familias, los mejores composi-
tores y dramaturgos escriben para ellos. Tenia
una visiébn empresarial tremenda.

¢Ha sido complicado retomar el especta-
culo dos temporadas después?

Como era un espectaculo de presupuesto
bajo, en el que toda la escenografia se hizo
con cesiones: habia una escalera que era de

25

FOTOS: Sergio Parra

Lo fingido verdadero, los paneles de detras
eran del CDN... claro, dos afios después, el
CDN ya no tenia aquello, y la escalera ya se
habia roto, entonces, gracias al esfuerzo de
la compafiia, se ha construido la escenografia
de Alessio Meloni de nuevo. Luego, en el re-
parto, ha tenido que haber alguna sustitucion:
Natalia Hernandez no podia porque esta en
El entusiasmo de Pablo Remén y David Soto
esta con la Numancia de José Luis Alonso de
Santos; entonces han entrado una actriz y un
actor que conozco mucho, que han trabajado
conmigo en el clasico: Alejandro Pau, que ha-
bia estado en La Joven, y Cecilia Solaguren,
con quien trabajé en La dama duende. Los
demas todos seguimos los mismos.

¢,Como fue el proceso de recuperacion

de este material escénico del siglo XIX?
¢A qué retos documentales, musicales o
dramatuirgicos os habéis enfrentado para
reconstruir el espiritu de los bufos?

Al ser la Compafia Nacional de Teatro Cla-
sico, primero me fijaba en el texto y luego,

si me interesaba, miraba la partitura, porque
también habia que hacer una adaptacion mu-
sical; no podia haber orquesta, ni coro, tenia
que ser una cosa mas de camara, mas ‘unplu-
gged’, y Antonio Comas hizo una adaptacion
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para piano. Di con Los 6rganos de Méstoles,
que me parecié una obra muy divertida, con
mucho sentido del humor, bastante actual, y
con una polimetria y una versificacion muy ri-
cas, donde hay de todo: hay décimas, hay por
supuesto romance, redondillas, pero también
hay ovillejos e irillas. Hay metros que, durante
todos esos afios, dentro de la compafia, no
los habia hecho.

Como comentas, Arderius importo la
féormula de la 6pera bufa de Jacques
Offenbach, adaptandola a Madrid. ; Co6mo
has trabajado esa mezcla entre Paris,
Madrid y el siglo XIX, y cémo la has hecho
dialogar con el publico contemporaneo?
Ante todo, hay que tener en cuenta el contex-
to, es un teatro muy patriarcal, es un teatro
donde se escribia mucho y muy réapido. El
siglo XIX es una trituradora de textos, pero
me parece que aqui habia algo diferente en
la sinopsis. Si, hay un sefior que subasta a
sus hijas en un periodico, pero si ves toda la
obra, entiendes que ahi las chicas se plantan
porque son ellas las que quieren decidir con
quién se casan y eso, para esos afos, ya era
bastante un grito de libertad. Con Los 6rganos
de Mbstoles, de repente, metia cosas de la
actualidad de aquel momento, pero el tema
era universal. Y, sobre todo, el sentido del hu-
mor es muy entendible ahora, porque también
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la versificacion es muy entendible, aparte de
rica. No hay que hacer grandes adaptaciones
ni nada para que le llegue al espectador de
hoy. El sentido del humor, con ponerte un
poco en el contexto de la época, se entiende.
Cuenta como estdbamos en ese momento y
las cosas que se empezaban a mover, y don-
de estamos ahora. Sin grandes cambios, ha
conectado con el publico porque todavia sus
temas estan vigentes y te resuenan.

¢Crees que el género chico, la revista o el
cuplé serian lo mismo sin su influencia?
Como diria mi maestro Juan Carlos Corazza:
“El tomate ya esta inventado”. Pero creo que
significé algo mas de lo que los criticos de

la época, y luego escritores e historiadores,
han dado a entender. Manejaba muy bien el
marketing, y hacia critica desde sus obras
de todo lo que pasaba en Espafa. Es verdad
que trajo la cosa de Francia, pero lo adapt6
a la idiosincrasia espafola y profesionalizo,
digamos, el teatro bufo en Espafia. Hizo una
compafia especificamente para este género.
Estaba todo el rato inventando. Creo que es
una figura fundamental dentro de ese perio-
do y las artes escénicas y la musica, y poco
reconocido, pero bueno, con esto pues le
hacemos un pequefio homenaje.

Entrevista completa: www.revistagodot.com

LOS BUFOS MADRILENOS. Teatro de la Comedia. Del 18 de diciembre al 25 de enero.
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“Queria construir un centro que
acogiera la cultura del juego”

Hablamos con la directora de Espacio Abierto Quinta de los Molinos, el
espacio cultural municipal dedicado a la infancia, la adolescencia y sus
comunidades, a punto de cumplir un ano al frente de un centro que durante
toda la temporada desarrolla la mejor y mayor oferta de actividades que
podemos encontrar en Madrid para las nuevas generaciones.

Por David Hinarejos

¢ Cual es el balance personal y
profesional de estos meses de
trabajo?

Ha sido un afio muy bonito, pero sin
pausa. Este primer afo lo he dedicado
a investigar la forma que ha tenido de
funcionar Espacio Abierto hasta ahora,
he querido conocer al equipo desde
diferentes lugares para encontrar la
manera de trabajar todos juntos de
forma coherente y compartida.

Las propuestas de programacion de
estos primeros meses han servido
para ir dibujando un itinerario y abrir
espacios de posibilidad. Pensar desde
y hacia donde siempre, e ir aprendien-
do en paralelo el como, el cuando y
con la ayuda de quién.

¢ Cuanto del proyecto que tenias en mente
has podido implantar en este tiempo?

El titulo del proyecto que presenté era El jue-
go tiene lugar. Ese horizonte nunca se ha per-
dido, queria construir un centro que acogiera
la cultura del juego y le diera importancia. El
juego es la cultura propia de infancia, es el
inicio de toda la cultura humana y el medio en
el que se desarrolla. Seguimos jugando a to-
das las edades y en todos nuestros procesos,
pero no siempre nos reconocemos jugando
cuando crecemos. Quiz4 el arte sea la Unica
disciplina adulta en la que aceptamos sin

culpa, ni verglienza, que seguimos jugando.
Darle lugar implica, darle importancia, hacerlo
extraordinario, compartido, bello, ritual... Alla
donde mires en Espacio Abierto, esto esta
pasando ya, es un espacio total de descubri-
miento, asombro, creacién y celebracion. Yo
diria que ya esté el proyecto sembrado.

¢Qué iniciativas llevadas a cabo en estos
meses definirian mejor las lineas fun-
damentales de la filosofia y valores que
quieres sembrar como directora?

En febrero de este afio convertimos el espacio
de la Urbanoteca en un espacio de progra-
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macion cultural, lo inauguramos con la Citta
Infinita una propuesta de juego de construccion
simbolica y colaborativa de una ciudad imagina-
da. El espacio tenia 50 cajas llenas de piezas
de madera y una tira de led central sobre la que
construir la ciudad. El reto era construir primero
tu hogar con siete piezas y con el resto del tiem-
po y el material infinito construir espacios para
compartir. La coleccion de piezas venian de
restos industriales, estaban cuidadas, clasifica-
das y presentadas para llamar al juego desde el
asombro y las ganas de transformacion. El ritual
de inicio consistia en entrar al espacio con cui-
dado, presentarlo, dar tiempo al descubrimiento,
plantear el reto y dar unas pistas para empezar
a explorar e inventar. El ritual de cierre consistia
en escuchar un relato compuesto de diferentes
ideas que se recogian durante el juego para
convertirlas en una narracion. Estos relatos,
creados por nuestro equipo de mediacion a
partir de lo investigado, se recogen ahora en un
cuento autoeditado y narrado que compartimos
en nuestra web y una de las 50 cajas de la Citta
Infinita forma parte ya del catalogo de materia-
les del centro que prestamos a otros centros
culturales y educativos. Es el primer ejemplo
que define cada una de las lineas fundamen-
tales, filosofia y valores que tienen en comin
cada una de las propuestas que estan cons-
truyendo ahora un Espacio mas Abierto. Estas
serian: convocar desde la experiencia estética,
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el asombro y el descubrimiento; hacer del inven-
tario, clasificacion y presentacion de materiales
una puesta en valor de otros procesos; cuidar

y crear rituales de inicio y cierre para hacer
significativa y compartida la experiencia ludica;
llamar a la cocreacién, la imaginacion y la utopia
comun desde la experimentacion simbdlica, en
un lugar intermedio entre lo que tocamos e ima-
ginamos; amplificar ideas, deseos y narrativas
de nifos y jovenes; y crear un archivo, cataloga-
cién y procesos de transferencia para que todo
esto pueda suceder en otros lugares.

La fiesta de Siembra es otro bonito ejemplo en
el que durante una mafana estuvimos cons-
truyendo coreografias, mascaras, arreglos
florales, pajaritos mecanicos, un mantel gigante,
murales, canciones compartidas con los pajaros
y postales para celebrar una fiesta compartida a
la tarde que fue un auténtico espectaculo.

Uno de los comentarios habituales respecto
al centro siempre ha sido que se agotaban
muy rapido las entradas para las activida-
des. {Como habéis abordado este tema?
Primero, aumentando mucho el nimero de
sesiones, y ampliando la oferta de plazas nos
hemos acercado mas a la demanda. También
reservamos entradas en taquilla cada fin de se-
mana para que Espacio Abierto sea un lugar al
que poder ir sin haberlo planificado. Las entra-
das gratuitas se consiguen siempre en taquilla,
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y gracias a un nuevo formato de colaboracion
con los creadores de las propuestas, y con

los mediadores que les acompanan, podemos
ofrecer muchas sesiones abiertas de juego en
la Urbanoteca y de talleres de mediacion en
inventario. Hay mas entradas y mas formas de
conseguirlas.

¢Alguna recomendacion especial de la
programacion de diciembre y Navidad?

En diciembre celebramos Luz de Invierno, un
festival cocreado junto al Teatro de Titeres del
Retiro que reune teatro de sombras, instalacio-
nes luminicas y talleres para experimentar la
luz y la oscuridad como materiales de creacion.
La programacion parte de esa luz inventa-

da que encendemos en invierno -hogueras,
lamparas, linternas- que transforma los lugares
y nos ayuda a cruzar ese umbral entre lo que
imaginamos y lo que vemos. Dentro del festival,
presentamos en el auditorio Historias Asombro-
sas de Valeria Guglietti, creada Gnicamente con
las sombras de las manos y pequefios acce-
sorios; Todos sus patitos de Baychimo Teatro,
una pieza para la primera infancia construida a
partir del juego con los personajes, el color y el
sonido; y Alicia, de la compafia Coloradas, una
experiencia participativa de sombras y dibujo
en directo donde el publico ayuda a Alicia a sa-
lir de la casa en la que esta atrapada. El descu-
brimiento y el asombro que nace en el auditorio
encienden las ganas de explorar, investigar e
inventar. Esas ganas encuentran continuidad
en otras propuestas del festival: la Urbanoteca
inaugurara Aqui solo hay paisaje, una esceno-
grafia de juego creada junto a Lupe Estévez,
donde construir montafas, rios, faunay luz
para generar un paisaje que también juega con
las sombras; y, junto al equipo de mediacion,
presentamos Luciérnagas de juguete -un pe-
queno taller para crear luciérnagas de mentira
con luces de verdad y buscarlas en el jardin al
anochecer-y Lumbre, que convierte el Espa-
cio 0-5 en un refugio calido y recogido donde
investigar la luz, las sombras y los primeros
rituales alrededor de una hoguera simbdlica.

El Teatro de Titeres del Retiro, por su parte,
propone dentro del festival Sombras de Cine
de Valeria Guglietti, En la panza del lobo de
De Papery El viaje de Martin de Titiriguiri.
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HISTORIAS ASOMBROSAS. Espacio Abierto.
3 de enero. A partir de 3 anos

TODOS SUS PATITOS. Espacio Abierto.
27 de diciembre. A partir de 2 afos

ALICIA. Espacio Abierto. 13 de diciembre.
A partir de 4 afos

Entrevista completa:
www.revistagodot.com
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Divertirse y socializar en un mundo helado

EL GIGANTE Y LA NAVIDAD. Teatro Infanta Isabel. Del 23 de dic. al 5 de enero. Para todos los publicos.

La compania madrilefia

Sol y Tierra -ganadora

del Premio Godot a Mejor

Espectaculo de la Red de

Teatros de la Comunidad

de Madrid 2025- presenta

una propuesta familiar

inspirada en el cuento

El gigante egoista, de

Oscar Wilde. “El desafio

que nos planteabamos

era hacer un especta-

culo navidefio elegante,

hermoso y que estuviera

alineado con nuestros

valores”, comenta Alvaro

Torre, director de la obra.

Para ello, han jugado en

escena con diferentes

elementos y lenguajes:

“En el caso de los titeres,

los duendes son tipo

‘muppet’, lo que llaman

bocones; y luego estéa el Gigante, que es un
titere grande con mecanismos en la cara en el
que el actor va detras y lo manipula. Ademas,
hemos introducido recursos del teatro gestual y
cuidado mucho el atrezzo, con algunos objetos
que tienen mucha importancia, como los obje-
tos del gigante con los que juega con uno de
los duendes; la estrella, que es una bola de luz
que funciona muy bien bajando la iluminacion
y moviéndola por el espacio; y unas sedas que
representan el follaje del arbol, que se utilizan
para representar la caida de las hojas en el
otofio. La musica es otro elemento significa-
tivo: el inicio y el cierre de la funcién son un
villancico, que es una versidn de una cancion
tradicional, pero la letra es inventada. Habla
sobre los duendes y busca hacernos sentir la
magia, sin ser especifica del &mbito religioso,
de Papéa Noel o de los Reyes Magos. Tiene que
ver con la idea de que la Navidad es una fiesta

de los nifios y una celebracion de la vida en el
momento mas oscuro del afio”.

