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Revista de Artes Escénicas

GIGANTE

Protagonizada por José Maria Pou, en la piel del escritor Roald Dahl, y dirigida por
Josep Maria Mestres, la multipremiada épera prima de Mark Rosenblatt llega al Teatro
Bellas Artes para invitarnos a reflexionar sobre la libertad de expresién y los prejuicios.

Maria Goiricelaya _ Alfredo Sanzol _ Marina Otero _Juan Carlos Pérez de la Fuente _ Morboria
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¢Hay amor en los tiempos del multiverso?

Constelaciones
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Versién y direccion Sergio Peris-Mencheta
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| ¢Sabemos despedirnos?

La ultima noche
con mi hermano

Texto y direccion Alfredo Sanzol

Reparto Elisabet Gelabert Ariadna Llobet
Nuria Mencia Biel Montoro Jesus Noguero
Cristobal Suarez

; Teatro Maria Guerrero | Sala Grande
13 FEB - 5 ABR 2026
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COMBATIR EL ‘MATONISMO’

Por José Antonio Alba

De un tiempo a esta parte, parece que la hostilidad ha
dejado de ser una excepcion para convertirse en la norma.
Caminamos por la calle con el cuerpo en guardia, la agre-
sividad en las redes es insoportable y, cada vez con mas
frecuencia, se miran las artes escénicas como un campo

de batalla ideologico donde hay que posicionarse, atacar o
defenderse. La crispacion se ha naturalizado hasta tal punto
que casi sorprende cualquier gesto que no esté atravesado
por la desconfianza o la agresividad.

Este clima, sin duda, esta alimentado por un ecosistema poli-
tico basado en la amenaza constante, en el sefialamiento del
otro, en la simplificacion violenta del conflicto. Los discursos
se han ido llenando de intimidaciones cada vez mas explici-
tas, de mensajes que convierten la diferencia en peligro y el
desacuerdo en enemigo. Y eso ha acabado filtrandose en lo
cotidiano, en como nos relacionamos y también en la manera
de crear, programar y recibir el hecho escénico.

Sé que reivindicar la amabilidad puede parecer un gesto
débil, incluso ingenuo, pero si lo pensamos con detenimien-
to, descubriremos que no es un acto naif ni una huida del
conflicto; es una respuesta profundamente politica, revolucio-
naria; porque desactiva la légica del acosador, del ‘bully’, ne-
gandonos a reproducir el lenguaje violento que este espera.
Las artes escénicas, que siempre han sido un espacio de
friccion y pensamiento critico, pero también de encuentro, no
deberian sucumbir a la hostilidad. Apostar por la amabilidad
-en los procesos, en la mirada, en la critica- no significa re-
nunciar a la exigencia ni al debate, sino sostenerlos sin caer
en el linchamiento ni en el miedo.

En un mundo que nos empuja al ‘matonismo’, elegir ser
amable no es ingenuo, es subversivo.
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PERFORMUNDO

CAPITAL GRAMATICAL

0 DE COMO ATERRORIZAR AL PLANETA COMO UN NINO Y SIN ENTENDER LAS SUBORDINADAS

Para quien no esté familiarizado con esa suer-
te de clasico contemporaneo que es el sociblo-
go francés Pierre Bourdieu, hoy aqui venimos
a hablar de capital. Pero no me malinterpreten:
el capital no es solo dinero. Para Bourdieu,
capital es todo aquello que permite a una per-
sona mejorar su posicion. Y hay muchas otras
cosas, aparte del dinero, que te pueden dar
oportunidades: el capital social, mas conocido
como la red de contactos; el capital cultural, o
sea, la formacion de cada persona; el capital
simbdlico en tanto que la legitimidad individual
en un contexto dado... Incluso el capital eréti-
co, esto es, la capacidad de atraccion sexual,
pueden ser clave en la trayectoria vital (por
cierto, este Ultimo concepto no es de Bourdieu,
sino de Catherine Hakim, también soci6loga,
aunque obviamente menos citada... por tener
menos capital simbdlico).

La cuestién es que estaba yo tranquilamente
buceando por Internet sin direccion concreta
cuando me salt6 la noticia de la carta de Do-
nald Trump al primer ministro noruego, Jonas
Gabhr Store. La lei. La relei. Y antes de anali-
zarla, me van a permitir que improvise dos nue-
vos tipos de capital, asociados entre si: el ca-
pital l6gico y el capital gramatical. Empecemos
por el dltimo. El capital gramatical consistiria
en la capacidad de formular oraciones gramati-
calmente correctas, empleando los conectores
que mejor precise la linea de pensamiento del
emisor. El capital lI6gico consistiria, por ende,
en la capacidad de realizar razonamientos a
través de inferencias validas. Obsérvese que
ambos capitales estarian vinculados entre si,

Por Pilar G. Almansa

dado que los conectores gramaticales son los
que ordenan la linea de pensamiento.

La carta de Trump apenas contiene subordina-
das, y las que contiene son razonamientos fal-
sos. Trump afirma que como no le han dado el
Nobel de la Paz, ya no est& obligado a pensar
en la paz, aunque la paz es importante, pero
es mas importante Estados Unidos. Es falaz
en la relaciéon causal de su comportamiento, es
falaz en la legitimacion de su giro politico y es
falaz en la dicotomia entre el bien de Estados
Unidos y el resto del mundo. Pero es que a lo
mejor, a-lo-mejor carece de capital gramatical
suficiente para articular razonamientos mas
complejos, lo que le impide, en definitiva, un
pensamiento maduro, propio de un adulto que
percibe la realidad en toda su complejidad.
Cualquier profesor Montessori que se encon-
trara con un nifio de 3 afios que razonara asi le
desmontaria en apenas segundos.

A dia de hoy, el capital ldgico y el capital
gramatical hacen mas bien poco por otorgar
ventajas sociales a aquellos que los poseen.
Son capitales devaluados, y en algunos en-
tornos se convierten mas bien en el anticapi-
tal, porque aquel que evidencia una falacia o
una incoherencia en un contexto poco procli-
ve a aceptar sus propios errores suele salir
perjudicado de esta empresa. Eso si, cuando
se reconoce el capital gramatical de una
individua o individuo, las ideas que transmiten
todas las subordinadas que pensoé l6gicamen-
te pueden cambiar el mundo entero.

Por eso sigue siendo importante la gramatica,
y mas para nosotros que hacemos teatro. A
veces la revolucion empieza por ensefiar a
hacer bien una subordinada.

Periodista, dramaturga y directora de escena
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JOSE MARIA POU

“Gigante ayuda a entender el
mundo en el que vivimos”

El actor protagoniza Gigante, de Mark Rosenblatt, en una produccion
dirigida por Josep Maria Mestres, donde encarna al escritor britanico
Roald Dahl en un momento crucial de su biografia, cuando sus
declaraciones sobre el conflicto palestino-israeli desataron una tormenta
mediatica que amenazdé con destruir su carrera literaria.

Por José Antonio Alba

La llegada de Gigante a las manos de Pou
tiene algo de azaroso. “Después de El Padre
habia decidido, no te digo no hacer nada mas,
pero por lo menos hacer cosas pequefas y
muy esporadicamente”, confiesa el actor, que
con mas de 80 afos habia pensado en aflojar
el ritmo de trabajo. Pero su gran curiosidad le
lleva, desde hace muchos afos, a seguir dia

a dia la programacion de los grandes teatros
europeos de cerca. Fue asi como supo del
estreno previsto en el Royal Court de una obra
titulada Giant. “Légicamente es una palabra
que me llama la atencion, quiza por mi metro
noventa y cinco”, bromea Pou, que inmediata-
mente comenz0 a investigar sobre el proyecto.
La reputacion del Royal Court, “uno de los
teatros mas avanzados, mas comprometidos

y de mas prestigio, donde se han estrenado el
90% de las grandes obras del teatro inglés del
siglo XX”, le sirvi6 de garantia.

Hubo un detalle que multiplicé el interés de
Pou por la obra: “Al ver que el titulo iba unido
al nombre de Roald Dahl, todavia me interes6
mas”, explica. Conocia al autor no solo por su li-
teratura infantil y las adaptaciones cinematogra-
ficas, sino también por sus relatos breves para
adultos, especialmente aquellos que inspiraron
la mitica serie Alfred Hitchcock presenta...
Antes incluso de conocer el texto completo, Pou
y la productora Focus se pusieron en contacto
con el autor y sus representantes. “Cuando
tuvimos el texto en las manos, digamos que

me volvi loco -recuerda el actor-. Era un texto
fantastico, construido dramaticamente de forma
excepcional”.

Asi que Barcelona acabd siendo la primera
ciudad del mundo en estrenar Gigante después
de Londres. “Cuando estrenemos en el Bellas
Artes, la funcién no se habra estrenado todavia
en Broadway”, explica con orgullo, ya que esto
responde a su empefio por “acercar al publico
gue me es cercano los grandes textos que se
estan haciendo por el mundo, y sobre todo que
los conozca cuanto antes, que no tengamos
que ir siempre a la cola”.

UN GIGANTE INCOMODO

La figura de Dahl, conocida popularmente por
su literatura infantil, se revelé ante Pou como
un personaje mucho mas complejo y contradic-
torio. El autor britanico no solo era un ‘gigante’
por su estatura fisica, sino también por su peso
cultural. Pero la obra no aborda su faceta mas
amable, sino un momento especifico y contro-
vertido: el verano de 1983, cuando Dahl publica
un articulo incendiario tras la invasion israeli del
Libano y la matanza de Sabra y Shatila. Ese
texto provoca una tormenta mediatica y pone
en cuestion al autor no solo como intelectual,
sino como figura publica. Es ahi donde la obra
sitlia su ndcleo dramatico, recreando una
reunion -que realmente nunca tuvo lugar- en la
casa de Dahl, con sus editores y su esposa, en
la que intentan convencerle de que se retracte.
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“No para que cambie de opinion -aclara Pou-,
sino para que se disculpe publicamente y evite
consecuencias comerciales”.

El conflicto, sin embargo, va mucho mas alla de
una estrategia editorial. La obra despliega un
debate incomodo sobre el conflicto palestino-
israeli, el antisemitismo, la libertad de opinion

y los limites de la responsabilidad publica. Un
terreno resbaladizo que, como apunta el intér-
prete, “sigue siendo hoy de maxima actualidad”.

UN DRAMATURGO NOVEL CON ‘TRUCO’
Que esta sea la primera obra teatral de Mark
Rosenblatt sorprende por su perfeccion. Sin
embargo, como aclara Pou: “Esto tiene cierta
trampa. Porque Mark Rosenblatt es un gran-
disimo director de teatro que lleva muchos
anos dirigiendo”. Este conocimiento del oficio
desde dentro, forjado en el National Theatre

de Londres y otros teatros de prestigio, le ha
permitido crear “una obra que podria ser de
Tom Stoppard, o de Pinter, o de Arthur Miller. Su
carpinteria teatral es impecable. Sabe conjugar
muy bien los momentos de tensidn con los de

FOTOS: David Ruano

humor. Y los personajes estan construidos des-
de el punto de vista de alguien que conoce muy
bien a los actores y como los actores construi-
mos los personajes”.

Pou asegura que su método de trabajo no ha
variado con los anos, él suele realizar una inves-
tigacion previa que le permita crear una ‘burbuja’
en la que habitar antes de llegar a los ensayos.
En el caso de Dahl, esa investigacion le llevé

a descubrir aspectos menos conocidos de su
biografia, como su paso por la RAF durante la
Segunda Guerra Mundial, los graves accidentes
que sufrio, las operaciones o el dolor crénico
que arrastr6 durante toda su vida. Ese pasado
fisico y emocional marcado por el sufrimiento
ayuda a entender un caracter aspero, irénico y,
en ocasiones, cruel. “Era un hombre inteligenti-
simo que sabia utilizar la palabra como arma”,
explica Pou. Un intelectual capaz de herir con
precision quirdrgica y, al mismo tiempo, mostrar-
se educado y encantador en la réplica siguiente.
La obra explota esa ambigiedad constante.

El Dahl que aparece en escena puede resultar
antipatico, incluso insoportable, pero también
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fascinante. “Para un actor es como jugar varios
partidos a la vez”, dice Pou, comparando

cada funcién con un combate de esgrima o un
partido de tenis, en el que debe responder a
ataques constantes desde distintos frentes.

TEMAS A FLOR DE PIEL

Aungue el conflicto palestino-israeli es el motor
dramatico de la obra, Gigante plantea multiples
capas tematicas que resuenan con especial in-
tensidad en el presente. “Lo que mas interpela
directamente al espectador de hoy es el tema
del conflicto arabe-israeli”, reconoce Pou. Pero
la funcion va més alla, explorando la diferencia
entre libertad de expresion y libertad de opinion,
el derecho de un individuo a mantener sus con-
vicciones, aunque sean impopulares, y anticipa
el debate sobre la cultura de la cancelacion.
“Un creador puede ser moralmente reproba-
ble y, aun asi, su obra seguir siendo valiosa”,
apunta siendo consciente de lo delicado del
planteamiento.

Dahl defiende con vehemencia su derecho a
pensar, y decir, lo que piensa, incluso cuando
esas palabras resultan ofensivas o doloro-
sas. Esa defensa provoca en el espectador
un vaivén constante, donde hay momentos
de comprension seguidos de rechazo. “La
obra no te deja instalarte en una posicion
comoda”, sefiala.

AYUDAR A ENTENDER EL MUNDO

Al terminar cada funcién, Pou confiesa
sentirse exhausto. Dos horas y media de
tension verbal continua dejan huella. Sin
embargo, el cansancio viene acompafado de
una profunda satisfaccion. “Salgo del teatro
agotado, pero feliz”, resume. Esa satisfaccion
no proviene del lucimiento personal, sino de
la conviccidn de que la obra sirve al publico.
“Sé que ayuda a entender el mundo en que
vivimos”, afirma.

Esta conviccion resume su concepto del teatro:
“Me interesa mucho mas acercarle historias al
publico que construir una carrera de lucimiento
personal”. Una filosofia que ha forjado a lo largo
de sus sesenta afos de carrera, trabajando con
directores como Adolfo Marsillach o José Luis
Alonso en pleno franquismo: “Esa gente me
ayudod a entender cudl tenia que ser mi compro-
miso con el teatro, mas alla de las ambiciones y
de los egos personales”.

Ahora, pasados los ochenta afios y después de
mas de cincuenta producciones, Pou mantie-
ne intacto ese compromiso. Y nos hace llegar
Gigante como una oportunidad que va mas alla
del mero entretenimiento para invitar al publico
a reflexionar sobre la complejidad moral de
nuestro tiempo.

Reportaje completo: www.revistagodot.com

GIGANTE. Teatro Bellas Artes. Desde el 20 de febrero.
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ALFREDO SANZOL

“En el teatro los muertos vienen
a ayudarnos a transitar el dolor”

El director y dramaturgo reflexiona sobre La ultima noche con mi
hermano, una nueva creacién para el Centro Dramatico Nacional desde
la que plantea cuestiones como la fragilidad, las relaciones fraternales
y el duelo, evitando una solemnidad impostada y trazando un mapa
emocional y social que conecta lo personal con lo comun.

Por José Antonio Alba

La ultima noche con mi hermano nace de
una conversaciéon con una amiga sobre
coémo es tener que enfrentarse al falleci-
miento de un hermano. ¢ En qué momento
sentiste que ese relato no podia quedarse
en una escucha intima y necesitaba trans-
formarse en teatro?

Todo mi teatro esta hecho de la relacion de
lo intimo con lo colectivo, porque veo que

la buena salud de lo intimo repercute en lo
publico y viceversa. El teatro es un acto social
de celebracion intima en comun, y al mismo
tiempo que mi amiga me contaba su historia
le comenté la posibilidad de escribir algo.

En un momento explicas que es una expe-
riencia que “cambia totalmente la manera
de ver la vida, de entender la muerte y de
pensar el sentido de vivir”. { Qué ha cam-
biado en tu propia mirada tras escribir y
dirigir esta obra?

Algo muy concreto que tiene que ver con la
mirada a la fragilidad de los demas, y con la
consciencia de mi propia fragilidad. Antes en-
tendia la teoria, ahora lo tengo en el cuerpo.

La historia esta contada desde la voz

de Nagore, interpretada por Nuria Mencia,
desde un lugar entre la vida y la muerte.
¢Por qué decidiste que fuera ella quien
contara la historia y no quienes
sobreviven?

FOTO: Bdrbara Sdnchez Palomero

Sy camtbe

TRMSEN

VU T A VEALOA,

74

Queria hacer teatro hecho por los muertos
para dar fuerza a los vivos. El teatro tiene
una gran tradicion de muertos que reviven
en la escena a través de los cuerpos de los
actores, muertos que vienen del ‘otro mundo’
para ayudar a los vivos a transitar su dolor.
Me gusta la idea de que los muertos ya han
hecho su trabajo y que pueden dedicarse a
ayudarnos. Lo veo en la realidad, la gente
pide ayuda a sus muertos.
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Has planteado unos persona-
jes que representan diferen-
tes estados en las relaciones
fraternales, ¢de qué manera
has querido presentar y
relatar las relaciones entre
hermanos?

He querido contar tres maneras
diferentes de vivir la hermandad
que han surgido de mi expe-
riencia y de las entrevistas que
he hecho para documentarme
a la hora de escribir la obra.
Ainhoa (Elisabet Gelabert) y
Claudio (Cristobal Suarez) no
se hablan, pero la enfermedad
de Nagore hace que vuelvan

a estar en contacto; Nagore y
Alberto (Jesus Noguero) tienen
una buena relacion que se llena
de conflictos por la enfermedad;
y Oier (Biel Montoro ) y Nahia
(Ariadna Llobet) son herma-
nastros, los mas jovenes y son
también el futuro.

En la obra conviven la her-
mandad privada y la frater-
nidad como principio social.
¢ Como dialogan para ti estos
dos planos y qué te interesa
explorar en esa interseccion?
La fraternidad es un concepto con una tradi-
cién milenaria, es la base de la solidaridad

y de lo social, un gran suefio de hermandad
para toda la humanidad que se basa en que
el otro no es ajeno, y que nace de la expe-
riencia familiar. Sin embargo, es justo dentro
de las familias donde la fraternidad vive
grandes crisis y la fraternidad politica sigue
siendo utopia.

A lo largo de la historia surgen conver-
saciones que abordan temas como el
nacionalismo, la identidad, la ideologia y
la memoria politica, especialmente en el
contexto vasco y madrilefo. ¢ Por qué te
parecia importante que estos conflictos
estuvieran presentes en una historia de
duelo familiar?

FOTOS DE ENSAYO: Bdrbara Sdnchez Palomero

Porque son los temas que vertebran a las fa-
milias. La manera en la que se vive la politica
tiene una gran influencia en la buena y mala
salud de las familias. Hay una paradoja en
exponer los argumentos politicos como ‘obje-
tivos’ y que luego se tifia todo de una emocio-
nalidad que recorre generaciones.

Esto lleva a evidenciar la dificultad de
convivir con el desacuerdo sin romper el
vinculo. ¢ Crees que hemos perdido herra-
mientas para discutir ideolégicamente sin
convertir al otro en un enemigo?

Creo que las democracias se ocupan muy
poco de la educacion democratica. Una
democracia es un sistema con unas reglas,
pero nos ocupamos muy poco de cono-

cer esas reglas, de conocer las maneras
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enriquecedoras de discutir sobre temas
conflictivos. No puede ser que aspiremos
a tener democracias sanas con técnicas
de discusion que son tribales.

La muerte esta muy presente, pero no
como un acontecimiento solemne, sino
atravesada por lo cotidiano, lo absurdo
e incluso lo cémico. ¢ Qué funcién cum-
ple el humor en un relato que habla de
enfermedad, miedo y pérdida?

En las entrevistas que realicé a perso-

nas que habian tenido la pérdida de una
hermana o de un hermano siempre salia

el tema del humor y de lo comico. Algunas
veces como una valvula de escape para el
dolor, a través de hacer chistes absurdos, o
parodias, pero también como una manera
de venganza frente a la enfermedad.

También planteas una mirada compleja
sobre la sanidad publica, la privada, la
autoridad médica y la medicina alterna-
tiva, sin ofrecer respuestas cerradas.

¢ Qué preguntas querias abrir en el
espectador respecto a la confianza en
los sistemas de cuidado?

Quiero despertar la conversacion y la
discusion frente a los que dan respuestas
unilaterales y cerradas. La salud, junto a
la educacion, son las bases de nuestro
sistema de bienestar y es intolerable que
se maltraten.

En la funcion se transita por muchos
espacios. ¢ Qué retos dramaturgicos y
escénicos te plante6 esa multiplicidad

de lugares y tiempos?

Me gusta escribir historias que juegan con el
espacio y el tiempo, el teatro permite hacer
todo lo que uno quiera, permite que el publico
vea lo que no existe y que desaparezca lo
que estéa viendo. La escenografia de Blanca
ARAON es la casa de Nagore, con una gran
brecha por la que se ve un bosque, y dentro
de este espacio estamos jugando para hacer
toda la obra.

¢ Qué te gustaria que permaneciera en el
espectador tras ver La dltima noche con mi
hermano?

Tenemos unas cuantas cosas que producen
peso: la culpa, el dolor, la angustia, la tristeza,
la nostalgia, la frustracion, la ira, el rencor,

el odio... asi que me gustaria que la gente
saliera con el cuerpo menos cargado.