La obra nos lleva hasta una pequefia montana
donde conoceremos a unos divertidos duen-
des amantes de las fiestas, sobre todo de la
Navidad. Sin embargo, su vecino el Gigante
siempre enfadado, odia el ruido y las celebra-
ciones, y no soporta las navidades. Un dia,
sucede algo que hara que se ablande el duro
corazon del Gigante, ayudandole a descubrir la
magia de las fiestas navidefias.

La historia, pensada para que pueda disfrutarla
publico de todas las edades, esta creada como
un “alegato anticonsumista y antiestridente
respecto a la Navidad de los centros comer-
ciales y del consumismo. Es una busqueda de
esa esencia bella, hermosa y humana de la
Navidad, que tiene mas que ver con el corazon,
con los cuidados y con la amabilidad que con
gastar y comprar mucho”, explica Torre.
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BOIRA. Nave 10 Matadero. 27 y 28 de diciembre. A partir de 6 anos

Boira, que significa niebla en valenciano, nos ofrece un
mapa para ayudarnos a despejar la niebla que nos en-
vuelve algunas veces. Porque la niebla puede envolver a
cualquiera en cualquier momento y debemos estar atentos
para no perdernos. Maquinant Teatre, con Aina Gimeno al
frente y direccion de Rebeca Valls, convierte el teatro en un
espacio escénico magico, lleno de luz, como el nombre de
su protagonista, para tratar la tristeza. En este espectaculo
inmersivo pasearemos por el interior de Luz y también por
su imaginacion, con musica e ilustraciones en directo, tite-
res, esperanza, ternura y mucha alegria. En resumen, todo
lo necesario para combatir la niebla.

KOMUNUMO, UN VUELO ENTRE GENERACIONES / LAS PEQUENAS COSAS.
Teatro de La Abadia. Del 20 al 4 de enero. A partir de 5 afos

La primera de las dos propuestas que podremos ver en La
Abadia estas navidades estara del 20 al 28 de diciembre

y llega de la mano del colectivo Eléctrico 28 -que relne de
artistas de Austria y Catalufia-. Komunumo, un vuelo (foto) es
una fabula llena de humor, poesia y sorpresas que se detiene
en la importancia de cuidarse entre generaciones y de buscar
nuevas maneras de vivir. Por su parte, del 2 al 4 de enero, sera
el turno de la compania La Mecanica con espectaculo Las pe-
quenas cosas, una obra que combina teatro de objetos, danza,
el teatro fisico y musica en la que un grupo de adultos luchan
para ser buenos modelos sin perder los papeles.

ZUM. CRECERA UN JARDIN. Teatro Valle-Incladn. Hasta el 19 de diciembre. A partir de 6 afios

La compania Los Barbaros y los Nuevos Dramaticos pre-
sentan un ejercicio ludico y critico que observa el mundo
actual y propone alternativas desde la frescura y la imagi-
nacion de los nifos. Entre las reivindicaciones que recoge
la funcion hay humor y critica social: como fijar el precio
maximo de un kebab en 2,50 €, organizar campamentos
para profesores o inventar héroes como Super Pepe Nillo.
Pero también deseos esenciales: recuperar las plazas,
pasar mas tiempo con los amigos y que haya flores. El es-
pectaculo combina juego, razonamiento critico e ilusién con
el fin de invitar al publico a repensar el futuro desde lo méas
sencillo y lo mas necesario.
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SUENA DESPIERTO. Teatro Circo Price. Hasta el 6 de enero. Todos los publicos.

El nuevo espectaculo de ‘Circo Price en Navidad’ invita
al publico a sofar, emocionarse y redescubrir la magia
del circo y la infancia. Suena despierto comienza con
una excursion escolar que se convertira en una aventu-
ra inolvidable cuando un grupo de nifos y nifias, y sus
acompafantes, quedan atrapados en medio del bosque
una noche de Navidad. Estan perdidos, pero algo ma-
gico les espera. Guiados por los animales del bosque,
llegaran hasta un lugar misterioso: un circo olvidado.

El montaje combina nimeros de equilibrismo, sombras
chinescas, magia, aéreos, malabares y payasos con mu-
sica en directo, interpretada por un quinteto de musicos y
un elenco de jovenes artistas. Las canciones originales,
compuestas por Eva Diago con musica de Nicolas Cas-
tro, aportan frescura y emocion a un relato que celebra la
ilusion, la amistad y el espiritu navidefio.
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LA FABRICA DE LAS MARAVILLAS. Cuarta Pared. 14 de diciembre. A partir de 6 afios.

Esta obra de Javier Ariza se adentra en un contexto mera-
mente fantastico para contar la historia de algunos seres mito-
l6gicos que aparecen en la Literatura Universal para rescatar
a unos seres que recogen sabiduria, grandes valores y sen-
tido del humor. Clown, magia, circo, misica y videomapping
son los ingredientes que haran que este paseo por la fantasia
sea mas sorprendente, llegando a cuestionar entre el publico
si lo que estéan viendo esta hecho por humanos... o no.

LA ESTRELLA Y LA LUNA. Sala Tarambana. 29 y 30 de diciembre. De O a 3 afios.

Obra de Cuantica Producciones que narra la historia de una
pequefa estrella que se siente sola y diferente en el vasto
cielo nocturno. Un encuentro con la Luna, que también se
siente especial en su singularidad, ensefa a la estrella a
reconocer y valorar su propio brillo. A través de canciones,
la Luna guia al publico en una aventura de autoaceptacion
y autoestima, destacando la belleza de la diversidad y la
importancia de ser unx mismx.

SE BUSCA PAPA NOEL. Teatro Lagrada. 27, 28, 29 y 30 de diciembre. A partir de 2 afios.

Divertido espectéaculo de la compania Palomitas Teatro.

Papa Noel este afo no puede venir a esta obra de teatro
navidefa y estan buscando a alguien que les pueda ayudar a
repartir los regalos. Desde la compafiia han pedido ayuda a
Blancanieves, a Peter Pan, y a muchos mas... Pero solo uno
puede ser elegido y buscan lo mejor. Mas que una aventura,
es un emocionante casting interactivo donde el pablico tendra
la Ultima palabra. ¢ Estas preparadx?

SUENO. Teatro de la Comedia. Del 19 de diciembre al 4 de enero. A partir de 8 afios.

Ala ya conocida trayectoria de la Compania Criolla de reformu-
lar textos clasicos para acercarlos a nuevos publicos y hacerlos
vibrar en el presente (Romeo y Julieta de bolsillo, Cyrano de
mas aca), se suma esta propuesta inspirada en la comedia mas
magica del bardo inglés: Suefio de una noche de verano. En
esta ocasion, cuatro intérpretes encarnaran todos los personajes
de la obra original en un verdadero torbellino teatral plagado de
recursos escénicos, despliegue fisico, poesia y mucho humor.
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EUFORIA Y DESAZON. Teatros del Canal. Del 9 al 14 de diciembre.

Esta produccion de la compafia El Eje, escrita y dirigi-
da por Sergio Boris, se adentra en la nocién del fraca-
s0 como resistencia y valor, situando la acciéon en un
instituto decadente para adultos repetidores. La pieza
despliega un universo de vinculos entre alumnos,
profesores y mecanicos, donde lo absurdo se convier-
te en estrategia de supervivencia. Con un elenco de
artistas espafioles y argentinos -Eric Balbas, Maria
Hernandez, Sebastian Mogordoy, Cristina Marifio y
David Teixid6-, la pieza profundiza en los vinculos, los
gestos y la palabra. Creada entre Barcelona y Buenos
Aires, la obra reivindica la investigacion y el tiempo
como motores para la creacion teatral.

GENERO DE DUDAS. Teatro Infanta Isabel. Del 3 de diciembre al 11 de enero.

Escrita por Jade-Rose Parker y dirigida por Gabriel
Olivares, esta comedia pone en jaque la aparente
estabilidad de un matrimonio de tres décadas. Julia,
interpretada por Pastora Vega, y Francisco, al que

da vida Pablo Carbonell, ven como su vida se tamba-
lea tras una serie de revelaciones inesperadas que
sacan a la luz su verdadera personalidad. La llegada
de Lucia, hija adoptiva, ahade nuevas tensiones que
amplifican el desconcierto.

La obra, en la que también intervienen Ariana Brugue-
ra 'y Abraham Arenas, combina humor y reflexién, invi-
tando al publico a cuestionar certezas sobre identidad,
poder y convivencia.

LOS DUELISTAS. Teatro Fernan Goémez. Del 11 de diciembre al 18 de enero.

Esta adaptacion de Javier Sahuquillo, a partir de la no-
vela de Joseph Conrad, y dirigida por Emilio Gutiérrez
Caba (en la imagen), revisita las guerras napole6nicas
desde una mirada antibelicista. La obra, con Daniel
Ortiz, Juan Carlos Mesonero, José Juan Sevilla y Au-
rora Garcia Agud en el reparto, narra el enfrentamien-
to obsesivo de dos husares que, durante veinte afios,
se persiguen con la intencién de matarse, convirtiendo
Europa en escenario de su duelo personal. Mas que
epopeya historica, la pieza revela el absurdo de la
guerra y del orgullo desmedido, cuestionando la légica
de los conflictos y su vigencia en el presente, reflexio-
nando sobre la irracionalidad y la violencia humana.
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El juego de |la supervivencia

RUIDO. Bala Perdida Club - Axel Hotel. Del 1 al 15 de diciembre.

Esta propuesta escrita y dirigida por Jose Padilla
sigue a Sara -interpretada por Zaira Montes-, una
cantante en horas bajas que acude al s6tano de un
edificio para una posible contratacion con Valentin -al
que da vida Juan Vinuesa-, un peculiar organizador
de eventos. Lo que empieza como una reunion labo-
ral deriva en una cadena de malentendidos que com-
bina comedia, tension y situaciones reconocibles. La
obra, representada fuera del circuito teatral habitual,
revela la fragilidad de las certezas y el ruido interior
que todos arrastramos, mientras despliega dialogos
afilados y giros inesperados, dando pie a un thriller
teatral que indaga en la manipulacion, la precariedad
y los suefios vulnerables, mostrando cémo el arte y
la supervivencia se entrelazan en un espacio donde
nada es lo que parece.

iNUEVo
grupo en
ENERQ,

www.somoslacomuna.co
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LA TENSION ENTRE LO RACIONAL

Y LO CORPORAL

La CND, bajo la direccién de Muriel Romero, estrena NumEros, un programa
triple que combina la delicadeza de Serenade, |la fuerza expresiva de Echoes
from a Restless Soul y la precisién técnica de Playlist (Track 1, 2), de Georges
Balanchine, Jacopo Godaniy William Forsythe, respectivamente.

Por David Hinarejos

El titulo de este nuevo programa
de la Compafiia Nacional de
Danza es un ‘portmanteau’, una
combinacion de dos términos,
‘numen’y ‘eros’, en cierto sentido
opuestos pero que conforman
dos elementos centrales en la
creacion en danza: ‘Eros’ como
impulso vital encarnado, impulso
creativo, fuerza deseante que

se manifiesta en y a través del
cuerpo; y ‘Numen’ como presen-
cia intangible, inspiracion poética
o0 espiritualidad inmanente que
trasciende la voluntad del artis-
ta. Cuando se encuentran, nace
NumEros, que evoca el Numero
como principio de orden, patron
subyacente, légica que da for-
ma al movimiento. En este sentido, NumEros
propone una articulacion entre estas tres
dimensiones fundamentales del pensamiento
y la experiencia creadora en la danza.
Siguiendo este concepto, este programa relne
el trabajo de tres coredgrafos, Georges Balan-
chine, William Forsythe y Jacopo Godani, que
han desarrollado un pensamiento coreogréafico
formal y numeérico, pero en el que la coreogra-
fia se construye como un campo de tensiones
entre lo racional y lo corporal, entre lo medible
y lo inefable. En estos trabajos los intérpretes
trabajan a partir de sistemas numéricos -propor-
ciones, repeticiones, permutaciones, secuen-
cias- no solo como meros esquemas compo-

Imagen de ensayo de Serenade.

sitivos, sino como territorios vividos desde el
cuerpo. El cuerpo, en este contexto, no se limita
a ejecutar formas: las encarna, las perturba, las
transforma. Asi, la danza deviene un proceso
en el que la precision numeérica se encuentra
con el exceso del deseo, y la abstraccion formal
con la potencia afectiva del gesto.