Entrevista completa: www.revistagodot.com

LA ULTIMA NOCHE CON MI HERMANO. Teatro Marfa Guerrero. Del 13 de febrero al 5 de abril.
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Tebanas

A PARTIR DE TEXTOS DE ESQUILO, SOFOCLES Y EURIPIDES \, -

Reparto: Cira Ascanio, Marta Estal, Mario Garcia,
Fran Garzia, Daniel Miguelaiiez, Mario Salas de Rueda
( Compaiiia: Ay Teatro )

5 FEB - 15 FEB 1T N

Casting Lear

INSPIRADA EN ‘REY LEAR' DE SHAKESPEARE

Creacion y texto: Andrea Jiménez Reparto: Andrea Jiménez, Pablo Gallego
Direccion: Andrea Jiménez y Ursula Martinez y un actor diferente cada funcion

[Una produccién de Andrea Jiménez, P~ AKVIEREMIOS

Barco Pirata y Teatro de La Abadia

19 FEB - 8 MAR

Ni flores, ni funeral,
ni cenlzas ni tantan

Texto y direccion: ‘ Reparto: Loli Astoreka, Aitor Borobia, Idoia Merodio, |
Maria Goiricelaya | Ane Pikaza, Egoitz Sanchez, Patxo Telleria )

( Compaiia: ‘
L La Dramatica Errante )

Sitienes menos | El primer fin de Disponibles
de 30 anos, tus semana de cada desde 3h antes
entradas a 6€ espectaculo *hasta completar aforo

Comunidad
de Madrid

|MADRID
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EVA RUFO Y MARIA MORALES

“Lo personal es politico
siempre, nos guste o0 no”

El nudo gordiano, texto de Johnna Adams que adapta Paula Pazy
dirige Israel Elejalde, nos presenta a dos mujeres que se sientan frente
a frente en una sala de un colegio para mantener una conversacion
que empieza con voluntad de entendimiento y acaba convertida en un
campo minado. ;Quién paga el precio cuando las grietas del sistema

se abren paso en la vida de un nifo?

Por Ka Penichet

El texto situa el conflicto en una conver-
sacion privada que se vuelve campo de
batalla. ; Qué os interes6 mas explorar, lo
que se dice o lo que se calla entre estas
dos mujeres?

Eva Rufo: Ha sido muy interesante, y ha
llevado gran parte del trabajo de ensayos,
ahondar en la parte mas técnica del texto,

de ritmo vertiginoso por momentos, y donde
los silencios tienen tanto o mas valor que

las palabras; y en el plano ideologico, como
hacer que los dos mundos antagoénicos en los
que estan situadas estas dos mujeres vayan
acercandose a un lugar de escucha, aunque
no lleguen a encontrarse del todo.

Maria Morales: El texto me atrapd por muchas
cosas. En primer lugar, por lo condensada que
esta la accion teniendo en cuenta todo lo que
ambas tienen encima. También, por los giros y
las reacciones inesperadas que me fascinan.
Pero efectivamente, hay mucho mas en el in-
terior de cada una de lo que pueden expresar.
También porque socialmente no estamos acos-
tumbradas a tolerar la expresién de emociones
muy potentes de vulnerabilidad o confusion. Si
me apuras, casi ni las habitamos con toleran-
cia, nos queremos deshacer de ellas cuanto
antes porque no son agradables.

Vuestros personajes encarnan roles
sociales muy codificados (profesora y

madre). ¢ En qué momento sentisteis que
la obra os permitia escapar del estereoti-
po y entrar en una zona mas incoOmoda y
ambigua?

E. R.: Las dos son mujeres implicadas en el
cuidado y acompafiamiento del menor desde
distintos lugares, pero ambas con la misma
responsabilidad en la tragedia de la que parte
el conflicto, asi que el texto despliega todas
las razones y las contradicciones de cada
postura. Y es en esas contradicciones donde
mas incomodidad siento. Donde estan las
grietas hay mas espacio para ahondar.

M. M.: En ese sentido, creo que la obra esta
escrita magnificamente. Corryn, el personaje
de la madre que yo interpreto, es lo que mas
me sorprendié del texto. Y a la vez la siento
muy coherente y con mucha normalidad. Quiza
nos hemos acostumbrado demasiado a que

en las ficciones se simplifique a favor de las
tramas, pero aqui, la trama esta al servicio de
los personajes. Asi conocemos a una madre y
a una profesora, que tienen parte de los clichés,
pero son también complejas. La honestidad con
la que ambas se relacionan es lo que le aporta
esa sorpresa y falta de convencionalidad.

Heather y Corryn hablan de un nifio ausen-
te. ¢ Como se construye escénicamente un
personaje que no aparece, pero lo conta-
mina todo?
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E. R.: La atmoésfera esta cargada
de dolor, y el texto va completan-
do, poco a poco, su retrato; quién
es, como piensa... Pero te diria
gue donde mas se ve a ese nifio,
Gidion, es en la necesidad de
cada una de ellas por completar,
a través de la otra, la imagen

que tienen de él, de ver el retrato
completo.

Eva, tu personaje representa

a una institucién. ;Cémo se
trabaja actoralmente la ten-
sion entre la responsabilidad
individual y el peso del sistema
educativo?

E. R.: Ella representa al colegio
y defiende el protocolo institucio-
nal, pero su compromiso con la
verdad y la empatia, con el dolor
de la madre, la llevan a meterse
en una situaciobn muy compleja
en la que tiene que ir desvelando
informacion sin comprometer a
la institucion, asi que mi traba-

jo como actriz esta orientado a
sostener esta tension entre lo
que puedo o no debo contar, y
ala vez, ser honesta y cuidar la
necesidad de saber de la madre.
Es como tener que correr a través
de un campo de minas.

Maria, Corryn parece moverse

entre la culpa, la proteccidon y la
agresividad defensiva. ¢Hasta qué punto la
maternidad, tal como aparece aqui, es un
territorio politico mas que intimo?

M. M.: Lo personal es politico siempre, nos
guste o no, lo queramos ejercer o no. Y en este
caso lo intimo lo ocupa todo porque no puede
contenerse, se desborda. La manera en la

que ambas intentan respetar los limites de lo
socialmente aceptable es una parte importante
de la obra. Es interesante porque plantea justo
que si todo lo que hacemos por mantener el
‘orden normal’ de nuestras vidas no estara
contribuyendo a negar partes fundamentales
de nuestra esencia como personas.

15

FOTOS: Javier Naval

El encuentro entre madre y profesora se
convierte en un duelo verbal. ;Cémo se
ensaya la violencia verbal sin caer en el
histrionismo ni en el subrayado moral?

E. R.: Poniéndonos como intérpretes al servi-
cio del texto, sin afiadir mas. Y confiando en
la vision externa de Israel Elejalde, que tiene
muy buen criterio para alejarnos de la mirada
mas dogmatica.

M. M.: Con paciencia y generosidad. Afa-
diendo capas en cada ensayo, afinando

la escucha para que el dia que esta mas
caldeada la cosa también se compense

con sus bajadas. Ahi tenemos un director
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De izq. a der.: Eva Rufo, Israel Elejalde, Maria Morales y Paula Paz.

estupendo con una visién y oido muy finos
para ayudarnos a encontrar esa filigrana que
necesitamos.

En un contexto de creciente desconfianza,
por parte de algunos sectores, hacia el
profesorado, ¢sentis que la obra puede ser
leida como una defensa, una critica o algo
mas complejo?

M. M.: Es algo méas complejo. La obra no

es un discurso sobre nada, pero si muestra
cosas. El problema del profesorado es com-
plejo, y lleva afios siendo motivo de muchas
movilizaciones. A veces cometemos el error
de pensar que el profesorado es un cuerpo,

y es un grupo de personas, muy diferentes
entre si, obligadas a convivir en un entorno
educativo, a veces con pareceres e ideas muy
distintas sobre muchas cosas importantes.
Pretendemos que funcione como queremos,

y todos en bloque. Es imposible. Tampoco
podemos pedirle a los sistemas educativos
que amparen la diversidad de personas a las
que tienen que atender, si no les permitimos a
ellos mismos ser diversos.

£

¢ Qué conversacion os gustaria que el pu-
blico tuviera al salir de la funcién?

E. R.: Estamos seguros de que la postfuncion
va a ser intensa para los espectadores, que va
a generar debate, que se va a hablar de como
el sistema nos deja solos cuando algo se sale
de la norma, sin protocolos flexibles de atencion
y acompafiamiento; del conflicto entre el control
entendido como proteccion y el respeto a la
libertad del individuo... y seria genial que, méas
alla de hablar sobre este caso en particular,
pudieran reflexionar sobre cobmo construir un
mundo menos violento para los que nos siguen.
M. M.: Me encantaria que salieran contentas
de haber venido, lo primero. También con mas
compasion para poder mirarse y descubrir la
propia contribucién a esa responsabilidad, que
tenemos todas, seamos madres o no, sobre

la educacion, entre adultos y con infantes o
adolescentes. Es a través de la mirada amable
y con perspectiva como podemos comprender
de qué lado estan qué responsabilidades. Que
ademas nunca sera una linea clara y definida,
hay que ir descubriéndola conviviendo.

Entrevista completa: www.revistagodot.com

EL NUDO GORDIANO. Teatro Espafiol. Del 10 de febrero al 22 de marzo.
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EL CLASICO DESDE LO RARO

Y LO DISFRUTON

Morboria Teatro vuelve a la cartelera madrilefa gracias al empefio
de Laila Ripoll por dar espacio a las compafiias en los escenarios
publicos de la ciudad. Acaban de celebrar su 40 aniversario, y nos
presentan Lo que son mujeres, una comedia de Rojas Zorrilla con el
humor y el sello tan caracteristicos de esta compafia.

Por José Antonio Alba

Hay compafias que hacen teatro y compafiias
que son teatro. Y podriamos afirmar que Morbo-
ria pertenece a esta segunda categoria, la que
no se limita a subir textos a un escenario, sino
que transforma cada funcién en un aconteci-
miento vivo. Cuatro décadas después de dar sus
primeros pasos en el Madrid de La Movida, Eva
del Palacio y Fernando Aguado siguen siendo
dos rarezas inclasificables en el panorama
escénico espanol. Y eso, en un mundo cada vez
mas domesticado, es digno de ser aplaudido.
“La gran conquista para nosotros era conseguir
vivir del arte, del teatro. Daba igual si habia un
escenario o no”, me explicaban en un encuentro
que mantuvimos durante la pasada edicion del
Festival de Aimagro.

LA NECESIDAD DE CREAR

Ese origen, méas cercano a la necesidad que a
la estrategia, explica buena parte del ADN de
Morboria. Desde el principio, el teatro de calle
fue un territorio natural, un espacio de contacto
directo con el publico, donde el cuerpo, lo gro-
tesco y la mascara resultaban tan importantes
como la palabra. “Eramos puro nervio. Baile,
acrobacia, lo que hiciera falta. No veniamos de
un lugar académico, sino de la necesidad de
crear”, recuerdan. Aquella energia inicial acabo
cristalizando en un lenguaje propio que, con el
tiempo, se traslad6 también a la sala sin perder
su cardcter fisico y festivo.

Alo largo de estas cuatro décadas, Morboria ha
construido un repertorio de mas de cincuenta
espectaculos de teatro de sala, calle e infantil.

Shakespeare, Tirso de Molina, Moliere, Agustin
Moreto o Rojas Zorrilla conviven con creaciones
propias y adaptaciones contemporaneas. Siem-
pre desde una mirada que huye del academicis-
mo rigido. “Nunca hemos entendido el teatro cla-
sico como algo declamado y aburrido, porque no
lo es en absoluto”, defienden. Para la compafia,
la clave esta en el movimiento: “El cuerpo explica
muchas cosas. El texto es fundamental, pero el
movimiento escénico ayuda a entenderlo todo”.