SERENADE, DE GEORGES BALANCHINE
Estrenada en 1935, cuenta con la musica

de Serenata para cuerdas en do mayor de
Tchaikovsky. No existe argumento, en pala-
bras del propio Balanchine “el ballet cuenta su
historia de manera musical y coreografica, sin
recurrir a ninguna narracion ajena”. Quizas, en

FOTO: Alba Muriel



lo que a significado se refiere, podria apuntar a
un pensamiento de Balanchine: “cada hombre
va con el destino a sus espaldas; se encuentra
a una mujer, la ama, pero el destino ya tiene
otros planes”. En esta nueva puesta en escena
de la pieza, Colleen Neary seréa la encargada
de dirigir los movimientos ritmicos, precisos

y s6lo aparentemente narrativos de los cinco
solistas y veinte bailarinas del cuerpo de baile.
Sus encuentros y desencuentros, su interac-
cién, cruzada o simétrica, componen una serie
sucesiva e ininterrumpida de escenas en las
que se percibe un romanticismo puro, muy sutil
y plenamente acorde con el caracter neoclasico
del estilo Balanchine.

ECHOES FROM A RESTLESS SOUL, DE
JACOPO GODANI

En 2016 veia la luz esta coreografia (Ecos de
un alma inquieta, en su traduccioén al espanol)
ambientada en Le Gibety Ondine, dos de las
tres piezas para piano del triptico Gaspard
de la Nuit, de Maurice Ravel. Los elementos
coreograficos creados por Godani forman un
hilo conductor, fundiéndose en una atmosfe-
ra que trasciende el tiempo y el espacio. En
esta inquietante extrafeza, ofrece una serie
de ‘pas de deux’ y cuartetos que describen

un panorama de virtuosismo artistico. Godani
realza el movimiento con puntas de ballet, a
la vez que crea una notable libertad dentro
de ciertos parametros estéticos, propios de
un enfoque mas clasico. La partitura de Ravel
sera interpretada en vivo en esta ocasion por
Gustavo Diaz Jerez.

PLAYLIST (TRACK 1, 2), DE WILLIAM
FORSYTHE

José Carlos Blanco Martinez sera el encarga-
do de la puesta en escena de esta propuesta
para doce bailarines estrenada en 2018 como
parte del proyecto Voices of America. Forsythe,
conocido por su innovador enfoque en la danza
contemporanea y su capacidad para desafiar
las convenciones del ballet clasico, se bas6

en la idea de una “lista de reproduccion” en la
que se utilizan diferentes estilos y movimientos
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Imd&genes promocionales de Echoes from a restless soul (arriba)
y Playlist (Track 1, 2)(abajo).

para crear un collage dinamico y diverso. Con
musica neo-soul y house, Playlist (Track 1, 2)
destaca por su fusion de elementos de la danza
clasica y la danza contemporanea, mostrando
la versatilidad y el rango técnico de los bailari-
nes. La obra presenta una rica interaccion entre
el movimiento y el entorno, asi como una explo-
racion del tiempo y el ritmo. Ademas, incorpora
elementos de improvisacion, lo que permite a
los bailarines expresar su individualidad dentro
de la coreografia. Esto crea una experiencia
Unica en cada representacién, manteniendo al
publico intrigado y comprometido.

NumEros. Teatro de la Zarzuela. Del 11 al 21 de diciembre.
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DE LA RAIZ A LA VANGUARDIA

El Ballet Espafol de la Comunidad de Madrid (BECM) estrena esta nueva
produccién que propone una relectura de la célebre obra de Manuel de Fallay
Maria de la O Lejarraga. Vigje al Amor Brujo, viene a ser ademas la primera gran
cita de las celebraciones del Afio Falla en 2026, cuando se conmemora el 150
aniversario del nacimiento del compositor gaditano.

Por José Antonio Alba

Segun el equipo del BECM, el proyecto para
poner en pie Viaje al Amor Brujo parte de la
idea de revivir el recorrido por la musica y la
danza que llevaron a Falla a componer una
de las obras mas influyentes de la tradicion
espanola. El punto de partida de este ‘viaje’
no es la célebre partitura final, sino las Siete
canciones populares espariolas, en la lectura
de Ernesto Halffter, y el Homenaje a Debussy,
antes de desembocar finalmente en E/ Amor
Brujo. Una estructura de viaje que supone
una manera de entender que las obras no
nacen de golpe, sino de una acumulacion de
musicas, intuiciones y geografias. En cada
parada, la musica del guitarrista Dani de
Mor6n actia como punto de apoyo artistico,

enlazando tradicion y presente, desplegando
desde el escenario un dialogo entre lo clasico
y lo flamenco.

La propuesta se presenta también como un
ejercicio de contextualizacién histérica que
subraya que El amor brujo es inseparable del
Madrid de la Edad de Plata, momento en el
que Manuel de Falla y Maria de la O Lejarra-
ga intentan que el flamenco y la cultura gitana
establezcan un didlogo con las corrientes
artisticas y literarias mas renovadoras de la
época. El montaje del BECM busca trasladar
esa convivencia de lo clasico y lo nuevo a la
escena actual, de forma que las “nuevas ge-
neraciones se vean reflejadas y sean partici-
pes de esta historia de amor y muerte”.



UN EQUIPO ARTISTICO DE RE-
FERENCIA

Para afrontar esta relectura, el

Ballet ha reunido a un trio de

coredgrafos como Olga Pericet,

Premio Nacional de Danza 2018;y

el tandem formado por Rafael Esté-

vez y Valeriano Pafios, igualmente,
ganadores del Premio Nacional de

Danza, en 2019, en la modalidad

de Creacion. Pericet por llevar la

batuta del flamenco contemporaneo

y ellos por su investigacion entre la

tradicion y la vanguardia.

En el aspecto musical de Viaje al

Amor Brujo nos encontramos con

la directora mexicana Alondra de la

Parra, recientemente nombrada di-

rectora del Auditorio de San Loren-

zo de El Escorial, quien se pondra

al frente de los 35 musicos de la

Joven Orquesta de la Comunidad

de Madrid (JORCAM) encargados

de interpretar la partitura en directo.

El contrapunto lo pone el guitarrista

sevillano Dani de Morén, que

ademas de la creacion de la musica

original del espectéculo, estara

acompafado por David Cerreduela e Ivan Lo-
sada a la guitarra, Lucky Losada en la percu-
sion y las cantaoras Chelo Pantoja y Carmen
Ruiz. Morén, se distingue por su habilidad
para fusionar la tradiciéon con la investigacion
musical.

Este espectaculo de gran formato, con vein-
tin bailarines y treinta y cinco musicos en el
escenario, y un disefio de luces a cargo de
Pedro Yague, es la primera gran apuesta de la
nueva direccion colegiada del BECM -com-
puesta por Gala Vivancos, Moénica Fernandez
y Antonio Castillo Algarra- tras la salida de
Jesus Carmona, su anterior director.

ANIVERSARIO Y GIRA INTERNACIONAL
Viaje al Amor Brujo no solo es un estreno para
el BECM, sino que marca el punto de partida
para una serie de celebraciones: El especta-
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culo sera el primer gran evento que inicie el
Afo Falla, en el que se conmemora el 150
aniversario del nacimiento del compositor, que
se celebra en 2026. Ademas, la obra sirve de
cierre a los cien afos del estreno en Madrid
de El Amor Brujo, que se cumplen este 2025.
Pero el camino del Viaje al Amor Brujo no se
detiene en Madrid, el estreno en los Teatros
del Canal tan solo sera el primer acto de este
proyecto, ya que en abril de 2026, el BECM
utilizara esta produccion para inaugurar su pri-
mera gira internacional, que recorrera varios
destinos en Hispanoamérica y Europa.

Una propuesta que para el Ballet Espafiol de la
Comunidad de Madrid supone una manera de
redefinir su identidad, y utilizarlo como un impul-
S0 que lo acabe situando dentro del panorama
dancistico internacional, utilizando la obra de
Falla como estandarte de su nueva andadura.

VIAJE AL AMOR BRUJO. Teatros del Canal. Del 4 de diciembre al 4 de enero.
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INVOGAR EL AFEGTO O EL CAMINO A
LA REHUMANIZACION

Levantar la mirada para poder ver, luego, entender; y de paso, si se puede,
escuchar, oler, tocar... tal vez incluso empatizar. Sobre recuperar todo esto,
anestesiado por el dominio de las redes sociales, la tecnologia, las pantallas...
discurre la nueva obra de Lucia Montes y Mado Dallery, Im / Pasibles, una pieza
para tres bailarinas (ellas incluidas) que reclama la proximidad emocional que
se verd en el Centro de Danza Matadero dentro del ciclo Nuevos Creadores.

Por Mercedes L. Caballero

Conscientes del momento que vivimos, esta
especie de apocalipsis deshumanizada
atravesada por la anestesia, desde lo general
y desde lo concreto, Lucia Montes y Mado
Dallery, se han parado a preguntarse por la
posibilidad de darle la vuelta y reconectarnos.
Como especie, como personas, como huma-
nos dolientes en busca de la verdad. A través
del cuerpo y de la proximidad emocional. Que
cuando una pregunte “qué tal estas”, lo haga
porque esté dispuesta a escuchar la respuesta.
Que la respuesta desprenda calor. O simple-
mente, que se llegue a hacer y a responder la
pregunta. “La proximidad fisica que tenemos no
es algo que conlleve una proximidad emocio-
nal. Nos encontramos con mucha gente y casi
nunca levantamos la mirada; nos llega mucha
informacion, pero no terminamos de conectar”,
explican en entrevista para Godot, y describen
al mismo tiempo el mundo que construimos.
“Si llevamos la investigacion hacia lo fisico
Nnos encontramos con un cuerpo muy tenso,
impermeable, que también esta bloqueado por
esas barreras emocionales que nos separan
de los demas”. Y de esta manera, las crea-
doras ponen el dedo en una de las mayores
llagas sobre las que segrega la actualidad.

“El proceso de individualidad que se viene
llevando a cabo es cada vez méas extremo. La
hiperproductividad que se nos pide, todo esto
conlleva a una alienacion de las personas, del
capitalismo, del cuerpo que se trata como una
maquina de rendimiento. Que no para, porque

no puede parar, en una velocidad inhumana.
Que no sabe si la tecnologia forma parte de
una o al revés”.

Adentrarse en un proceso de creacion para
afrontar lo colectivo desde un cuestionamien-
to tan amplio y real, y por lo tanto doloroso,
conlleva el acabar contra las cuerdas. Las del
silencio por respuesta, las de la dificultad de
la coherencia, las del doble discurso... todas
esas que envuelven el credo vivencial que
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se normaliza sin pudor. “La normalizacion y
la costumbre que desencadena la repeticion
de una imagen. ;Como es posible que nos
acostumbremos a las imagenes de Gaza,

de Sudan...? Que tu cerebro asimile en 30
segundos de Instagram nifios asesinados y el
teaser de la nueva pieza de alguien”.

¢Y como se crea durante un genocidio,
como lo recorre el cuerpo?

Es algo que esta, que se siente y de lo que
no puedes escapar aunque quisieras hacerlo.
Las iméagenes, toda esa violencia se manifies-
ta en nuestros cuerpos. Aunque ahora ya no
se hable tanto, el genocidio sigue existiendo.
Y nos atraviesa. No de una manera directa,
porque creemos que abordar el genocidio en
Gaza como tal, solo deberian hacerlo artistas
palestinos y el resto, escucharles mucho
porque estan silenciados. Pero todo ese dolor
te traspasa y se refleja. Hemos intentado en-
contrar la humanidad perdida en la libertad de
la danza, en reconocernos como humanos y
reivindicar unos cuerpos que existen a pesar
de que el mundo te conduzca a lo contrario.

45

FOTO: Rocio Aguirre

La obra que se vera los dias 12 'y 13 de diciem-
bre se llama Im / Pasibles, “del latin impasibilis,
que no puede parecer o sentir. Y partimos de
tres personajes en escena que no parecen ni
sienten, pero que a lo largo de la obra, van a
buscar esa posibilidad de hacerlo”. Seran ellas
dos junto a la bailarina Beatriz de Paz, con
quien yan han trabajado y conectado en oca-
siones anteriores. “Compartimos una forma de
ver la danza y de entregarnos a ella”, declaran.

¢Y cual es esa forma?

Un compromiso fisico extremo, que también
puede ser extremo en la quietud. En la creaciéon
nos interesa el compromiso, tal vez con cosas
sencillas, pero hasta el final. Es una implicacion
y una profundidad que se busca todos los dias
hasta llegar a ese lugar que no conoces de
antemano y que es muy importante. Nos inte-
resa el estado de cuerpo por encima del propio
movimiento. Crear un lugar concreto mas alla
de lo que se espera que sea bonito.

Lucia Montes y Mado Dallery se terminan las
frases una a la otra, al otro lado del teléfono,



con esa complicidad que da todo aquello que
nos aterriza en la humanidad. Trabajan juntas
desde antes de formar su propia compafia

en 2021, cuando estrenaron la version corta
de IN-SIDE, una pieza que ha girado mucho y
se ha llevado numerosos reconocimientos (la
version escénica de 45 minutos llegd al afio
siguiente). Y cuentan que se conocieron en
una terraza de Madrid sin saber que eran bai-
larinas. “Mado trabajaba de camarera”, cuenta
Lucia. “Habiamos trabajado juntas con Antonio
Ruz y en 2020, estabamos como intérpretes en
otros proyectos cuando nacié la inquietud de
ver si podiamos hacer juntas. Entonces llegé la
pandemia y nos dejo encerradas en la mis-

ma casa. Fue perfecto para seguir creando y
descubriendo y desarrollar un trabajo previo de
investigacion. El hecho de parar en este mun-
do en el que no paramos, hizo que entraramos
en la esencia de nuestra creacion. Y todo esto
lo contamos siendo muy conscientes de nues-
tros privilegios en una época aquella en la que
tantas personas no los tuvieron”.
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Ya en 2023 llegd Moda no soy, una obra de

45 minutos con coreografia y danza de Mado
Dallery y creacion de musica en directo de
Lucia Montes, y en noviembre de 2024 la pieza
After the drop, una obra que reconocen como
origen o semilla de esta Im / Pasibles. A este
estreno se le suma otro nombre destacado de
la escena de la danza, el de Agnes Lopez-Rio,
vinculada a la compafia Kor’sia como intér-
prete y creadora, pero también, catedratica de
analisis y préactica del repertorio de la danza
contemporénea, investigadora y autora. En

Im / Pasibles firma la asesoria artistica. “Ha
sido la primera vez que tenemos un 0jo externo
y ha resultado muy Util para conversar, lanzarle
preguntas, referencias y salir del encierro”,
cuentan Dallery y Montes. “Fue muy intere-
sante, una vez que ella estuvo en el proceso,
hacer una reunién y ver que donde nosotras
dudabamos ella también, y muchas veces
aportaba una propuesta que coincidia con algo
que ya habiamos pensado. Hubo una conexion
real y nos ha ayudado mucho”, concluyen.

IM / PASIBLES. Centro de Danza Matadero. 12 y 13 de diciembre.
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EL FUTURO DE LA DANZA 0 COMO TRASPASAR
LA PALABRA *RESISTENCIA

“; Te puedo llamar?”.

Y desde el otro lado del teléfono me encargan un
texto sobre el futuro de la danza. Pregunto por el
contexto, el prisma, el angulo, el punto de vista.
“El de la exhibicion”, se escucha.

Estan preocupadas. Como para no estarlo.

Salgo a pasear con ideas posibles rondandome.
Caminar para pensar, pensar caminando para
escribir. Se ha hecho siempre, Virginia Woolf lo
practicaba a menudo.

[.]

Pienso en la posibilidad de escribir un texto de
ficcion sobre el futuro de la danza. “Haz el texto
que quieras y como quieras”, me dicen. Me
regalan confianza y libertad. Pienso en muchos
puntos y comas. Entonces fabulo sobre con-
vertir la danza en un personaje, la protagonista.
Imagino a una sefiora mayor, de pelo largo y
blanco. Avanza por un pasillo oscuro; estrecho
como esa calle de Cérdoba que quedaba cerca
de mi colegio. Al fondo del corredor, mientras la
danza-sefora avanza lentamente (se cae varias
veces, se pisa el vestido, una fuerza invisible la
empuja al suelo) hay una palabra que comienza
a desvelarse; parpadea y hace ruido. Es un ne6n
fucsia en el que se lee “Futur”; la “0” del final
esta apagada. Puede que fundida o estropeada.
Tal vez nunca llegara a encenderse. Inexistente,

Vuelvo a casa, desecho el caracter ficcional del
texto en un solo acto y con claros sintomas de
verguenza. A veces rezo para evitar los lugares
comunes y esta idea de la danza-sefiora esta re-
pleta de ellos. Como esos discursos de postureo

Por Mercedes L. Gaballero

Periodista y escritora especiali-
zada en la informacion, critica y
difusion de la Danza.

Iéxico de los que tampoco escapa la danza. Son
los lugares comunes de los que creen no serlo,
de los supuestos no comunes. El armamento
hipster que simula la profundidad. La morfologia
floral del discurso manido. Se trata de decir “ha-
bitar”, “transitar” y “tejido” muchas veces.

[.]

La danza del futuro ha de ser sostenible. Debe
serlo. Tiene que. Y esa sostenibilidad pasa por
un presente en el que asumir responsabilidades
alrededor de su presencia. Del ser y del estar
gue debe acompafiarla. Dificil evocar una danza
del mafana cuando la de hoy se tambalea tanto.
Porque la bascula esta descompensada y la
creacion no podra elevarse hasta que del otro
lado no se asuma el compromiso que toca. La
«ética de lo minimo», parafraseando (libremente)
a la filosofa Adela Cortina. Por si no ha quedado
claro, la fragilidad a la que me refiero tiene que
ver con la invisibilidad de la danza, por lo tanto
con su desconocimiento, por lo tanto con su no
accesibilidad, por lo tanto, con su ausencia.

El sol empieza a pegar fuerte y cierro las persia-
nas. ;,Como abrirlas para la danza?

Atrapada en su propio movimiento, la creacion
contemporanea alrededor del cuerpo seguira el
camino hacia el futuro. A pesar de la oscuridad
y los compartimentos estancos que la oprimen.
Sin embargo, tal vez se necesite mas que eso
para la supervivencia presente y venidera. Y la
cosa pase por agitar, hurgar, zarandear, exigir,
revolver (se). Traspasar la pose de la palabra
‘resistencia’ y abrazarla desde el ejercicio real

y consecuente, es decir, sin miedo y en comu-
nidad. Total, la precariedad (de esta y aquella
manera) ya estéa servida.

(Texto elaborado para la Asociacion de Profesionales
de la Danza del Pais Vasco (ADDE). Euskal Herriko
Dantza Profesionalen Elkartea-Encuentro para el sec-
tor de la danza. 9 de diciembre. Barakaldo Antzokia).
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VIENTO TEMPLADO Y HUMEDO DEL
SUDOESTE, QUE TRAE LLUVIAS

El titular de esta entrevista, que también funciona como un verso suelto, es la
definicién que encontramos en el diccionario si buscamos la palabra ‘abrego’.
A su vez, Abrego es el titulo del estreno absoluto de la coreégrafa y bailarina
Alba Gonzalez, en alianza con Ana Erdozain, Dacil Gonzalez, Laura Lépezy
Fran Martinez. Una pieza de danza para cinco intérpretes que reflexiona sobre
permanecer y cambiar, la raiz y la brisa, sostener y transformar.

Por Mercedes L. Caballero

Alba Gonzélez (Madrid, 1987) habla al otro
lado del teléfono con naturalidad, también
transparencia. Por ejemplo, al preguntarle
sobre Nudo, la creacién que puso en marcha
con su compafiia en 2011, dice que fue clave,
pero también la siente “algo cargada con el
paso del tiempo”. Con los afios he apren-
dido a generar espacios para la mirada del
publico, no crear de una manera tan cerrada,
dejando alguna grieta”. Cuenta también, al
respecto, que este trabajo marco claves en
el discurso dancistico que la mueve. “Por
mucho que luego el resultado sea abstracto
y te proporcione determinadas sensaciones y
emociones, para poder anclarme en la crea-
cion, siempre hay algo a nivel social con lo
que posicionarme. Como artista y ciudadana.
Hay cosas que me mueven y con las creacio-
nes me puedo permitir el tiempo de revisitar”.
De Abrego, la nueva pieza para cinco bailari-
nas que se estrena los dias 9 y 10 en Cuarta
Pared, Gonzalez explica que naci6 con la
necesidad de aire, “de limpiar algo en mi
cabeza”. Algo se habia truncado, cuenta, en
una obra anterior, Start, y el aire aparecia una
y otra vez. “Es un elemento de la naturaleza
subjetivo que me estaba intentando conectar
con algo que todavia no entendia”. Decidié
remar a favor y no impacientarse. Trabajar con
la idea de aire hasta que entendié que la brisa
la conducia a la necesidad de transformarse.
“No era ese viento que te impide caminar, sino
el que te agita y refresca. Y casi de inmediato

aparecio la raiz, la necesidad de ver lo que se
habia sembrado en estos afios de trayectoria.
La memoria, no como anclaje y freno, sino con
una base so6lida que te acompafia”. Dos con-
ceptos, el de la raiz y el viento, que méas que
contrapunto se revelan compaferos a través
de sus palabras. Aqui va otra como resultado
de las anteriores: equilibrio. “Pueden parecer
contrarios, pero se sostienen”.

Habla del viento como si fuera un aliado
desde hace tiempo.

Y diria que lo es. Asocio el viento a esa idea de
las cosas que todavia no son. De lo invisible
que se hace visible a través del efecto que ge-
nera. Como lo que puede provocar una brisa.
Este verano ya tenia la pieza en la cabeza.

En Galicia, en la playa, me quedaba mirando
los arboles, porque sentia la brisa y pensé

gue moveria sus hojas, pero no lo hacia, era
demasiado suave. En la naturaleza no hay lu-
gar para las expectativas cumplidas, y eso me
fascina. En los ensayos empecé a investigar
qué fisicalidad me interesaba para luego ir mas
directa a proponer lugares y paisajes. Proponia
una imagen a las compaferas y me decian,

“s pero te interesa desde aqui o desde alli?”.

Y yo les respondia que no lo sé, “vamos a
quedarnos a vivir en como podemos rechazar
el suelo y que el cuerpo cambie solo por el em-
puje. No intentemos montar frases”, les decia.
Y a la hora de quedarnos ahi iban apareciendo
mas cosas que no eran las esperadas.
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Suena a algo muy enriquecedor vy libre.

Lo esta siendo, aunque hubo un momento
de revision porque solo aparecian lugares
amables en lo corporal. No me interesa que
el cuerpo sufra, ni la violencia en el movi-
miento, pero era como si el cuerpo estuviera
mecido todo el rato. Y tampoco me inte-
resaba eso. Asi que un dia revisando mis
apuntes fue cuando rescaté el peso de la
raiz, de los sedimentos, de lo que se queda,
incluso de un viento més agitado. Entonces,
empezaron a salir las caidas, las fricciones.
Hay una intuicion que articula la pieza y los
materiales: los duos, los solos, los trios...
siempre las cinco en escena con pequefios
encuentros dentro de un vaivén, a modo de
hojas. Que si las mueve el viento pueden ser
un caos, pero cada una de ellas ejerce un
movimiento muy concreto.

Su relacion con la danza empez6 pronto.
Cuenta que siendo una nifa de 3 6 4 afios.
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FOTOS: Ana Erdozain

La esgrima y el patinaje la desplazaron un
rato, “me gustaba moverme, pero no en-
contraba con qué”, explica. Hasta que con
13 recuperd la danza y dio con el lugar que
venia necesitando. Empez6 a formarse en
la mitica escuela de Madrid Karen Taft y
lleg6 otro descubrimiento con el espectaculo
Cartas al director, coreografiado, dirigido e
interpretado por tres grandes de la danza
contemporanea de este pais: Ménica Runde
(recién nombrada directora del Festival
Internacional Madrid en Danza), Carmen
Werner y Teresa Nieto. “Ese especticulo me
volé la cabeza. Yo estudiaba ballet clasico y
jazz y cuando vi Cartas al director me dije:
‘yo quiero hacer esto’. Eso es lo que llevaba
buscando toda la vida”. Llegd entonces la es-
cuela de danza Carmen Senra, “y alli Jesus
Rubio me inoculé la necesidad de creacion”,
rememora. Llegaron las primeras creaciones
con companeros de clase y las primeras
comparfias donde se ha desarrollado como
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intérprete: la de Daniel Abreu, La Imperfecta,
Losdedae, La Minima...

¢Le ha costado mucho el camino hasta
aqui?

Es cierto que este Gltimo afio no me quejo,
hemos podido mostrar y mover Las Doradas 'y
Solastalgia (Ultimas creaciones). He ido sintien-
do pequefios apoyos, que van permitiendo que
la trayectoria se posicione, pero desde luego
de manera muy lenta. Me he sentido apoya-
da por Cuarta Pared, Pradillo, DT... pero no
otros espacios publicos como Conde Duque o
Teatros del Canal. Nunca he tenido residencia
en Canal, por ejemplo. Y lo digo sin més, solo
porque son mis vivencias. Amo esos espacios
y los sostengo como espectadora. También
amo las salas alternativas porque son super
necesarias en todas las redes, pero a veces

un apoyo mas institucionalizado permite que

la mirada se amplie hacia otros lugares. Una
realidad fria y desoladora. Pero yo voy a seguir
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aqui, soy cabezota. Hasta que se me acaben
las fuerzas.

Con la realidad que describe y que existe,
£como se plantea el futuro de Abrego con
cinco bailarinas?

Tengo lleno el corazén y se me rompe al
pensar que igual no hay muchas actuacio-
nes de Abrego. Asi que estoy pensando, a

la misma vez, en una version para espacios
no convencionales, y quiza poder darle mas
salidas. Me apetece que Abrego se vea,

no por la rentabilidad de la gira, sino para
mostrar y comunicar, para tener en cuenta

al publico. Porque si esa situacion no se da,
no me completa. Se trata de un encuentro
esencial para que alguien se lleve algo de la
pieza. Me siento muy acompanada, inspirada
por las cuatro compafieras para ver qué pasa
en los cuerpos. Es como si el juego hubiera
subido de nivel. Se hace mas complicado,
pero también mas interesante.

ABREGO. Cuarta Pared. 9y 10 de diciembre.









CHEJOV + CHEJOV

LA GAVIOTA

Irina Kouberskaya dirige y versiona esta obra sobre el clasico de Anton Chéjov que
se adentra en los pliegues del texto original para tender un puente entre la obra y el
hombre que la escribié. Puede verse en Teatro Tribuefie.