CRECER JUNTO A GENERACIONES DE
ESPECTADORES

Ese equilibrio entre respeto al texto y libertad
escénica ha sido una constante en su trabajo
con los clasicos. Morboria no concibe la tradi-
ciébn como un museo, sino como un material
vivo, capaz de dialogar con el presente. “Nos
agarramos al Siglo de Oro como algo popular,
muy fisico y muy vivo”, sefhalan.

Ellos y su imaginario han ido creciendo junto a
generaciones de espectadores, afianzando esa
personalidad Unica que tan bien los identifica.
Asi lo pudimos comprobar quienes visitamos la
exposicion conmemorativa de su 40 aniversario
en la Iglesia de San Agustin en Almagro, donde
se mostraban las diferentes creaciones a lo
largo de su trayectoria, desde duendes creados
en los ochenta, pasando por personajes he-
chos con materiales encontrados por la calle,

o las mascaras de El sueno de una noche de
verano que, a mi personalmente siguen erizan-
dome la piel, porque evocan los inicios de mi
pasion por el teatro.
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Un trabajo desarrollado muchas veces al
margen de los grandes focos que sigue
reivindicando el modelo de compania de
repertorio, de carretera, que construye
lenguaje y memoria a largo plazo.

UNA FIESTA TEATRAL

Unos ‘comicos de la legua’ que ahora
llegan con Lo que son mujeres al Teatro
de la Comedia. Una obra de Francisco de
Rojas Zorrilla publicada en 1645, que lle-
vaba mas de siglo y medio sin represen-
tarse y ha acompafnado a Morboria duran-
te afios como una posibilidad latente. “La
he tenido dieciséis afios guardada. La leia
de vez en cuando, pero no encontraba el
momento”, confiesa Eva.

La pieza gira en torno a dos hermanas
huérfanas, Serafina y Matea, de carac-
teres opuestos, y a una red de enredos
amorosos que pone en juego el orgullo,
los celos y las estrategias del deseo.

No se trata de una comedia de grandes
acciones, sino de palabra, ritmo y situa-
ciones. “Es una obra muy hablada, sin un
gran conflicto, y eso nos obligd a buscar
el ritmo y el juego escénico”, explican. La
adaptacion y direccion de Eva del Pala-
cio apuesta por potenciar el dinamismo,
la composicion fisica de los personajes y
el humor como motor de la accion.

Mas alla del estreno, Lo que son mujeres
funciona también como una declaracion
de principios. “Es una fiesta teatral, pero
también un homenaje”, senalan, “a los
filblogos, a los estudiosos y a todo lo que
hemos aprendido del teatro clasico con
los afos”. Una manera de cerrar el cir-
culo entre intuicién y conocimiento, entre
impulso fisico y madurez artistica.
Después de aquellos comienzos marca-
dos por la supervivencia y la imaginacion,
Morboria sigue defendiendo el teatro
como experiencia compartida. Un teatro
que, desde su espiritu critico y festivo,
sigue encontrando en el presente razones
para volver a salir a escena, defendiendo
lo raro, lo inclasificable y lo disfruton.

Reportaje completo: www.revistagodot.com

FOTOS: Antonio Martin
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LO QUE SON MUJERES. Teatro de la Comedia. Del
5al 15 de febrero.
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COMO HACER DEL TEATRO
UN ACTO DE FE INCOMODO

El dia del Watusi, adaptaciéon teatral de la novela de Francisco Casavella,
firmada por Ivdn Morales, es un espectaculo desbordado, tierno y feroz
que convierte el teatro en ritual colectivo. Una adaptacién que huye de la
nostalgia facil para mirar la Transicién desde sus caidos y preguntarse, con
amor y rabia, qué relatos nos siguen gobernando hoy.

Por Ka Penichet

Madrid acoge uno de esos acontecimientos
escenicos que no se explican del todo con una
ficha técnica ni con una lista de premios, aun-
que los tenga. El dia del Watusi, la adaptaciéon
monumental de la novela de Francisco Casave-
lla firmada y dirigida por Ivan Morales, se ha
convertido, casi sin proponérselo, en un secreto
a voces del teatro reciente. Una experiencia
mas para vivirla que para verla.

Para romper el hielo le pido a Ivan que eche la
vista 20 afios atras y recuerda que “no encon-
traba mi camino”. Sabia que queria escribir y
dirigir, pero no conseguia hacerlo tangible. Esa

frustracion, dice, le dolia mas que la preca-
riedad. La urgencia de vivir estaba ahi, pero
también la necesidad de entender por qué

esa urgencia no se colmaba nunca. De aquel
choque nacio la decision de terminar una obra.
Tener algo acabado. Empezar por ahi.

EL TEATRO COMO SUPERVIVENCIA

Dos décadas después, Morales no habla de
éxito con ligereza. Habla de cierre. De final
de etapa. De una bola de nieve que empez6
cuando no pudo levantar la pelicula Esmorza
amb mi'y decidio hacer teatro para sobrevivir
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como artista. “De no tener nada terminado
a haber dirigido casi veinte piezas”, dice,
todavia sorprendido por el trayecto.
Morales habla del Watusi con una mezcla
de pudor y entusiasmo que resulta conta-
giosa. No es una pose. Se nota que hay
algo profundamente personal en esta
obra-rio de méas de cuatro horas que se
despliega como un ritual colectivo, una
“misa pagana”, en sus propias palabras, de-
dicada a quienes quedaron fuera del relato
triunfal de la Transicion. “El Watusi es una
obra magna, ambiciosa, contundente e in-
contestable, en la que por primera vez veo
articulado un relato de una Barcelona y de
un Estado espafiol en la Transicién”, dice,
con la calma de quien ha pasado anos dialogan-
do con un texto ajeno hasta hacerlo propio.

MUSICA, CUERPO Y EPICA

El montaje ha sido reconocido con un Premi
Butaca al Mejor Espectaculo 2024, 5 Premios de
la Critica y un Premio Max. Pero Morales huye
del relato del éxito. Prefiere hablar del cansancio
necesario, del agotamiento compartido entre
escena y patio de butacas. “Hay algo del viaje
de Fernando, el protagonista, que pasa por ahi.
Como en las misas evangélicas”. Para docu-
mentarse, asistié a celebraciones religiosas de
todo tipo, incluso en pisos particulares, espacios
precarios donde la comunidad se construye a
base de canto, cuerpo y fe. Ese pulso atraviesa
la puesta en escena: musica en directo, actores
que mutan de personajes y una estructura que
avanza desde lo festivo hacia lo confesional.

El elenco que llega a Madrid: Guillem Balart,
David Climent, Raquel Ferri, Artur Busquets,
Vanessa Segura, Dudu Alves y Anna Alarcon,
sostiene esa épica intima con una entrega poco
frecuente. Actores y actrices que aprendieron

a tocar instrumentos, que asumieron que esta
obra no se interpreta, sino que se atraviesa. Mo-
rales habla de ellos con un carifio poco impos-
tado. “Se han apuntado a una locura”, dice. Y la
locura funciona porque cada intérprete aporta su
galaxia emocional sin romper la partitura comun.
Morales lo tiene claro: “La sala de ensayo es
uno de los lugares donde me siento mas feliz

FOTOS: Juan Miguel Morales

en la vida”. Quiza por eso el espectaculo respira
verdad, incluso cuando incomoda.

UNA HERIDA EMOCIONAL

La obra no mira la Transicién con nostalgia ni
con animo de ajuste de cuentas. Le interesa,
mas bien, la herida emocional que dej6 en
quienes creyeron, o les hicieron creer, en un
ascensor social que nunca llegd. Morales habla
de Fernando, su protagonista, como de un ser
tierno y peligroso a la vez, alguien que compra
un relato que no le pertenece y se pierde en

él. Ahi, el espejo con el presente es incomodo.
Cuando se le menciona a Llados, Morales afina.
“Fernando no seria el gurd, sino uno de sus
seguidores”. Un hombre que internaliza un dis-
curso neoliberal sin entenderlo del todo. “No hay
nada mas peligroso que ser un neoliberal radical
y no saberlo”, sentencia. El montaje no celebra
el mito, sino que lo desmonta desde dentro, con
humor, con musica, con una extrafna belleza que
huele a barrio, a derrota y a deseo.

Mientras tanto, El dia del Watusi sigue ahi. Una
obra que no simplifica y que, precisamente

por eso, abraza al espectador. Un teatro que

no promete salvacion en otro mundo, sino una
comunidad momentanea aqui y ahora. Y quiza,
con suerte, la posibilidad de salir del teatro un
poco mas cansados, un poco mas licidos y un
poco menos solos.

Reportaje completo: www.revistagodot.com

EL DiA DEL WATUSI. Teatros del Canal. Del 4 al 8 de febrero.
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JUAN CARLOS PEREZ DE LA FUENTE

“Esta obra ha sido mi obsesion

durante anos”

Entrevistamos al director cuando se dispone a estrenar una de las obras
gue mas le han obsesionado en toda su trayectoria: E/ jardin de los
cerezos de Antén Chéjoy, en la version de Ignacio Garcia May. Un amplio
reparto de trece intérpretes, encabezado por Carmen Conesa, sube a
escena esta historia que nos habla, principalmente, de unos personajes
pasivos atravesados por la soledad, el miedo y la nostalgia.

Por David Hinarejos

Me gustaria empezar preguntandote qué ba-
lance has hecho de La senorita de Trevélez,
tu primera produccion como director del
Fernan Gomez el aino pasado, teniendo en
cuenta que no dirigias desde 2021.

Lo dltimo que dirigi no fue hace tanto, ;no?
Fue La gota de sangre, de Emilia Pardo Bazan.
¢ Fue en 20217 Puede ser, jcomo pasa el
tiempo! En cuanto a La seforita de Trevélez,
era una apuesta rotunda y de un riesgo grande,
la empezamos a trabajar desde otro lado y apa-
recid algo de lo que me siento muy orgulloso.
Vengo a recuperar textos y no a ir a lo cdmodo,
que creo es lo que hay que hacer en un teatro
publico, si no, lo mejor es que te vayas.

Era tu carta de presentacion en esta anda-
dura y no sé si la excelente respuesta de
publico y critica te permite coger aire para la
adaptacion de Chéjov que ahora nos ocupa.
Cuando crees que sabes algo, luego te das

un trastazo. Aquella operacion sali6 bien y he
querido seguir en la misma linea. Este afo
empezamos programando American Buffalo,
una obra que el publico quizas no conocia tanto
porque en Espafia se ha hecho solo un par de
veces, y hemos hecho Renty apostado por Los
duelistas, que nunca se habia puesto en esce-
na, y que ya te puedo anticipar que volvera el
afo que viene. Todas han funcionado muy bien.
Y ahora llega El jardin de los cerezos, una obra

que ha sido mi obsesion durante afios, pero
una vocecita me decia: “No es el momento”.