Juan Asego _ Sara Nieto _ Ale Lacour _ Espacio Mistral
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VOZ EN OFF

LA IMPORTANCIA DE DEJAR HUELLA

Por Sergio Diaz

Quiza me equivoque, pero en todos los grupos
de amigos en algin momento ha sobrevolado
la idea de tener tu propio bar. ;No? ;Sélo me
pasa a mi? No sé, yo lo he escuchado mucho.
Y mira que es algo que a mi siempre me ha
dado igual, dado que no bebo alcohol y no estoy
nada preocupado por el precio de los tercios.
Con lo que si he fantaseado es con tener mi
propia sala de teatro. Una sala independiente,
acogedora, diversa... en la que pueda progra-
mar Artes Escénicas de calidad (sea lo que sea
eso para cada unx de nosotrxs). Pero sé que
no podria. No es por falta de valentia (ya he
montado dos revistas gratuitas), es por exceso
de responsabilidad. No podria soportar el hecho
de programar algo y que la sala no se llenara (y
ya ni hablamos de suspender funciones por falta
de publico... me muero).

Llevo escribiendo columnas como esta desde
20083, asi que siento si me repito con los te-
mas. Esta columna es, una vez més, un home-
naje a todos aquellxs que han tenido el suefio
de tener su propia sala de teatro y lo han
cumplido. Desde ese lejano 2003 he asistido al
nacimiento, muerte (e incluso resurreccion) de
muchos espacios escénicos en Madrid. El otro
dia, buscando una calle en una app de ma-
pas, me salté la ubicacion y el nombre de un
antiguo teatro del que ya no me acordaba. Y

me puse a pensar en eso, en teatros que han
desaparecido y en la huella que dejan. Vaya
por delante que el hecho de que hayan existido
ya es mucho, muchisimo, pero es verdad que
el hecho de no recordar o ubicar algunos de
ellos me da bastante pena, porque no dejaron
nada en mi. Hay otros muchos espacios de los
que me acuerdo siempre, porque alli vivi cosas
increibles, obras que se me han quedado en

la cabeza y que cumplieron su funcién con
creces: hacerme salir distinto a como entré.

Es algo que suelo comentar con la gente que
gestiona estos espacios culturales (como si yo
tuviera idea), creo que lo méas importante es

la linea programatica (o filoséfica) que tenga
el espacio, el hecho de saber lo que vas a
encontrar alli. Hay muchos lugares que lo tie-
nen claro y puedes ir alli con los ojos cerrados
y recomendar su cartelera porque suele ser
acierto seguro. Esta claro que lo mas impor-
tante es sobrevivir, y cada cual lo hara de la
mejor manera, pero teniendo clara tu propia
identidad creo que se llega mas lejos.

En estos dias damos la bienvenida a Espacio
Mistral, El Garaje del Actor y Teatro Platea
(cuando logren vencer a la burocracia). Mucho
animo en esta nueva aventura. Desde Godot
0s acompafaremos para que el camino sea
mas llevadero.
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IRINA KOUBERSKAYA

“La gavota sigue viva y aquellos que

la criticaron quedaron en el olvido

99

Hablar con esta directora, dramaturga y una de las fundadoras de Teatro Tribuefie
sobre La gaviota, es asomarse a un territorio donde el teatro y la vida se confunden.
En su nueva version de la obra de Chéjov, se adentra en los pliegues del texto
original para tender un puente entre la obra y el hombre que la escribid. El resultado
es un acto de justicia poética, una aproximacién intuitiva y luminosa que devuelve
al autor su profundidad filoséfica y a los personajes su humanidad vulnerable.

Por Ka Penichet

El Teatro Tribuefie vuelve a convertirse en la-
boratorio de riesgo, casa de legado y territorio
de revelacion artistica con el estreno absoluto
de La gaviota, la nueva version Chéjov + Ché-
jov escrita y dirigida por Irina Kouberskaya. El
montaje es una invitacién a mirar de nuevo
uno de los textos méas aclamados y més vivos
de la historia de la dramaturgia moderna uni-
versal. La obra, nace de una premisa sencilla
en apariencia, pero de una profundidad que
desarma: ¢ qué ocurre cuando La gaviota,
con todos sus silencios, sus ironias y sus ca-
pas psicoldgicas, dialoga directamente con la
voz intima de Chéjov? ;,Qué sucede cuando
su pensamiento, expuesto en cartas, diarios
y recuerdos de sus contemporaneos, se filtra
entre las escenas, como si el propio autor
acompanara a sus personajes desde un lugar
secreto? Para Kouberskaya, esta operacion
es una forma de justicia poética. “Rescata-
mos pequenos fragmentos del legado literario
del autor que ponen en evidencia su filosofia,
su capacidad de descifrar la realidad y, a
pesar de ello, no perder la inquebrantable fe
en el hombre”, explica. “Ha sido un trabajo
delicado, tratando de no quebrantar la estruc-
tura transparente de la obra”.

El punto de partida conceptual esta contenido
en una frase que aparece en las memorias de
Olga Knipper Chéjova, actriz, viuda del escritor
y primera intérprete de varios personajes chejo-

vianos: “; Es posible interpretar esto?”. Aquella
duda reverbera todavia hoy vy, para Irina, no es
una pregunta técnica sino metafisica. “La mejor
obra es aquella que guarda su secreto el mayor
tiempo posible”, recuerda citando a Paul Valéry.
En La gaviota, ese secreto no es un enigma
narrativo, sino un iceberg emocional, un terri-
torio donde “la inmensidad y la profundidad de
las inquietudes humanas” permanecen ocultas.
“Para entrar en el universo de Chéjov hay que
tener personalidad, tu propio mundo, o ganas
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de empezar a crearlo”, afirma. Por eso, mas que
interpretar la obra, el reto es ‘escucharla’.

Que Kouberskaya afronte ese desafio no
sorprende. Nacida en Moscu y formada en la
prestigiosa Escuela Superior de Teatro, MUsi-

ca y Cinematografia de San Petersburgo con
maestros como Tovstonogov, Muzil o Katzman,
pertenece a la misma tradicion teatral que gesto
el universo de Chéjov. Desde su llegada a Espa-
fa en 1973 ha trabajado con instituciones que
marcaron el desarrollo de la escena contempo-
ranea, el TEI, el TEC, la RESAD, el Laboratorio
William Layton, y desde 2003 dirige el Teatro
Tribuefie, espacio que ha convertido en una
casa para las poéticas exigentes y los lenguajes
esceénicos de riesgo.

UN REVELADO DE 115 ANOS

La historia de La gaviota es también la histo-
ria de un malentendido. Durante décadas fue
acusada de “absurdo vestido de mala drama-
turgia”, victima de puestas en escena torpes o
de lecturas excesivamente racionales. El propio
Chéjov lamenté que nadie hubiese leido la pieza
“con el corazdn”. Irina rescata esa herida sin
dramatismo: “La puesta en escena, la interpre-
tacion, el texto... Hubo muchos factores que

no satisficieron a los criticos, pero la obra sigue
viva y los nombres de los criticos quedaron en
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el olvido”. Esa vitalidad es, para ella, la prueba
de que la pieza necesitaba tiempo, como una fo-
tografia que sblo muestra sus contornos tras un
largo proceso de revelado. En su version, ese
negativo adquiere forma en un tejido escénico
poblado de figuras, parientes, criados, aristocra-
tas, médicos, jardineros, vulnerables, obedien-
tes, desobedientes, cinicos, que conviven bajo
el mismo cielo emocional. “El teatro de Chéjov
es una gran familia”, sostiene. “El entorno
siempre es el mismo: la sangre congelada, la
sangre emancipada, las estaciones del afo...
Los objetos empiezan a evidenciar su larga vida
al servicio del pensamiento”.

Esa fisiologia del espacio no es un simple telon
de fondo, sino una suerte de paisaje interior
que guia al espectador a lo esencial, la verdad
velada que sostiene a cada personaje.

ROMPER EL ESPEJO

La version Chéjov + Chéjov no es una relectura
académica, sino una especie de conversacion
entre la obra y la vida del autor, una doble hélice
donde ficcidn y biografia respiran juntas. “La
fusién entre la vida del autor y de sus persona-
jes siempre ha existido”, comenta Kouberskaya.
“Nosotras solo la hemos potenciado sutiimente,
evidenciando la busqueda hacia la metafisica,
hacia la poética del pensamiento”.
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En este proceso, la verdad aparece cuando se
rompe el espejo. “A veces, el director guiado por
el dramaturgo tiene que romperlo”, afirma. “Por-
que al otro lado del azogue esta el lugar donde
nos esti mirando la verdad. Ya no queda tiempo
para el miedo”. El teatro, en esta concepcion,

€S un espacio sin horas, un territorio espiritual
donde los personajes, y con ellos los especta-
dores, buscan una dignidad amenazada por la
estupidez contemporanea. La obra habla de
destinos, pero también de elecciones. “La vida
es una cosa sencilla, decia Chéjov, pero el hom-
bre hace todo lo posible para complicarla”. Y el
espectaculo, explica Irina, aspira a que el pu-
blico sienta esa tension filosofica sin caer en el
melodrama: “Queremos canalizar emociones y
pensamientos para que la representacion pueda
ser calificada como un espectaculo filoséfico”.

SALVAR A CHEJOV DE CHEJOV

Uno de los aspectos mas sorprendentes de

la version es la presencia explicita, aunque
siempre poética, del propio Anton Chéjov. Sus
pensamientos, sus dudas, su humor y su lucidez
aparecen intercalados entre las escenas, como
si acompanfara a los personajes desde un limbo
afectivo. “Queremos salvar a Chéjov de Chéjov”,
dice Irina con una sonrisa. “Crear las condicio-
nes para un encuentro entre ambos. Lo van a
pasar bien. Se van a reir mucho”. La risa, efecti-
vamente, ocupa un lugar esencial en el montaje.
En la vision de Kouberskaya, la comedia no
atenua la tragedia, sino que la revela. El humor
es, quiza, el verdadero acto de compasion che-
joviana: mirar la fragilidad humana sin pedante-
ria, sin moralismo, sin cinismo. “El reto esta en
sentir la respiracion de la obra en todo momento
y en adquirir la capacidad de compasion del
autor”, afirma. “También en la valentia de situar
al ser humano en el misterio de su vida”.

PUENTE ENTRE GENERACIONES

La version esta firmada por Irina Kouberskaya
en colaboracién con su nieta, Candelaria de la
Serena. Para ambas, el proceso ha sido tanto
artistico como intimo. “Ha sido una oportunidad
de union y entrega hacia un tercero: Chéjov”,
cuenta la directora. “Candela tiene una soélida

preparacion filoséfica, sentido del humory
paciencia; yo la rodeé de la cultura rusa lo mejor
que pude”. Ese dialogo intergeneracional se tra-
duce en un montaje que honra la tradicion pero
también se atreve a cuestionarla, uniendo raices
y ramas, genealogia y busqueda.

Kouberskaya lo expresa con una metafora que
resume su identidad artistica: “Mis raices estan
en Rusia, pero mis ramas estan aqui, con Valle-
Inclan, Lorca, Cervantes... Soy el pez de aquel
océano, pero también un pajaro de este aire
espariol. Quiza la gaviota”.

Reportaje completo: www.revistagodot.com

LA GAVIOTA (DE CHEJOV + CHEJOV). Teatro Tribuefie. 12, 13,19 y 20 de diciembre.
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JUAN ASEGO

“Lo cotidiano tiene el poder

de transformar”

Es el autor, director y uno de los intérpretes (junto a Mar Galera, Ricardo Teva y
Frasco Contreras) de Animales en Apnea, la segunda entrega de la Temporada
Verde, la iniciativa de Cuarta Pared de llevar la emergencia climatica a escena.

Este ecodrama, creado por Colectivo Trance, quiere transformar la apatia en la que
estamos inmersos en accidn para que reflexionemos sobre el futuro que nos espera.

Por Sergio Diaz

Formas parte de esta Temporada Verde que
ha puesto en marcha Cuarta Pared. Cuénta-
me un poco como ha sido este proceso.

Ha sido un proceso muy interesante. Después
de presentarme a la convocatoria con una
carta de motivacion y el CV, me avisan que
soy uno de los seleccionados para desarrollar
un taller de un mes junto a profesionales del
sector cientifico y el artistico-dramaturgico. Al
finalizar tuvimos que presentar un proyecto, un
acercamiento a la dramaturgia deseada, que
se desarrollaria durante los siguientes meses.
Finalmente, de esxs 15 dramaturgxs se selec-
cionaron 5: Sebastian Moreno, Ruth Rubio,
Txemi Pejenaute, Sandra Arpa y yo. Pasados
unos meses, Cuarta Pared abre convocatoria
para companias, productoras y equipos de tra-
bajo para poder llevar a cabo tres de los cinco
textos creados en el ETC anterior, laboratorio
de creacion dramaturgica, donde nace Anima-
les en Apnea. Junto a mi compafiia, Colectivo
Trance y como productora y soporte artistico,
Factoria Jarana, presentamos un proyecto que
finalmente acaba siendo seleccionado. Es el
proceso creativo mas largo que he vivido hasta
ahora. Empieza en noviembre de 2023 desde
la soledad del dramaturgo, pero que comparte
constantemente el proceso de su pieza con sus
compafieros y tutor. Hasta ahora, diciembre de
2025, donde desde hace casi un afio abro el
proyecto a companeros increibles que sostie-
nen junto a mi la idea de construir un relato en

torno al medio ambiente. Esto, magia del teatro,
me hace tremendamente feliz. Un grupo de per-
sonas, artistas, que se suben al barco y reman.

¢ Qué te aportaron esos encuentros con
cientificos? ¢ Cambiaron en algo tu vision
del mundo?