A priori, El jardin de los cerezos no parece
una apuesta arriesgada. Es un titulo muy
conocido y representado.

Bueno, cuando lo veas ya hablaremos, pero
en este caso no va tanto de riesgo. Aqui nos
tenemos que mover en dos planos: lo que
esta sucediendo en aquella Rusia que se
descompone, arrastrando a esa aristocracia
rancia, y como dialoga eso con nosotros en la
actualidad. Partimos de que el mismo Chéjov
tenia muchas discusiones con Stanislavski,
porque él decia que su texto era una comedia
y Stanislavski que era una tragedia. A lo largo
de mi vida he visto decenas de montajes de
este texto, me he trasladado a Nueva York a
ver la propuesta de Peter Brook, a México a
ver la del maestro Luis de Tavira, he recorrido
el mundo y, para mi, los dos tenian razon, es
una tragicomedia. Chéjov empieza a escribir
su obra de teatro cuando la tuberculosis que
tenia se hizo sucia y no paraba de vomitar
sangre. Creaba sabiendo que era el final y, de
alguna forma, se convierte en un testamento.
Lo que nos cuenta es una historia de seres
humanos perdidos a los que se niega a juzgar.
Para él, era el publico quien debia hacerlo.
Esto no va de buenos y de malos, sino de
personas que se quedan absolutamente in-
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activos ante los cambios que van sucediendo
en su vida. Son unos personajes que parecen
nifos jugando a ser mayores y que presentan
una textura emocional muy elevada que les
sitba en un plano donde el dolor y el humor se
encuentran. La materia teatral con la que nos
encontramos es una barbaridad, es tan buena,
y son tantas las lecturas que se pueden hacer,
que puede durar cuatro horas o una y media.

También ha dado pie a puestas en escena
realmente aburridas.

He visto muchas asi. Propuestas muy inte-
lectuales en las que te dormias. Y, claro, te
preguntas: “Como director, ;cual es vuestra
labor?”. La mia, la tengo clara, llevar a los
personajes al borde del precipicio y ponerles
frente al espejo mientras intentas sacarles lo
que llevan dentro. Ahi aparece otra cosa y creo
que lo hemos logrado.

Es uno de esos textos que te interpelan de
forma diferente segun la etapa de la vida
en la que estés. ; Qué temas resuenan mas
fuerte en ti ahora?

Completamente de acuerdo. Sin duda, esté el
inexorable paso del tiempo, pero ahora siento
que habla, sobre todo, de la responsabilidad
que cada ser humano tiene con su vida. Una

de las protagonistas, la madre, es una persona
que basicamente esta muerta de miedo porque
no la han educado para enfrentarse a lo que
estéa sucediendo. Es una diletante, pero Chéjov
tiene una infinita misericordia por ella y el resto
de personajes. De tal manera que aparece
tragedia y comedia, y conviven juntas. Decia
Jardiel Poncela: “El humor nace del dolor”. Para
mi, los personajes se quieren rebelar contra su
destino y no encuentran cémo hacerlo y eso les
genera una rabia infinita. Es como el drogadicto
que quiere salir de la droga, pero ni sabe, ni
puede. Lo que hemos vivido en los ensayos

ha sido algo brutal. Desde el primer momento,
les dije que no podiamos quedarnos en hacer
un acto intelectual, que debia ser vivencial. He
querido confrontar a los personajes, decirle al
drogadicto que es drogadicto y que va a sufrir
si quiere salir. Ellos saben perfectamente lo que
les esta pasando, tienen mucho miedo y el hu-
mor aparece cuando tratan de salir y aparecen
las mentiras que se cuentan.

La nostalgia esta muy presente. ¢ Qué es
para ti y qué papel tiene en la obra?

A mi el pasado ya me la trae al fresco y, en la
obra, la nostalgia rusa es la gran trampa porque
no es mas que la expresion del miedo. La nos-
talgia te coloca en un lugar donde piensas que
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estabas mejor en otro lugar o tiempo, es un acto
de cobardia, es esconderte.

¢ Coémo dialoga este texto con el presente?
El distanciamiento con una historia que sucede a
principios del siglo XX se diluye cuando descu-
bres seres humanos que son muy parecidos a
ti mas alla de que sean aristécratas, obreros o
vivan en China. No hacemos este montaje por
nostalgia, sino para hablar de que, a dia de hoy,
seguimos siendo responsables ante los acon-
tecimientos que suceden en cada momento en
nuestras vidas, a nivel individual y colectivo. Si
algo no te gusta, lucha por cambiarlo, pero tie-
nes que adaptarte y saber lo que esta pasando.

¢Hay que destruir los jardines del pasado
para que pueda crecer algo nuevo?

Con los afios que tengo, ahora te diria que
habria que saber amueblarlos de nuevo.
Hemos visto y sabemos de revoluciones que
han apostado por destruirlo todo y no parece
que el resultado, a largo plazo, haya sido
bueno. No estoy a favor de ninguna guerra
porque pienso que no nos depura como seres
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humanos. La solucion para cambiar las cosas
no puede ser matarnos y arrasar con todo.

Entiendo que las emociones son el centro de
tu propuesta, ¢, qué papel van a jugar la esce-
nografia, el vestuario y la iluminacién?

Uno muy importante. Chéjov era un esteta muy
amigo de los grandes impresionistas rusos. Todo
ese universo ha sido mi compafiero a la hora

de hacer la escenografia junto a Isi Ponce. Para
ello, hemos utilizado principalmente gasa, que es
un material teatral que cada vez me atrae mas
porque tiene esa capacidad de trasladarte a otro
tiempo sin recurrir a ese realismo chato, donde
una casa debe ser una casa y un arbol, un

arbol. Hay un esfuerzo por recrear el corazén de
este texto donde la iluminacion de José Manuel
Guerra e, incluso, los olores, porque también nos
adentramos en ese universo, van a ser funda-
mentales. Es una propuesta muy valiente con la
que estoy muy contento, me puedo equivocar,
no soy Dios, pero he volcado en ella todo lo que
he aprendido de la obra tras afios de espera.

Entrevista completa: www.revistagodot.com

EL JARDIN DE LOS CEREZOS. Fernan Gémez. Centro Cultural de la Villa. Del 15 de feb. al 12 de abril.
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EL DUELO, EL CUIDADO

Y LA PAUSA

Maria Goiricelaya dirige este mes dos propuestas que dialogan con la
muerte desde perspectivas complementarias: Ni flores, ni funeral, ni
cenizas, ni tantdn, creacién propia para su compania La Dramatica
Errante, y Tres noches en ltaca, texto de Alberto Conejero. Dos invitaciones
a repensar cémo habitamos la pérdida y la forma en que queremos vivir.

Por José Antonio Alba

A veces las casualidades, y las programacio-
nes de los teatros, son tan caprichosas que
hacen que creadoras como Maria Goiricelaya
se presenten por partida doble en nuestra car-
telera con propuestas que transitan tematicas
muy similares. Asi sucede con Ni flores, ni
funeral, ni cenizas, ni tantan que ella misma
ha escrito para La Dramatica Errante, y que
podra verse en el Teatro de La Abadia, y Tres
noches en ltaca, texto firmado por Alberto
Conejero que se estrena en Nave 10 Matade-
ro. Dos piezas distintas que dialogan, sin pro-
ponérselo, sobre un mismo tema: La muerte.
Un tema que Occidente parece rehuir y evitar,
pero que estas propuestas lo abordan desde
la perspectiva del duelo y la despedida, enten-
diendo la muerte no como un final dramaético,
sino como parte indisociable de la vida.

¢COMO QUEREMOS DESPEDIRNOS?

“La funcién no esté tanto centrada en los
cuidados paliativos como en el duelo y en el
proceso de asumir la muerte como parte de la
vida”, explica Goiricelaya al hablar del origen
de Ni flores, ni funeral..., un texto que escribié
durante el marco de las Residencias Drama-
ticas del Centro Dramatico Nacional en 2021.
El detonante es una experiencia cercana, la
enfermedad y posterior fallecimiento del tio de
su socia en La Dramatica Errante, Ane Pikaza.
De él queda una frase que funciona casi como
legado y que da titulo a la obra. Cuando le pre-
guntaron qué queria para su funeral, respondi6
con una negacion rotunda: “Ni flores, ni funeral,

ni cenizas, ni tantan”. Una declaracion que la
directora interpreta como “muy honesta y muy
libre” y que abre una pregunta mas amplia
sobre como nos despedimos y, sobre todo, por
qué evitamos pensar en ello. “La muerte es
una experiencia por la que todas las personas
vamos a pasary, sin embargo, nos detenemos
muy poco a pensar en ello”, afirma.
Goiricelaya reconoce haber vivido durante
anos desde una negacion casi infantil: “Yo
hasta bien adulta he pensado que alguien iba
a venir a decirme que era mentira, que era
una broma, que la gente en realidad no se
muere”. Esa fantasia, dice, esta en el arran-
que mismo del espectaculo, formulada sin ro-
deos: ¢me voy a morir? Desde ahi, Ni flores,
ni funeral... propone un viaje literal y simbdli-
co, situandolo en el Camino de Santiago, un
espacio donde el transito fisico acompafa al
transito emocional. “Para mi, el camino es una
metafora de la vida”, sefiala. Hay algo que se
cierra al llegar a Santiago, algo que muere
para dar paso a otra cosa.

HABLAR DE LO QUE EVITAMOS HABLAR
Ese movimiento -caminar, detenerse, conti-
nuar- articula la relacién entre un padre, inter-
pretado por Patxo Telleria, y una hija, a la que
da vida Ane Pikaza, que emprenden ese viaje
como excusa para hablar de lo que nunca se
habla, de como queremos morir, qué dejamos
atras, qué nos gustaria que quedara. “Cuesta
mucho hablar de la muerte con los padres y
las madres”, admite. No solo por el miedo,
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sino por el peso cultural y religioso que sigue
condicionando la manera en que se nombra
la pérdida, frente a otras culturas donde la
muerte ocupa un lugar visible y ritualizado.
Para construir la pieza, Maria se documen-

t6 hablando con especialistas en cuidados
paliativos como Julio Gémez, coordinador de
la Unidad de Cuidados Paliativos del hospital
San Juan de Dios de Santurce, vio documen-
tales, ley6 textos sobre el acompafamiento al
final de la vida. “Creo que esa labor esta bas-
tante poco reconocida”, sefiala, refiriéndose a
las personas que dedican su vida profesional
a acompafar a otros en sus Ultimas horas.
Esa ternura, ese cuidado, esa capacidad de
dar permiso para morirse en paz, atraviesa
toda la propuesta. “Ojala ningin ser humano
tuviera que llegar a ese lugar sin alguien al
lado”, dice con conviccioén.

LA MOCHILA VITAL DE CADA UNO

La pieza se sostiene también sobre un abani-
co coral de personajes secundarios, interpre-
tados por Loli Astoreka, Aitor Borobia, Idoia
Merodio y Egoitz Sdnchez; peregrinos que

FOTO: Geraldine Leloutre

entran y salen del relato como un “friso socio-
l6gico de la vida”, y que resultan arquetipos
reconocibles que condensan distintas mane-
ras de estar en el mundo. “Cada cual tiene su
propio camino dentro del Camino”, resume la
directora. Cada persona carga con su propia
piedra en la mochila, y decide cuando soltarla
0 seguir cargando con ella.