Me aportaron ganas de escribir, muchas. Es
muy curioso como desde el dato, las estadisti-
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cas y lo cientifico, en mi cabeza comen-
zaba a generarse el relato y las ganas
de esbozar lo que nos iban contando.
Para mi, estas sesiones fueron dispara-
dores creativos, muy fructiferas.

Y mas que cambiar, porque no tenia
una idea muy definida, me abrieron

los ojos en muchas cosas que, de una
manera u otra, ya resonaban conmigo.
Sobre todo, dejaron una mirada abierta
al horizonte donde depositar la acep-
tacion y la esperanza. Las ganas de
poder sembrar algo y construir un relato
con historias que lleguen desde lo mas
humano para habitar la problematica de
la urgencia medioambiental.

¢ C6émo ha sido la mirada de Borja

Ortiz de Gondra?

Afilada, desde el buen sentido. Un

sentido positivo y lleno de cuestiona-
mientos. Este tipo de miradas son las

que, de una forma u otra, te sitan en

la controversia viva, en las dudas y los
aciertos. Y esto, personalmente, es lo

gue me gusta. Estos encuentros nos

daban la posibilidad de diseccionar las
escenas. De preguntarnos si el relato cienti-
fico habitaba en el relato dramaturgico. De la
necesidad o no del conflicto. De ser creadores
e investigadores a la vez... Creo que gracias
a eso hay un residuo textual impregnado de
él y de mis compafierxs que a nivel creador y
personal guardo con mucho carifo.

¢ Qué opinion te merecen todas las iniciati-
vas que lleva a cabo Cuarta Pared?

Son muy necesarias. Estas practicas, desde
mi punto de vista, mantienen con vida el tejido
esceénico artistico de Madrid. Es muy nece-
sario y de agradecer que sucedan, ya que se
convierten en una apnea sostenida para todos
nosotros porque gracias a eso se crean oportu-
nidades y una red maravillosa. Personalmente,
estoy muy agradecido a estas iniciativas.

¢ De dénde nace Animales en Apnea? ¢ Qué
te motivo a escribir un texto asi?

La obra tiene como disparador principal una
noticia que lei hace mucho tiempo, antes de
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todo esto. La noticia hablaba de la aparicién de
un cachalote muerto en las costas de Almeria
con mas de 37 kg de plastico en el aparato
digestivo. Plasticos de todas las formas y usos.
Esa noticia se instalé en mi cabeza en algun
momento y aparecié cuando empecé a moldear
el proyecto que queria presentar.

La obra tiene tintes de autoficcion. ¢De qué
experiencias personales has partido para
construirla?

De todos aquellos recuerdos que tienen que
ver con lo cotidiano. Lo cotidiano tiene el poder
de transformar. Con frases de mi madre, mis
tias y mis yayas. De la figura y el sostener
femenino. Supongo que desde ese lugar llega
lo mas sensible que habita en mi. He tomado
referencias vitales que me han acompanado
para dotar a los personajes de vida interna 'y
emociones, para hacerlos accesibles y que no
resultaran personajes que no tengan nada que
ver con el que mira o lee. Al tener esto, € inten-
tar jugar con la honestidad de los recuerdos, lo
ficcional se convierte en algo mucho mas facil,
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es ir sumando capas y divertirme. Es divagar
por la fabula y encontrar la controversia entre la
familia y ese suceso desencadenante.

¢ Como habéis establecido escénicamente el
trenzado de las dos realidades: la humana y
la de los cachalotes?

Desde la cotidianidad. Se establece como ancla
en la escena frente al nuevo realismo donde
trabajamos acciones muy concretas que nos
puedan servir para los dos planos y de este
modo encontrar distintos nexos creativos. A
través de estilizar lo cotidiano, llevandolo a

un lugar mas poético y no tan literal. Desde el
extrafiamiento, que rompe cualquier tipo de
identificacion y esto obliga a pensar, o desde

la identificacion de fugaces que buscan ser
interpelados. Este nuevo realismo se cuelay se
instala de forma puntual en un marco comun.
En definitiva, trasladando todo esto a escena,
desde un dispositivo que nos permitiera jugar y
habitar esas dos realidades.

¢Y como ha sido ese trabajo corporal con
los intérpretes, entre ellos tu, para encarnar
a esos cachalotes en escena?

Mas que llegar a un lugar corporal donde
pretendamos que eso se identifique como tal,
estamos jugando con aquellas partes que nos
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interesan textualmente, cargadas de identifica-
cion, y después escénicamente para dotarlas
de extranamiento, o de estilizacion escénica, e
intentar unirlas y poder vislumbrar esa fabula
que nos cuenta la obra. Se ha dado desde un
imaginario comun, nada sofisticado. Desde
ese lugar que habita en todos para llegar de
manera directa al mar, después a la vida y final-
mente al mundo cachalote. La obra esta llena
de informacion sobre estos cetaceos en forma
de pildoritas, para cuando una vez acabada la
pieza el publico sea capaz de unirlas y de este
modo saber mas sobre estos seres vivos y su
comportamiento actual.

Decis que es una obra teatral de metamor-
fosis, donde aceptar lo que fuimos es el
primer paso para comprender lo que somos
y, desde ahi, vislumbrar el futuro. ¢ Ese es el
objetivo de la propuesta? ¢ Es lo que queréis
provocar en el publico, un cambio?

Asi es, desde el espacio textual y ahora el
esceénico, se cuenta una historia, algo muy con-
creto, para entender que el dafio ya esta hecho
y que lo Unico que nos queda es aceptar para
continuar. Cuando uno acepta las adversidades
de la vida, la vida empieza a fluir mejor. En la
obra igual, aceptar, comprender que no hay
vuelta atras pero si una oportunidad de habitar



www.revistagodot.com

este mundo con miras hacia el futuro. Mas que
un cambio es intentar inyectar una pequefia
reflexion. Algo que resuene con elixs sin darse
cuenta, pero que empiecen a mirar de frente su
relacion con el plastico y por ende su consumo.

¢ Vuestro teatro es una forma de luchar
contra esos comportamientos preestableci-
dos e inamovibles que nos hacen ir hacia el
abismo?

Creo que nos situamos mas en un lugar de
intentar entenderlos. De habitar esos comporta-
mientos establecidos y ponerlos en venta. Habra
gente que quiera comprarlos y otros regalarlos,
como nuestras piezas. Es divertido situarnos en
el abismo. Situarnos en lugares donde no esta-
mos acostumbrados a estar. Agarrarnos de la
mano y entrar en trance, cruzar umbrales juntxs.
De este modo ves otras formas de ser y hacer
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envueltos por el peligro. Es justo ahi donde nace
la lucha, visibilizando la problematica. Entre el
abismo y el deseo del cambio.

Cuéntame por qué le dedicas esta obra a las
yayas...

Porque ellas son la raiz, las que estan antes que
nosotros. Y porque también son un poco Pacha-
mama. La obra habla de entender lo que fuimos
para aceptar lo que somos y de esta manera
vislumbrar el futuro. Y creo que anclarme un
poco a esta idea es abrazar la obra y darle un
sentido que transciende mas alla de la lectura o
el hecho escénico. Porque me apetece y porque
se lo merecen, porque fueron ellas y luego
nuestras madres. Y porque, de esta manera, mi
regomello para con ellas se calma un poco mas.

Entrevista completa: www.revistagodot.com

ANIMALES EN APNEA. Cuarta Pared. Del 4 al 20 de diciembre.

DICIEMBRE Y ENERO EN LA MIRADOR

Monica Runde e Inés Narvaez

Ser Bailarina
28,29 y 30 de noviembre

El verano en que mi madre tuvo
0S 0jos verdes

Goncierto para ninos y ninas
13y 14 de diciembre

9 al 14 de diciembre

La Tuerta
19y 20 de diciembre

En gloria estamos
1421 30 de enero

La Katarsis del tomatazo
23 de enero al 28 de marzo
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SARA NIETO

“Queria hablar del suicidio como
algo colectivo desde lo personal”

Es la autora e intérprete de Punto de Fuga, un mondlogo teatral
en el que la protagonista habla sobre el suicidio de su madre.
Dirigido por Gustavo Gonzalo, este montaje que podremos ver en
La Usina se embarca en intentar poner en comun lo que supone el
dolor y el silencio que se genera alrededor de un trauma.

Por Sergio Diaz

Sara, ¢ por qué decides crear un especta-
culo teatral tan personal como Punto de
fuga?

La idea surge hace unos siete afios, cuando
vivia en Ciudad de México. Comencé a escri-
bir sobre recuerdos de la infancia, la relaciéon
con mi madre y la adolescencia tratando

de entender como impacta un trauma en el
desarrollo y las relaciones. También sentia el
deseo de compartirlo desde un escenario, un
lugar conocido donde me siento expuesta a la
vez que protegida.

¢ Qué buscas al hacerlo? ¢ Es por una ca-
tarsis personal?

Queria investigar sobre cbmo compartimos el
dolor, el acompafamiento y los estigmas pro-
pios y comunes. Nunca lo planteé como una
catarsis. Queria hablar sobre el suicidio como
algo colectivo desde un lugar personal.

¢A qué quieres invitar al publico que venga
a ver la obra?

Me gustaria invitar al publico a compartir una
experiencia sobre el dolor, el silencio, el amor
y el acompafiamiento.

Aunque dices que en un escenario te sien-
tes protegida, ¢ cOmo es subirse ahi para
hablar sobre el suicidio de tu propia madre?
Para mi supone una liberacion poder compar-
tir una experiencia que ha marcado mi vida

desde la evocacion de lugares complejos y
dolorosos, pero también muy acogedores.

Entiendo que eres capaz de hacer esta
obra en esta etapa de tu vida en la que has
podido digerir todo mejor, ¢{no?

Esta pieza solamente la hemos podido conce-
bir desde la perspectiva que da la experiencia,
y después de haber aceptado la convivencia
con el trauma del suicidio e intentar poner en
comun la vivencia personal desde el espejo de
lo colectivo.

¢ Sarah Kane te ha acompafnado mucho en
este proceso?

El texto de Psicosis 4.48 de Sarah Kane siem-
pre estaba abierto durante el proceso de escritu-
ray volvia a él, no sabia muy bien lo que queria.
Elegi una pequefia parte en la que aludia a

su relacion con los profesionales de la salud
mental, ese desgarro con el que habla 'y ese
sentimiento de indefension queria que formase
parte de la pieza para incluir el lugar donde
pudo estar mi madre y tantos pacientes de la
salud mental que no encuentran eco, ni refugio,
ni en las instituciones ni en muchos profesiona-
les. Gustavo Gonzalo, el director, se encargo de
hacer una version que interpela al publico.

¢ Cuantas veces has recreado en tu cabeza
ese momento en el que tu madre se despi-
de de ti sin ta saberlo?
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Con la distancia, lo recuerdo
con ternura. Muchas veces, el
pensamiento que mas he tenido
ha sido el por qué no me fui
con ella ese dia a pasear como
tantas veces.

En un principio te dijeron que
tu madre habia fallecido en un
accidente de trafico. ¢ Era me-
nos doloroso afrontarlo asi?
Cuando mi madre se suicid6 yo
tenia trece afios y mi hermano
once. Ahora creo que fue lo
mejor y que mi familia eligi6 lo
que crey6 que nos haria menos
dafo. Cuando, afios mas tarde,
enfrenté la verdad que ya intuia,
vivi un segundo duelo durisimo,
pero ya lo hice desde la madu-
rez y con mas herramientas.

¢CoOmo es ese silencio que
sobreviene tras un trauma?
Es un silencio opaco en el que
me senti profundamente sola y
desvalida.

Todo esto te pasé con trece

anos, como comentas. Ahora

pasado el tiempo y tras ha-

berlo pensado mucho, ¢ veias

senales en ese momento

que podian indicar lo que al final acabé
sucediendo?

Mi madre estaba deprimida, eso si lo recuerdo
perfectamente. En casa estdbamos pasando
por una situacion econémica muy complicada,
pero no me di cuenta de la dimension del su-
frimiento por el que ella debia estar pasando.

Hay un concepto muy interesante del que
hablas que es la desconexién con res-
pecto a la vida de nuestros padres en la
adolescencia. ¢ Es algo que sucede en esa
etapa por egoismo, por falta de madurez,
por que debe ser asi para tomar distancia
con ellos?

Si, es algo que planteo en la obra, pero lo
hago desde una mirada personal, porque
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cada adolescencia es un mundo. Es una
etapa muy dura en la que andas perdida y en
mi caso, estaba enfadada. Era muy rebelde y
cuestionaba todo el tiempo a mis padres, no
me caian bien, tampoco me dejaban hacer

lo que yo queria porque me consideraban
pequefa y eso me distanciaba de ellos.

Con respecto al suicidio sigue habiendo
mucho estigma, mucha falta de informa-
cion... ;Como ves que se trata el tema des-
de los medios de comunicacion? ;Crees
que estamos avanzando respecto a la
época en la que no se podia ni mencionar
esa palabra?

En la época en la que mi madre se suicido,
afo 1986, no se hablaba del tema. En mi casa
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se ocultd y se tapé. Ahora, todo ha cambiado
mucho, hay mas vias de informacion, lugares
de encuentro y foros donde poder hablar,
aunque la tasa de suicidios no para de subir y
es un problema gravisimo, sobre todo, entre
adolescentes. Tenemos que seguir hablando,
cuestionando las sociedades que estamos
construyendo y cdmo impactan en nuestra
salud mental para que esto ocurra.

Desde aqui agradecer a la Red Aipis por su
labor con los familiares supervivientes de
suicidio y a Stop Suicidios por la divulgacion y
el apoyo.