A nivel escénico, Ni flores, ni funeral... se
construye desde la austeridad y la superposi-
cion de lenguajes. Una cinta de caminar, una
mesa, unas sillas y un potente trabajo audio-
visual rodado durante trece dias en distintas
etapas del Camino francés. “Han funcionado
dos dramaturgias a la vez: la visual y la tex-
tual”, explica. A ellas se suma un tercer plano,
el de las ensonaciones y el delirio, donde la
enfermedad irrumpe como generadora de
otros estados de conciencia. El resultado es
una escena desnuda, atravesada por image-
nes reales y por una fisicidad que acompana
el desgaste del cuerpo.

El humor, lejos de ser un elemento accesorio,
ocupa un lugar central. “Hay mucho humory
mucha paradoja en la muerte”, sostiene Goiri-
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celaya. Un humor que no banali-
za, sino que aligera y permite
avanzar. “Nos ayuda a quitarnos
lastre”, afirma, recordando que
incluso en los momentos mas
extremos hay lugar para lo ab-
surdo, lo imprevisible, lo caético.
“La muerte -insiste-, no siempre
responde a un orden narrativo”.

ITACA COMO REFUGIO

Si Ni flores, ni funeral... habla
del duelo anticipado y del acom-
pafiamiento, Tres noches en
ftaca, con texto de Alberto Co-
nejero, se situa en el después.
Tres hermanas, interpretadas
por Cecilia Freire, Marta Nieto y
Amaia Lizarralde, llegan a esta
mitica isla griega para despedir-
se de una madre ausente, con
la que no todas se han relacio-
nado de la misma manera.
Goiricelaya acepto6 dirigir el
proyecto antes incluso de leer
el texto. “Es la primera vez
que digo que si a un texto sin
leerlo”, reconoce. La amistad y
confianza en Conejero, y una
afinidad profunda en los te-
mas, bastaron. El resultado es
una tragicomedia que combina
la altura poética del autor con la crudeza de
lo administrativo, los tramites, repatriaciones
y burocracia. La muerte, otra vez, como acon-
tecimiento intimo y como proceso inevitable.
Aqui, el viaje ya no es tanto desplazamiento
como estancia. “En un mundo donde todo hay
que solucionarlo rapido, donde no puedes
estar triste mucho tiempo, itaca propone un
refugio para quedarse, sostener el dolor y
sanar”, explica la directora, y dejando claro
que, frente a la obsesion por la meta, esta
obra propone atender al trayecto y construir
una ltaca propia, no la prometida.

UN ESPACIO DONDE ENFRENTAR LOS
CONFLICTOS

La puesta en escena se aleja también aqui
del naturalismo. La casa de la madre, esce-

NI FLORES, NI FUNERAL, NI CENIZAS, NI TANTAN.
Teatro de La Abadia. Del 19 de febrero al 8 de marzo.

nografia creada por Pablo Chaves, funciona
casi como una instalacion, donde las tres
hermanas constelan alrededor de la casa
materna. No hay naturalismo sino una dimen-
sion transformadora que juega a la contra del
lenguaje cotidiano del texto. “Teniamos claro
que queriamos darle una dimension que fuera
un poco disruptiva”, explica. El resultado es
un espacio estatico donde el conflicto familiar
puede desplegarse en toda su complejidad:
los cuidados mezclados con el reproche, el
amor con la envidia, y la necesidad de perdo-
nar a una madre ausente que nunca sera del
todo perdonada.

El texto introduce ademas una reivindicacion
explicita, ya que estéa escrito para actrices
mayores de 40 afios. Una decision que la di-
rectora celebra como un gesto politico y nece-
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TRES NOCHES EN ITACA. Nave 10 Matadero. Del 6 de febrero al 8 de marzo.

sario. “Es un regalazo poder reivindicar la edad
-sefiala Maria-. Para mi hay un despertar y una
manera de disfrutar de la vida que empieza

a los 40”. Nada de crisis, todo lo contrario, es
un renacer con un cuerpo mas mayor, si, pero
también mas libre.

VOLVER A DIRIGIR EL FESTIVAL DE OLITE
Ese mismo impulso atraviesa su trabajo insti-
tucional, junto a Ane Pikaza, afrontando esta
segunda etapa al frente del Festival de Teatro
de Olite. “Teniamos el impulso, la energia y las
ganas de seguir al frente del festival, porque
creemos que todavia hay cosas que podemos
mejorar y cuestiones que aportar’. Aunque deja
claro que después ya no habra mas: “Creo que
cuatro afnos es poco, ocho ya empieza a ser
mucho y mas es perjudicial”.

El festival arrancara su nueva edicién el 17 de
julio, "después del pobre de mi”, explica Maria
entre risas, refiriéndose al final de los San
Fermines que, inevitablemente, acapara toda la
atencion mediatica de Navarra, y se extendera
hasta el 2 de agosto.

Durante los primeros cuatro afios implemen-
taron unas lineas claras: Recuperar especta-
culos en euskera, mantener por encima del

50% la presencia de dramaturgia y direccion
de mujeres y apostar por la autoria contempo-
raneay la tematica social. “Nos pusimos palos
en la rueda aposta -reconoce-, para forzar que
el festival tuviera un aire propio”. Y funcioné.
Ahora, explica la directora, la apuesta es
continuista, pero con matices, porque quieren
enfocarse en ofrecer una oferta de formaciéon
mas amplia, y trabajar en afianzar el sentido
de pertenencia en la comunidad para que el
festival no sea solo un evento que llena el pue-
blo, sino algo que pertenece al propio territorio.
“Creemos que lo que hemos implementado
era un poco lo que Olite y el sector escénico
de Navarra demandaban. Vamos a trabajar en
esta misma linea con alegria y energia para
mejorar aquello que tenga margen de mejora
en estos cuatro afios que nos quedan”.

En el fondo, tanto en la escena como en la
gestion, el gesto es el mismo: crear espacios
para detenerse, para escuchar, para acompafar.
Al despedirnos, Maria vuelve por un momento al
tema central de nuestra conversacion: “Hablar
de morirse es hablar de como quieres vivir’. Una
gran reflexion para recordarnos algo tan esencial
como es que la finitud no es una amenaza, sino
una clave para vivir con mayor atencion.
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EN PALABRAS DE... SERGIO PERIS-MENCHETA

El azar, la mirada y el multiverso

Dos intérpretes distintos, cada noche, se adentraran en uno de los multiples universos
creados por el azar, y Sergio Peris-Mencheta, desde Constelaciones, de Nick Payne,
convirtiendo el CDN en un portal abierto a posibilidades y variaciones imprevisibles.

CONSTELACIONES. Teatro Valle-Inclan. Del 6 de febrero al 29 de marzo.

Hay un concepto en fisica
cuantica que me persigue desde
que lo descubri: el observador.
En el mundo cuantico, las cosas
no ocurren del todo hasta que
alguien las mira. La observacion
modifica el resultado. El gato de
Schrédinger esta vivo y muerto
al mismo tiempo... hasta que
alguien abre la caja. En ese ins-
tante, la realidad colapsa: mirar
no es solo mirar; mirar afecta.
Cuando entendi esto pensé en
el teatro. No es casual que la palabra teatro ven-
ga del griego ‘Theatron’: el lugar desde el que
se observa. El teatro existe porque alguien mira,
pero también existe de una manera concreta
porque alguien lo esta mirando aqui y ahora. La
funcién no se completa sin el publico. Por eso,
casi siempre propongo en mis espectaculos un
pequeno ritual inicial: no para explicar lo que va
a ocurrir, sino para afinar la percepcion. Para
decir: a partir de ahora, tu mirada importa.
Constelaciones es un artefacto poético de posi-
bilidades. Nick Payne escribe como quien abre y
cierra puertas a gran velocidad: lo que sucede se
desmiente, lo definitivo reaparece como alternati-
va, lo casual se revela como destino. Esa estruc-
tura -ese juego serio- me atrajo desde el principio.
En nuestro montaje, el espectador no contem-
pla una version fija: entra en un sistema donde
la realidad se decide en presente. Los persona-
jes se llaman como quienes los interpretan; no
por autobiografia, sino porque el cuerpo real -la
voz real, el pulso real- altera inevitablemente la
historia. Dos intérpretes sostienen una relacion
delante de todos, y la mirada del publico no
solo la acompafa: la activa.

Y ahi surge la metafora: la caja escénica como
caja de Schrddinger. En el escenario conviven
estados contradictorios: lo que fue y lo que pudo
ser, lo que se dijo y lo que no se dijo. Cada
funcién abre esa caja. En el Teatro Valle-Inclan
decidimos dar un paso mas: sacar la obra de la
caja escénica para convertir el propio teatro en
una caja. La accién sucede en el patio de buta-
cas, sobre una plataforma circular giratoria, con el
publico a tres bandas. No hay un unico punto de
vista. Cada mirada construye su propio montaje.
Y la musica funda este universo. Hemos creado
cuatro universos sonoros distintos: bandas
sonoras originales, compuestas en talleres de
creacion con los directores musicales y el repar-
to, dialogando con la fisica cuantica -la de ayer
y la de hoy- y con el mundo de las abejas que
propone el texto. No para reescribir a Payne,
sino para resonar con él, para completarlo.

El teatro, a diferencia del cine, no se reproduce:
sucede. Vive en su variacion. Esta puesta en
escena quiere rendir homenaje a esa cualidad y
llevarla al extremo.

La version que existe es la que ustedes van a ver.
En otros universos, quiza ya ocurrid otra distinta.

Imagen de ensayo.
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FORMACION

Pedagogia integral, practica y en constante evolucion

Desde su creacion en 1990, el Estudio Corazza para la Actuacién ofrece formacion
regular, seminarios para profesionales, j6venes, talleres, master class, ensayos abiertos al
publico y montajes profesionales.

AREAS DE FORMACION

Curso Regular: Tres niveles: criterio

y técnica para que florezca el talento
peculiar de cada estudiante capacitado
para trabajar en equipo con respeto,
confianza, alegria y creatividad.
Interpretacién, Movimiento, Voz, Canto,
Interpretacion con la Camara, Analisis
de texto, Historia del Arte, del Teatro y
del Cine. Espacio escénico, Produccion,
Tango y otras danzas. Practicas escéni-
cas con publico en el Teatro profesional
del Estudio. El acceso a los diferentes
niveles depende de la evolucion de
cada estudiante.

Seminarios: Actuacion, cuerpo, voz, laborato-
rios de creacién, en formatos intensivos o con-
tinuados, para actores con o sin experiencia,
jovenes o personas interesadas en aprender
del teatro.

Cursos para jovenes: Incluye a jovenes entre
10y 17 afios.

Coach: El Estudio es un referente nacional e
internacional por su sistema de preparacion in-
dividual. Numerosas interpretaciones de teatro,
cine y television preparadas en el Estudio han
obtenido un amplio reconocimiento.

Ensayos abiertos: Desde hace décadas, alum-
nas y alumnos realizan creaciones conjuntas,
practicas de dramaturgia, vestuario, musica,
produccién y demas aspectos del teatro. Una
experiencia emocionante y enriquecedora para
el publico, que potencia el encuentro, el sentido

social y sagrado del teatro, en la propia sala de
Teatro del Estudio.

PROGRAMA DE INTENSIVOS 2026
Enero-Junio:

- Confianza y precision ante la camara
- Entrenamiento actoral

- Voz en la actuacion

- Entrenamiento vocal

- Movimiento para actores

- Cuerpo imaginario

- Laboratorio de creacién Tony Kushner
- Teatro para la Vida

- Consciencia Corporal

En su web ya puedes consultar también el
resto de intensivos de verano y septiembre.

El equipo pedagdgico y de gestion es una
cooperativa, con un profesorado formado en
pedagogia, con experiencia profesional. Las pro-
puestas fortalecen la autonomia, la creatividad y
la colaboracion en grupo.

ESTUDIO CORAZZA PARA LA ACTUACION. Calle de Francisco Campos, 12. Bajo B. 91361 40 67.
info@estudiocorazza.com / https://festudiocorazza.com
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Entrevista a Nekane Otxoa, actriz y alumna de MADS

Dos valores sobresalen cuando hablamos de la Madrid Audiovisual Drama School
(MADS): el caracter practico de su metodologia y su proximidad a la industria.

Nekane Otxoa (Pais Vasco, 2001) es actriz

y alumna de 3° de Diploma de Actuacion y
Creacion Audiovisual de MADS. Su talento y
aptitudes interpretativas no pasaron inadverti-
dos: ademas de recibir una beca en la escuela,
comenzd su carrera como actriz en paralelo a
su formacién. El pasado afio, formd parte del
reparto de la serie original de Atresmedia Mar
afueray protagonizé el thriller independiente
Santa Zeta, dirigido por Antonio Muioz Mesa.
Su papel de Zoe, una influencer de viajes que
aprovecha su profesion para hacer justicia
contra los pederastas de todo el mundo, le ha
valido una Nominacién a Mejor Actriz Principal
en los Blogos de Oro 2026. Hablamos con ella
sobre su experiencia en la escuela.

¢ Como estas viviendo tu formacién?

Yo venia de estar exclusivamente enfocada en
lo actoral. MADS tiene una mirada mas global,
esta enfocada en todos los departamentos, y
escribir, dirigir, montar... Me ha ayudado a tomar

consciencia y entender la importancia del equipo.

Creo que es una de las cosas mas importantes
que empecé a sentir aqui, y a la hora de trabajar,
me ha servido un montén y he reforzado mucho
mas no estar ensimismada como actriz. Me ha
ayudado a entender que, a la hora de un rodar,
no todo eres tU y tu actuacion.

¢ Como viviste el salto de las aulas al set de
rodaje?

Fue tan rapido que creo que lo sigo procesando.
Mar afuera se rodd mientras estaba en el 1€"
curso, e iba compaginando las clases con el ro-
daje. El 2° curso se junté con el rodaje de Santa
Zeta, los he ido enlazando. Ha sido una suerte
y un privilegio estar estudiando y trabajando a
la vez, y que la escuela pusiera facilidades para
compaginarlo. Como contaba antes, entender la

importancia del trabajo en equipo me ha ayuda-
do a estar vinculada con el resto en los rodajes.
A nivel actoral, las clases con Eva Egido en
primero me sirvieron mucho para poder trabajar
los personajes, para ir desbloqueando ciertas
cosas y cogiendo seguridad. Aunque tuvieras
inseguridades, en la escuela, inevitablemente, te
tenias que atrever y explorar.

En esa salida de la zona de confort, ¢ has
sentido la escuela como un espacio seguro?
Totalmente. A nivel mental, considero que en
MADS se cuida mucho no hacernos dafo psi-
colégicamente. Todo lo que he aprendido en
MADS siempre ha sido muy cuidadoso con mi
cabeza, y menos mal, porque luego en rodaje
y en la vida cuidarte a ti misma es, de por si,
muy complicado. Haber adquirido herramien-
tas de cuidado, y aprender que si algo me esta
haciendo dafo puedo buscar otro camino,

me ha ayudado a poder cuidarme durante el
rodaje y recuperar mas facilmente la cabeza y
el cuerpo después.

MADS. Plaza Cascorro 23, Madrid. 633 231 445 / info@mads.es. www.mads.es

FOTO: Juan Miguel Herrero
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Teatros Luchana abre su estudio de entrenamiento actoral

ACTION -Acting Training Studio- pone en marcha, en las instalaciones de los Teatros
Luchana, su proyecto de entrenamiento actoral bajo la direccién de Alejandro Tous.

El lugar de entrenamiento perfecto
para todos/as aquellos/as profesio-
nales de la actuacion que quieran
seguir formandose y mantenién-
dose activos/as. Los profesiona-
les del equipo de ACTION y su
director pedagégico, Alejandro
Tous, con mas de 20 afos de
experiencia profesional y mas de
12 afios como docente (obtenien-
do el premio 2024 a la excelen-
cia académica, otorgado por la
Universidad de Artes TAl), han
desarrollado esta metodologia cuyo enfoque
esta alejado del sufrimiento, y esta creada para
que te diviertas y vuelvas a reencontrarte con la
parte ltdica de esta maravillosa profesion.

ENTRENAMIENTO INTEGRAL ‘EL CAMINO’
En el entrenamiento integral todos los dias
llevaras a cabo Entrenamiento fisico especifico,
Interpretacion y Cantos tradicionales. Su hora-
rio es martes y jueves de 11h a 14h.

Basado en el entrenamiento que desarrolld
Grotowski, este entrenamiento se complementa
también, entre otras disciplinas, con Movnat® y
Movilidad R10®, con instructores certificados.

INTERPRETACION ANTE LA CAMARA PARA
CINEY TV

Tener seguridad, calma y confianza cuando te
llega la oportunidad de hacer un casting o un
trabajo. En el entrenamiento ante la camara to-
dos los dias trabajaras. No tendras que esperar
a que llegue tu turno gracias a su metodologia,
numero de docentes y espacio del que dispo-
nen. El horario es lunes de 17h a 21h. Maximo
16 participantes.

LABORATORIO DE CREACION

PRIMER CICLO: de octubre a febrero.
SEGUNDO CICLO: de febrero a junio.

Grupo avanzado al que solo acceden antiguos
alumnos de ACTION previa seleccion. Incluye
entrenamiento fisico especifico, creacion y
cantos tradicionales. Lunes y miércoles grupo
avanzado. Lunes y miércoles de 10h a 14h.

MARKETING Y COMUNICACION PARA
ARTISTAS

Impartido por la productora Varsovia Produc-
ciones. Nuevas fechas proximamente.

ENTRENAMIENTO FiSICO

Un entrenamiento especifico para actores y
actrices que responde a las necesidades es-
pecificas de la interpretacion. Martes y jueves
de 9h a 10h.

CANTOS TRADICIONALES

Un trabajo sensible con uno/a mismo/a 'y
con el otro. Se trabajan los resonadores, la
voz y la atencion plena. Martes y jueves de
10h a 11h.

ACTION -ACTING TRAINING STUDIO-. Teatros Luchana. Calle de Luchana, 38. Pide mas informa-
cién en action@teatrosluchana.es o visita www.teatrosluchana.es/escuela-de-teatro.



Diploma en Actuacion y Creacion Audiovisual MCEIE

DIPLOMA EN ACTUACION Y
CREACION AUDIOVISUAL

Tu expresion, tu cuerpo y tu voz no tendrdn limites.

@ TEL. (+34) 622 804 336
INFO@MADS.ES

PL. DE CASCORRO, 23
5. 28005 MADRID
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Formando actores y actrices desde 1979

La Escuela de Interpretacion Cristina Rota ya ha abierto el plazo de matriculacién tanto
para los médulos trimestrales (abril a junio) como para el curso regular 26/27.

Con un programa formativo multidisciplinar y un
equipo docente especializado, el centro cuenta
con mas de 45 afios de experiencia. Sus cursos
y seminarios han convocado a mas de 12.000
estudiantes, entre los que se encuentran gran-
des nombres del panorama teatral y cinemato-
gréfico de nuestro pais.

El centro ha abierto el plazo de matriculacion
para los médulos trimestrales de interpreta-
cion cuya proxima fecha tendra lugar de abril
a junio de 2026, asi como para inscribirse

en el proximo curso regular de 2026-2027
dirigido a adultos, adolescentes e infancia.
Durante el afio, ademas, se ofrecen semi-
narios intensivos de interpretacion de fin de
semana y quincenales en los meses de julio y
septiembre dirigidos a adultos y a adolescen-
tes en rangos de edades comprendidas entre
los 12 y los 18 anos.

Proximamente, contaran con la visita del
director Montxo Armendariz, quien impartira el
taller La mirada en la interpretacion audiovisual,

del 25 al 29 de marzo. La propuesta propone
analizar los recursos interpretativos de cada
participante, para poder potenciarlos y desarro-
llar técnicas de actuacion ante la camara.

CURSO PARA ADOLESCENTES Y NINOS/AS
Esta institucién también cuenta con una oferta
formativa para nifos y nifas (divididos en gru-
pos de 4 a 7 afos y de 8 a 11 afios) y adoles-
centes (con edades entre 12y 17 afios). Dicha
formacion se imparte en la sede de Madrid, en
Lavapiés, o en la sede de Rivas-Vaciamadrid,
La Casa + Grande y en el Centro Municipal de
Recursos para la Infancia Rayuela.

COMO ACCEDER A LA ESCUELA

Para obtener una plaza en el curso regular o
modulo trimestral, el aspirante podra acceder
a través de una entrevista de acceso gratuito o
cursando un seminario intensivo en su formato
de dos fines de semana o de quince dias. Para
ampliar informacion contacta con la escuela.

ESCUELA DE INTERPRETACION CRISTINA ROTA . C/ Dr. Fou rquet, 31. Madrid. 91 528 95 04.
secretaria@escuelacristinarota.com / escuelacristinarota.com

FOTO: marcosGpunto
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[| FESTIVAL RIESGO

Madrid. Teatros del Canal. Del 12 de febrero al 1 de marzo. www.teatroscanal.com

El Festival de Circo de la Comunidad de Madrid incide en su segunda edicién en un circo
hibrido, complejo, estimulante y reflexivo con seis espectaculos en Teatros del Canal.

Después de una primera edicion planteada,
segun explica su directora artistica Eva Luna
Garcia-Maurifio, como una introducciéon a

la pluralidad y multiplicidad del circo, desde
estéticas clasicas a dramaturgias mas contem-
poraneas, este afio el festival profundiza en las
diferentes corrientes y en “cémo el circo con-
vive, se nutre y se construye a partir de otras
artes, con la hibridaciobn como motor”.