¢ Como has trabajado con la culpa? Porque
entiendo que ha habido momentos de pen-
sar que tu tenias la culpa, momentos de
culpar a tu madre por tomar esa decision...
La culpa forma parte del proceso de duelo de
los supervivientes del suicidio, cuesta muchi-
simo entender que un ser tan importante para
ti haya decidido irse porque no puede soportar
el dolor que siente.

¢ Te has perdonado y le has perdonado?
Este proceso me acompanfara toda la vida.
Todavia hoy, hay momentos de reproche,
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tanto a mi madre como a mi misma, pero no
me engancho a eso de la misma manera que
anos atras.

¢Hacer la obra con algo de humor ayuda
de alguna manera?

El humor es una herramienta fundamental
para mi y para mi manera de entender la vida.
La tragedia y la comedia no se pueden enten-
der la una sin la otra.

En el texto hablas de desentrafiar nudos.
¢Alguna vez se deslia toda la madeja?

Los nudos forman parte del camino, con la
experiencia uno aprende a desliarlos con mas
soltura, humor y a convivir con ellos.

¢ Cudl es el punto de fuga de Sara Nieto, lo
que marca tu camino actualmente?

Los puntos de fuga siguen siendo los que tie-
nen que ver con imaginar. Escribir, actuar, leer,
escuchar musica, bailar y pasear con mi perra.
Y como diria Andrés Lima, los verbos estan re-
pletos de cualidades, nuestra labor es probar-
las, jugarlas, desentrafarlas y descubrirlas.

Entrevista completa: www.revistagodot.com

PUNTO DE FUGA. Sala La Usina. Del 7 al 28 de diciembre
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ALE LACOUR

“En la obra cuestiono la 1lusion de
que las mujeres ya somos libres”

Perfect ass es un montaje estrenado en noviembre en Nave 73 que

ha llamado la atencién tanto por su planteamiento escénico como
dramaturgico. Es un texto escrito y dirigido por Ale Lacour e interpretado por
Lola Silva, Caterina Mengs y la propia Lacour. Esta propuesta de La Impura se
pregunta sobre lo que significa ser libre en un mundo como el de hoy.

Por Sergio Diaz

¢ Qué es Perfect ass?

Las piezas que he escrito siempre nacen de

un tema que me concierne, inquieta o atrae. Y
para abordar ese tema suelo usar la autocritica
y el concepto de ‘reirnos de nosotras mismas’.
Creo que es una de las mejores maneras para
que el publico, en vez de sentirse atacado, se
sienta interpelado sin ofensa, porque yo no me
rio de nadie mas que de mi misma. Ahora bien,
todas y todos somos ‘yo misma’. De forma
concreta, Lola Silva y yo nos planteamos seria-
mente, antes de que existiera Perfect ass, por

qué tenemos la necesidad de agradar siempre
al hombre. Y de ahi fuimos tirando del hilo.

¢La mujer siempre va a estar en el centro
de las propuestas de La Impura?

Por ahora ha surgido asi de forma natural. No
ha habido ninglin pacto que yo haya hecho
conmigo misma de escribir siempre sobre
mujeres por un mero pulso contra el hombre.
Escribo desde y sobre la mujer porque lo soy,
tal como Scorsese hace peliculas sobre y
para hombres porque lo es.

FOTOS: Guille Cuidadillo
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Has escrito la obra en cua-

tro escenas distintas y

cada escena presenta una

forma diferente de ‘ser mu-

jer.” ¢ Por qué has elegido

estos cuatro modelos y qué

querias representar con

cada uno de ellos?

La obra empieza proyectan-

do un cortometraje donde

varias mujeres en una sala

se sacan fotografias inten-

tando encontrar la postura

perfecta, es decir, para verse

perfectas. Una profesora de

universidad comenta dicho

cortometraje y cuestiona el

desnudo femenino, analizado por John Berger
a proposito de la pintura europea, y la cosifica-
cion del cuerpo femenino. En esta escena se
le pregunta al alumnado, al publico, ¢qué es el
arte?, y todo ello se hace desde una postura
aleccionadora, culpabilizadora, soberbia. Al final
de la clase, una alumna refutara todo lo que se
ha dicho con anterioridad. La escena primera
sirve de apertura y crea el marco de la obra.
Nos damos cuenta que la direccion, ya desde el
principio, recoge y juzga a todos los personajes,
no identificandose con ninguno.

Los siguientes relatos se desarrollan como
afluentes, refutan o expanden la primera
escena. En la segunda tenemos el punto de
vista de mujeres ancianas que consideran
haber tenido mayor libertad que las trabaja-
doras de hoy. La tercera se enfoca en la voz
de una ‘stripper’, y cuestionamos conceptos
como la abolicién de la prostitucion desde una
perspectiva mas social e irrefutable, ya que la
teoria y la practica difieren. Y la escena cuatro
aborda la intimidad de pareja. Ella ha decidido
decir que “no”, mas movida por una idea que
por un sentimiento. El de la escena cuatro es
el unico varén que sale en toda la obra, y es
un hombre compasivo y feminista, de esos
que hoy llamamos ‘aliades’ gracias a la nueva
masculinidad.

¢Qué significa ser libre hoy?
Hay una frase muy interesante que dice que
“La verdadera libertad es pensar desde fi
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mismo, no desde lo que otros dicen”. ;Conse-
guimos esto en algiin momento? Yo creo que
no del todo. Haciendo una analogia entre la
‘libertad’ neoliberal que es precisamente esta
esclavitud disfrazada que nos autoimponemos
en la que cada uno es amo y esclavo de si
mismo, y te explotas creyendo que te realizas,
y la ‘libertad’ de fotografiar nuestro cuerpo
desnudo y a cachos para el ojo masculino, nos
hipersexualizamos creyendo que nos empo-
deramos, ambas operan bajo la misma logica:
confundimos sometimiento con autodetermina-
cion. En los dos casos, elegimos nuestra propia
explotacion y la llamamos libertad.

¢Mostrar el cuerpo es cosificarse direc-
tamente? ¢ Una mujer puede celebrar su
cuerpo sin reducirse a él?

Creo que cosificamos nuestro cuerpo sin ni
siquiera plantearnoslo, pero también lo celebra-
mos y decidimos qué hacer con él. Esa contra-
diccion me interesa: ;,dénde esta la linea entre
celebrar tu cuerpo o reducirte a é1? La obra no
pretende resolver eso, sino dejarlo abierto para
que cada uno lo cuestione.

¢ Qué dogmas feministas cuestionas?
Muchas veces reproducimos la mirada patriar-
cal creyendo que nos liberamos de ella. Me
interesa eso: ¢ cuando una eleccioén es real-
mente nuestra y cuando estamos eligiendo lo
que siempre se esperd de nosotras? En Perfect
ass, todas las mujeres creen estar tomando
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decisiones libres: las chicas de las fotos, las
mayores que creen haber tenido més libertad,
algo que es completamente falso, la ‘stripper’
que defiende su trabajo, la mujer que dice “no”
en la intimidad, pero ninguna puede comunicarse
realmente, ninguna escapa del todo a la mirada
masculina. Eso es o que cuestiono, la ilusion de
que ya somos libres.

¢ Cudles son las mayores contradicciones
inherentes a la condicion femenina actual?
La contradiccién central es que hemos con-
quistado libertades formales. Podemos votar,
trabajar, divorciarnos... pero seguimos negocian-
do nuestra existencia bajo la mirada masculina.
Decidimos qué hacer con nuestro cuerpo, pero
esas decisiones raramente escapan a lo que se
espera de nosotras: ser deseables, ser producti-
vas, ser buenas madres, ser exitosas.

¢Y las mayores contradicciones a las que se
enfrenta Ale Lacour?

Las mismas que te he dado para la respuesta
anterior. El constante deseo de ser yo mismay
enfrentarme cada dia a como deberian ser mis
labios, mis piernas, mi culo, mis brazos. Siempre
es el cuerpo el que se interpone entre nuestro
yo-mujer y el mundo. En esta era de la imagen sé
que a muchos hombres también les pasa, pero no
creo que haya un comparativo semejante. Desde
que, a los trece afnos, me hicieron sentar en el
patio del colegio porque me estaba convirtiendo
en ‘mujercita’ en vez de poder seguir jugando al
fatbol con mis amigos, sé que me quitaron toda
libertad. Me dijeron: “sé mujer” y me dejaron sin
cancha. ¢Eso no es contradictorio? ;Querer ser
lista y capaz, pero deseable al mismo tiempo?

Entrevista completa: www.revistagodot.com

PERFECT ASS. Nave 73. Domingos de diciembre.
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UN NUEVO ESPACIO PARA

DEJAR HUELLA

La fundadora de la Libreria Mistral, Andrea Stefanoni y el violinista y escritor
Aaron Lee Cheon son los impulsores de Espacio Mistral, un nuevo escenario
para la creacién y el encuentro situado en el barrio de Puerta del Angel.

El periodista, gestor cultural y poeta Maximiliano Legnani sera el director
artistico de este lugar que nace con las ideas muy claras.

Por Sergio Diaz

La apertura de un nuevo espacio escénico en
nuestra ciudad siempre es motivo de alegria 'y
jolgorio para esta revista. Y mas si es un espacio
independiente, que parte de unas premisas
claras y que esta situado fuera de la almendra
central de la ciudad de Madrid. La fundadora de
la Libreria Mistral, Andrea Stefanoni, y el violi-
nista y escritor Aaron Lee Cheon (foto de abajo)
son los impulsores de Espacio Mistral, un nuevo
escenario para la creacién y el encuentro situado
en el barrio de Puerta del Angel.

Han elegido a nuestro interlocutor al otro lado
del teléfono, Maximiliano Legnani (foto de
arriba), como director artistico. “Yo he trabajado
mucho tiempo en medios de comunicacion en
Argentina, ademas de mi trabajo como gestor
cultural en diversos proyectos y como poeta.
De esas labores ya conocia a Andrea. Ya habia
visitado su libreria y teniamos buena relacion
gracias a la Literatura. Aaron y Andrea se cono-
cieron un dia hablando de Copi, un dramaturgo
argentino, y cuando Andrea y Aaron empezaron
a proyectar la idea de levantar Espacio Mistral
estaban buscando una persona que quisiera co-
laborar para encargarse de la programacion de
la sala y pensaron en mi”. Asi que esta relacion
entre los tres pilares de Espacio Mistral esta
tejida gracias a los libros y al amor al teatro,
fundamentalmente. Empezamos muy bien.

Le pregunto a Maxi si la eleccién de abrir la sala
en un barrio como Puerta del Angel ha sido algo
deliberado o es fruto del azar inmobiliario. “Ha
sido totalmente deliberado”, nos comenta. “Abrir
la sala en este emplazamiento tiene un significa-

do especial porque Aaron conoce el barrio desde
gue es muy pequefio, ya que sus padres tienen
aqui una escuela de danza y musica que lleva
abierta 40 afos. Y sumar esta sala al barrio es
una idea predeterminada para ofrecer otra op-
cion cultural de calidad también en estos barrios
periféricos, que no siempre haya que ir al centro
de la ciudad. Habia interés y necesidad entre el
publico del barrio de poder disfrutar de especta-
culos asi sin tener que desplazarse demasiado,
asi que por todos estos factores creimos que
este lugar era el ideal para abrir Espacio Mistral”.

UN ESPACIO CON ANGEL

Al preguntar a Maxi sobre lo que es Espacio Mis-
tral, su alma de poeta toma el control de la con-
versacion: “Es una sala que tiene angel (risas), y
no solo porque esté en el barrio de ese nombre,
lo digo porque de verdad creo que hay una ener-
gia muy bonita aqui dentro. Lo veo en los rostros
de las personas que vienen a vernos. No sé si
son las butacas traidas de un viejo cine de Soria
que cerr6 y que han sido rescatadas y restaura-
das, no sé si es la apuesta luminica, que parece
gue seamos un teatro del Centro, probablemente
sea la programacion, puede que sea la posibili-
dad que ofrecemos de un encuentro tan cercano
entre el publico y los artistas... no sé€ lo que es,
pero tiene algo muy especial. Creo que es un
lugar en el que van a suceder cosas, se van a
contar historias y se va a salir de aqui con la
emocion a flor de piel”. Y es que tienen muy claro
lo que quieren ofrecer y la identidad que quieren
forjar para Espacio Mistral. “No buscamos un
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teatro solemne, pero tampoco buscamos
ser un lugar que ofrezca un entretenimien-
to que no deje nada. Buscamos ofrecer
espectaculos para todos los publicos, para
los diferentes publicos, pero que haya un
hecho artistico, y que ese hecho artistico
genere la posibilidad de que el publico se
conmueva. Ya sea desde la risa, desde

la emocion... pero que se dé un aconteci-
miento, ese es nuestro objetivo”.

LINEAS DE ACTUACION

Pero una cosa es el discurso que todxs
tenemos, y otra distinta es sostenerlo con
hechos. Y Espacio Mistral, en estas pocas
semanas que lleva abierto, esta demos-

trando con creces que el tipo de oferta

cultural de la que hablan es la que se

plasma sobre el escenario. “Nosotros nos
sostenemos sobre el teatro, la musica,

la danza, los encuentros con el publico

y préximamente el cine. Todas nuestras
propuestas seran muy cuidadas y de alta
calidad. En lo que respecta a la danza,

en los primeros dias de programacion y

de apertura del espacio ya tuvimos por

aqui a Marco Flores, lo cual es un buen
indicativo de cobmo queremos hacer las

cosas y vamos a seguir por esa linea. En

teatro ya hemos tenido propuestas muy
interesantes. Ahora estamos progra-

mando Okasan (6 de dic.), una obra de

mucha belleza de Carola Reina. En diciembre
tenemos El Bululti (12 y 13 de dic.), de Osqui
Guzman, una propuesta teatral que conecta

el esplendor del Siglo de Oro Espafiol, con las
raices y la memoria de la cultura boliviana. Y
estara también con nosotros Lucila Gandolfo por
partida doble. Primero con La maestra serial (11
de dic.), y después con un espectaculo llamado
Una pelicula sin Julie (19 y 20 de dic.), un viaje
musical para celebrar a la gran Julie Andrews
que ha sido todo un éxito en Argentina. En cuan-
to a la musica estamos haciendo El Carnaval de
los animales (26 de dic.), con una orquesta de
camara en escena que suena como los dioses, y
donde yo hago el rol de narrador, acercandome
asi a mi faceta de poeta. Y sobre los encuentros,
que creo que es algo novedoso que estamos
aportando, hace unos dias tuvimos con nosotros

a Leonardo Sbaraglia y también nos ha visitado
Ana Milan, asi que las grandes figuras de las
Artes Escénicas y visuales vienen a nuestro
espacio a hablar sin tapujos sobre su universo y
sobre su vida creativa”.

Fueron poco mas de 20 minutos de conversa-
cion telefénica con Maxi. Ya me habian advertido
de que era un encanto y lo pude comprobar du-
rante nuestra charla. Es muy gustoso hablar con
personas que se arriesgan, que creen en lo que
hacen y que se sacrifican por ello (y aqui hablo
también de Andrea y Aaron). Ojala sigamos
hablando mucho en estas paginas de Espacio
Mistral. “Que nuestro espacio perdure lo dira el
tiempo y el publico, pero lo que si puedo decirte
es que estamos trabajando denodadamente
para que este teatro aporte algo y deje huella”,
concluye Maxi.
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NUNCGA ES TARDE PARA
EL AMOR Y EL PERDON

Llega a la Sala Mirador El verano en el que mi madre tuvo los ojos
verdes, la adaptacién teatral de la novela original de Tatiana Tibuleac.
Es una obra con dramaturgia y direccion de Miguel Alcantud y que
esta protagonizada por Juan Diaz. Una interesante propuesta sobre las
relaciones afectivas que mezcla teatro y pintura sobre el escenario.

Por Sergio Diaz

En septiembre de 2019 pude entrevistar a Juan
Diaz. Ese afo habia estado en el Teatro de

la Comedia con La hija del aire, y en el Teatro
Romano de Mérida con Hipdlito, mas alla de
otros proyectos audiovisuales que tuviera en
esos momentos. Pero yo hablé con él porque
estrenaba El vértigo del dragon en el OFF
Latina, una obra muy poco conocida en nuestro
pais que se empefd en montar y protagonizar
porque creia en la historia que alli se contaba,
aunque fuera para representarla en un peque-
Ao teatro para unas 50 personas. Ya lo dije en
esa entrevista, y lo sigo defendiendo, admiro
mucho a actrices, actores y directorxs que, aln
teniendo una gran carrera artistica a sus espal-
das, bajan al barro y no les importa nada volver
a la esencia, a ese teatro cercano en el que
posiblemente empezaron en sus inicios, esas
salas de teatro independiente que tanto hacen
por el talento de este pais, y levantan un pro-
yecto pequeno en el que se dejan sus ahorros,
su tiempo y su energia. Simplemente lo hacen
porque sienten que tienen que hacerlo, porque
hay una historia que les atrapa y quieren com-
partirla con nosotrxs.

Ahora Juan Diaz llega a la Sala Mirador para
protagonizar El verano en que mi madre tuvo
los gjos verdes, una obra con dramaturgia y
direccion de Miguel Alcantud, que esta basada
en la novela original de la escritora moldava
Tatiana Tibuleac, uno de los fenbmenos litera-
rios europeos de la Ultima década, recibiendo,
entre otros, el ‘Premio de Literatura de la Union
Europea’ (2019) y el ‘Premio Calamo Libro del

Ano’. El propio Miguel Alcantud comenta al
respecto de la novela que: “Una vez que abri la
primera pagina ya no pude parar hasta acabar-
la. Lo que mas me impresion6 es el proceso del
protagonista para ‘desodiar’ a su madre. No es
un proceso sencillo, se nos dice, es mas, es un
proceso largo, complicado, complejo, pero que
puede llegar a buen puerto. Un proceso con
altibajos, con recaidas y que solo una serie de
fatidicos hechos consigue ir encauzando.
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La falta de amor se hereda de una generacion
a otra, aunque siempre hay tiempo para rom-
per esa cadena. Cuando una familia sufre una
pérdida, generalmente no se consigue reaccio-
nar en grupo y, a pesar de que el dolor deberia
ser un sentimiento que uniera a la gente, suele
ser el que la separa”.

La historia arranca como una accion performa-
tica que pronto se convierte en un viaje intimo
al pasado. En concreto, al ultimo verano que el
artista Aleksi, el protagonista de la obra, pas6
junto a su madre enferma, reviviendo unos
meses en los que ambos se reencontraron y
aprendieron a perdonarse. Este pintor de éxito,
sumido en una profunda crisis personal y crea-
tiva, abre las puertas de su estudio al publico
para mostrar su proceso de trabajo. Asi, desde
la pintura, reconstruye y enfrenta su historia,
transformando el arte en un acto de redencion
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que habla del dolor, la memoria, la salud mental
y el amor que sobrevive a la pérdida. En esta
invitacion al publico, como si de una jornada de
puertas abiertas se tratara, el artista pintara en
directo sobre grandes estructuras de metacrila-
to transparente. Obras, creadas originalmente
por Barbara Shunyi, pintora y grabadora reco-
nocida internacionalmente, que se convierten
en el reflejo visual de sumemoria, su conflicto
interior y su lucha por la salud mental.

El propio Juan Diaz ha sido mentorizado por
Barbara Shunyi para que él pueda reproducir la
obra en el espectaculo en directo. Y, a través de
la pintura, la palabra y la emocion, la obra traza
un retrato conmovedor del reencuentro entre
una madre y un hijo marcado por la pérdida.
Por eso esta obra ofrece una experiencia escé-
nica unica ya que mezcla el teatro contempora-
neo y original con la creacion pictérica en vivo.

EL VERANO EN QUE MI MADRE TUVO LOS OJOS VERDES. Sala Mirador. Del 5 al 14 de dic.
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cQué es lo que nos hace humanos?

LA GOLONDRINA. E| Pasillo Verde Teatro. Hasta el 17 de enero.

Drama intimo y profundamente humano escrito por
Guillem Clua, uno de los dramaturgos mas recono-
cidos del panorama teatral contemporaneo.

La trama transcurre en el salén de Amelia, una pro-
fesora de canto que recibe en su casa a Ramon,
un joven que desea perfeccionar la interpretacion
de una cancion muy especial: La golondrina. Lo
que comienza como una simple clase pronto se
convierte en un tenso y revelador encuentro en

el que ambos personajes descubren un dolor
compartido relacionado con un atentado terrorista
reciente. A medida que avanza la obra, las capas
de la historia se desvelan con precision quirurgica,
explorando el duelo, la memoria, la identidad y la
posibilidad del perdon.

Angel Ferrero, uno de los impulsores de El Pasillo
Verde Teatro, es el director de esta propuesta
protagonizada por Montse Peir6 y Alex Ortega, una
obra conmovedora capaz de transformar historias
intimas en reflexiones universales.

El reto de teatralizar la obra del Arcipreste de Hita

LIBRO DE BUEN AMOR. Sala Tarambana. 11y 12 de diciembre.

Llega la Comparsa del Arcipreste celebrando la pro-
cesion de la Virgen y la fertilidad de la tierra. Juglare-
sas y juglares anuncian los placeres del Buen Amor

y el buen humor tan necesarios para las artes de la
seduccion. Ante el publico escenifican la juventud
inexperta del Arcipreste enamorado de cristianas,
moras y judias; los alegres consejos de don Amor y
dofa Venus; las historias de los amantes perezosos;
la historia de Pitas Payas; los amores de don Melén y
dofa Endrina; la astucia de Trotaconventos; el com-
bate entre don Carnal y dofia Cuaresma...

La reconocida compania extremefa Teatro Guirigai
nos presenta esta propuesta sobre el Libro de Buen
Amor. El dramaturgo y director, Agustin Iglesias, ha
creado una estructura dramética fiel a los versos
del Arcipreste de Hita. Una versién coral donde los
personajes femeninos son contundentes con sus
deseos, reivindicando su libertad de accién sexual
e intelectual. Una joya mudéjar que es un gran
himno a la vida.
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¢ Nos sigue saciando la catarsis?

TAXIDERMIA DE UNA ALONDRA. El Umbral de Primavera. 5y 12 de diciembre.

La taxidermia es el oficio de conservar animales
muertos con apariencia de vida. Un recuerdo de lo que
fue, ahora embalsamado tras un cristal. La comodidad
del museo. Acercarse sin implicarse, conmoverse

sin ensuciarse. Mirar lo muerto para sentirse a salvo,
observar el desastre para confirmar que seguimos
intactxs. Pero ¢ nos basta vivirlo desde la distancia?
Una historia real disecada, revivida en escena. ¢Quién
decide cuando una historia deja de doler y puede re-
presentarse? ;Donde termina la empatia y comienza
el placer de mirar? ¢ Sentimos el dolor tan ajeno que
nos atrae? ;Qué revela de nosotrxs el deseo de ser
testigos o protagonistas de lo tragico? ¢ Necesitamos
una gran debacle que nos transforme?

Ivan Lopez Ortega es el autor, director e intérprete,
junto a Macarena Sanz, de esta obra sobre la condi-
cién humana de caminar siempre al borde del abismo.
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Sobre el amor al teatro

PRETERITO IMPERFECTO. E| Garaje del Actor. 12 de diciembre.

Tras haberse estrenado a principios de tempora-
da en el Teatro de las Aguas, este montaje de La
Mitocondria Teatro ya ha estado programado en
noviembre en EI Garaje del Actor, un nuevo espa-
cio escénico impulsado por Sergio Brotons que se
levanta donde hasta hace nada estaba La Casa de
Rovodorosvky Teatro. Ahora también en diciembre,
y seguro que hara temporada alli, podremos ver
esta propuesta escrita, dirigida e interpretada (junto
a Félix Delgado) por Monica Garcia-Ferreras. En
palabras de la propia creadora: “Pretérito Imper-
fecto nace de una necesidad muy personal de
reflexionar sobre el paso del tiempo y sobre como
convivimos con los suefios que no cumplimos, lo
que no se dijo, lo que quedd pendiente... que es
algo que también forma parte de nuestra historia
vital. Sentia que era el momento de escribir una
obra que hablara de ello desde un lugar intimo

y cercano, con humor, amor y vertebrado por el
teatro, siempre el teatro”.

La cronica de un duro viaje vital

MINAN (HERMANITO). Teatro del Barrio. 19 y 20 de diciembre.

Ibrahima Balde naci6 en Guinea, pero un dia la
llamada de su madre le obligb a abandonar su casa
para ir rumbo a Europa en busca de su hermano
pequeno. Atraveso el desierto y durante su travesia
se cruzd con policias, secuestradores, pasadores...
En la ruta de Africa a Europa descubrié el sufrimien-
to del dolor, la sed y el hambre. Tras varios afios

de viaje, Ibrahima lleg6 a Irun y conoci6 al escritor
Amets Arzallus. Impresionado por su relato, lleno de
dolor, aventuras y supervivencia, Arzallus decidio
plasmarlo en papel manteniendo la musicalidad de
la narracion oral en primera persona del joven africa-
no. Mifian se publicoé en euskera primero y después
fue traducido a varios idiomas, recibiendo excelentes
criticas. Ahora, Artedrama lo lleva a escena, en la
misma lengua vasca en la que se escribio original-
mente. Dirigida por Ander Lipus, con adaptacion de
la dramaturga britanica Timberlake Wertenbaker,
esta protagonizado por Sambou Diaby, junto a Ander
Lipus, Eihara Fernandez de Larrea y Mikel Kaye.
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El amor como un proceso que nunca termina

LAS VENTAJAS DE CONOCERSE. Bululu 2120. 7 y 14 de diciembre.

Esta obra de Jonatan Gonzélez es un retrato intimo y
afilado de dos seres que se aman sin idealismos, que
se hieren y se salvan a través de la palabra.

En una cabana perdida en los bosques de Zeanuri,
una pareja de larga trayectoria intenta recomponerse.
Cuando un tercero irrumpe -un joven y extrafio sen-
derista-, la estancia se transforma en un espejo don-
de todos se ven reflejados. Entre la ironia, la ternura
y el dolor, la obra desgrana los vinculos, la enferme-
dad, la creacion y el inevitable paso del tiempo. Pero
no es una historia de ruptura, sino de permanencia,
de lo que se sostiene cuando ya no hay certezas.
Protagonizada por Carlos B. Rodriguez, Emi Cain-
zos y Luis Miguel Pareja, Las ventajas de conocerse
explora ese movimiento silencioso de las relaciones:
como incluso en medio de la rutina, el amor sigue
reclamando atencién, cuidado y ternura.
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