Los espectaculos procedentes de Espafia, Bél-
gica, Francia, Suiza y Canada, que han pisado
los mejores escenarios del mundo, ofreceran re-
flexion, emocion y asombro. Basculan, afirma la
directora, “de lo intimo a lo expansivo, de la sen-
cillez mas cruda a la explotacién de la adrenalina
como bandera adherida al riesgo. Todas tienen
algo en comun: el deseo de contar y hacer sentir
desde el cuerpo, el movimiento y la imagen, sin
renunciar a la complejidad intelectual”.

UNIVERSOS DIVERSOS

El festival sigue apostando por publicos juveni-
les y adultos, dispuestos a dejarse conducir por
universos donde lo fisico y lo poético conviven
sin jerarquias y donde se habla de lo intimo y lo
colectivo, del vértigo, de la velocidad y de la pau-
sa. Bajo esta premisa, abriré la programacion

la compafia canadiense People Watching que
reinventa el circo contemporaneo con Play Dead
(Hacerse el muerto) (1) el 12 y 13 de febrero.
Una propuesta que el publico de danza o las
artes vivas disfrutaran especialmente. Con una
fuerte conciencia colectiva, sus creadores llevan
a cabo un experimento onirico donde las disci-
plinas de cada artista (malabarismo, acrobacias,
trapecio) se combinan, entrelazan y fusionan

en un escenario que semeja una sala de estar.
Alli se rednen los personajes de la obra para,

a través de sus cuerpos, contar, sin palabras,

pequenas historias cotidianas, surrealistas, que
nos muestran lo hermosa, retorcida y risible que
puede ser la realidad.

El 14 y 15 de febrero viajaremos al mundo ab-
surdo de Der Lauf (La carrera) (2), de la compa-
fia belga Les Vélocimanes Associés. Estrenado
en 2018 en coproduccion con el Cirque du Bout
du Monde, su atmosfera remite a las peliculas de
David Lynch, con sus personajes estramboticos
y situaciones extrafias, como las que protago-
nizan en Der Lauf sus dos personajes, con las
cabezas ocultas bajo cubos. Y asi, a ciegas, con
la participacion de los espectadores, ejecutan
sus numeros de malabarismo.

La atmosfera ‘lynchiana’ se prolonga en el teatro
y circo sin palabras de Blirstner’s Club (19 y

20 de febrero. Foto 3), la aportacion espafiola

a la segunda edicion de Riesgo. Es el primer
proyecto de gran formato de la compafia valen-
ciana DelsAltres, fundada por Eleonora Gronchi
y Pablo Meneu, dos artistas que han realizado
la mayor parte de su carrera profesional en el
extranjero. Todo en esta obra, inspirada en la
vida comunitaria de las companias de circo
itinerantes, sucede durante una noche, como en
un suefo. Los numeros de circo de alto virtuosis-
mo se entrelazan con escenas cotidianas, en las
que los personajes viven el miedo a la soledad,
la angustia ante el vacio o la complejidad de sus
relaciones de pareja. Siete personajes ejecutan
numeros de circo, bailan, cantan y actuan.

El 21 y 22 de febrero el festival continta

con PANDAX (4), un espectaculo que si fuera
una pelicula seria una ‘road movie’; pero como
es circo, le cuadraria mas precisamente la
definicion de ‘road circus’. La compania franco-
suiza Cirque la Compagnie describe un viaje de
carretera en un Fiat Panda donde viajan cinco
hermanos de regreso del funeral de su padre,



FOTO: Alexander Galliez
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que ha sido incinerado. De repente, ocurre un
accidente y entre peleas y reconciliaciones, los
cinco hermanos se lanzan a una secuencia de
acrobacias con bascula, palo chino, lanzamien-
to de cuchillos, escaleras autoportantes y esca-
lera de tijera para homenajear al circo antiguo
con los cddigos del circo actual.

Una intensa amistad une a Dimitri Lemai-

re, Charly Sanchez y Louison Lelarge, tres

de los fundadores de la compafia france-

sa Takakroar. La complicidad y el humor que
derrochan en Si c’est sur c’est pas peut-étre (Si
es seguro, no hay duda) (5) es una decantacion
de su inventiva musical (pues los tres son mu-
sicos), teatral y circense, que presentan en el
festival el 26 y 27 de febrero. Sus personajes se
embarcan en actuaciones inverosimiles (como
hacer malabares besandose) y desafios asom-
brosos (como tocar la guitarra boca abajo).
Como otros espectaculos de esta edicion,

la idea de la creacion en comun recorre Le
complexe de l'autruche (El complejo del aves-
truz) (6) de Collectif d’équilibristes, que cierra
la segunda edicion de Riesgo el 28 de febrero
y el 1 de marzo. La compania gala ha hecho
de la verticalidad, el equilibrio sobre manos
(una disciplina habitualmente solitaria), su
terreno de juego y creacion, un acto coral, co-
reogréfico y casi filosofico. Y este espectaculo
€s su maxima expresion. Ironiza con esa idea
que expresa su titulo de esconder la cabeza
como un avestruz, es decir, desentenderse de
las cosas, no implicarse.

Riesgo no olvida la importancia de la divulga-
cion, para promover pensamiento, y convoca
este afo a un maestro internacional: Roberto
Magro, que dictara el dia 17 la ponencia ‘Los
siete hilos invisibles: un didlogo artistico entre
el significado y el significante dentro de la es-
critura creativa en el circo contemporaneo’.

FOTO: Irving Villegas

FOTO: Juliette Mach
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“La equiparacion de danza 'y
teatro es un objetivo asentado”

El director de la feria vasca, una de las mas importantes del pais y con gran proyeccién
internacional, nos habla del ‘Legado’ -leitmotiv de esta edicion- y del estado de salud
de una cita que ha experimentado un gran crecimiento en los Ultimos afios.

DFERIA. XXXII FERIA DE ARTES ESCENICAS. Donostia - San Sebastian. Del 14 al 18 de marzo.

Toda la programacion en www.dferia.eus

Por David Hinarejos

Esta edicion girara en torno al leitmotiv
‘Legado’. Es un concepto con mucho peso,
tanto para bien como, a veces, para mal.
¢Como lo entendéis desde dFERIA en el
marco de las Artes Escénicas?

Desde dFERIA entendemos el legado como
un concepto complejo, abierto y, en ocasiones,
contradictorio, que precisamente por ello resul-
ta especialmente fértil para las artes escéni-
cas. dFERIA 2026 adopta este leitmotiv por su
capacidad para articular una reflexion amplia

y transversal sobre la creaciéon escénica con-
temporanea y su relacion con la sociedad.

En un contexto de profundos cambios cultura-
les, sociales y politicos, planteamos un espacio
desde el que interrogar qué dejamos, qué he-
redamos y como se transmite aquello que con-
figura nuestra identidad colectiva e individual.
El legado no se aborda aqui desde una mirada
nostalgica o complaciente, sino como una he-
rencia cultural y social que puede ser revisada,
cuestionada y resignificada; como huella histori-
ca que interpela al presente y como transmision
emocional entre generaciones.

La danza protagoniza el 48% del progra-
ma de esta edicién, mientras que el teatro
supone un 46%. ¢ Esta equiparacion es uno
de los objetivos ya asentados en la feria?
Si, es un objetivo plenamente asumido y
asentado. Hace ya unos afios, y en dialogo y en
acuerdo con el propio sector profesional, dFE-

RIA tom0 la decision estratégica de reconvertir-
se de una feria exclusivamente de teatro a una
feria de teatro y danza, incorporando esta disci-
plina con el mismo nivel de exigencia, visibilidad
y relevancia. Desde entonces, el trabajo ha sido
incorporar la danza de manera estructural y no
testimonial, dotandola de un peso real dentro de
la programacion y del mercado profesional.

También habra un espectaculo circense y
otro multidisciplinar. Desde la organiza-
cion, ¢tenéis el debate de dar mas cabida a
las artes vivas o performativas?

Si, ese debate esta presente. Somos una

feria contemporanea y, en muchos aspectos,
atenta a la creacion emergente, y entendemos
que las artes escénicas estan en permanente
evolucion y que los lenguajes se expanden, se
mezclan y se transforman. Desde esa realidad,
consideramos una obligacion ser sensibles a las
artes vivas, performativas y formatos hibridos, y
darles espacio cuando aportan sentido artistico
y didlogo con el presente.

El pais invitado esta edicion es Dinamarca.
¢ Qué espectaculos y actividades se van a
programar alrededor de su participacion?
Dinamarca tendra una presencia destacada
tanto en la programacion artistica como en el
relato conceptual de dFERIA. La inauguracion
correra a cargo de Danish Dance Theatre con
Bloody Moon, una potente pieza de danza
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contemporanea coreogra- :
fiada por Marina Mascarell,

que explora la violencia, el <
deseo y la vulnerabilidad del
cuerpo en tiempos de crisis.
También estara representada
por Samba de UPPercut, una
explosiva propuesta de danza
y circo contemporaneo que
combina acrobacia, humor y
musica; Fix+Foxy presenta Un
pais sin suefios (Land Without
Dreams), una incisiva pieza de
teatro documental; y La carta
de Paolo Nani, una joya del
teatro gestual inspirada en los
Ejercicios de estilo de Ray-
mond Queneau. Se completa
con una agenda profesional
especifica, que incluye un
desayuno institucional ofrecido
por las entidades danesas,
concebido como un espacio de
encuentro para dar a conocer

j

sus politicas culturales, modelos de apoyo a la
creacion y lineas de cooperacion internacional.
A ello se suma la participacion activa de agentes
daneses en el foro de negocio de dFERIA.

¢ Qué presencia van a tener las companias
vascas en esta edicion?

El apoyo a la creacion vasca es un eje estructu-
ral de dFERIAy se traduce, en esta edicion, en
una presencia significativa que alcanza el 44%
de la programacion. La feria funciona como un
espacio clave de visibilidad, encuentro y pro-
yeccion profesional para las compafiias vascas,
permitiéndoles mostrar su trabajo en un contexto
de mercado junto a creadoras y creadores del
resto del Estado y del &mbito internacional.

¢ Tenéis algun perfil hecho de los especta-
dores que acuden a la cita?

Contamos con un perfil bastante definido y, al
mismo tiempo, diverso. El pablico de dFERIA
esta compuesto, en primer lugar, por profesiona-
les del sector, como programadores, companias,
distribuidoras y agentes culturales, que partici-
pan activamente en la feria y en su dimension
de mercado. Junto a ellos, convoca a un publico

fiel y aficionado al teatro y a la danza, que en-
cuentra en la feria una programacion exigente y
contemporanea. Y, cada vez con mas presencia,
se suma un publico mas joven, atraido por la no-
vedad, los lenguajes emergentes y las propues-
tas que exploran nuevas formas escénicas. Este
publico no profesional no ha dejado de crecer
en los ultimos afios, edicion tras edicion, y su
consolidacién es uno de los rasgos que definen
y enriquecen la experiencia de dFERIA.

¢Cudles van a ser las actividades comple-
mentarias y para profesionales?
Contaremos con una amplia agenda mante-
niendo iniciativas como el foro de negocio, los
encuentros profesionales y las presentaciones
de proyectos, concebidas como espacios clave
para el intercambio, la visibilidad y la gene-
racion de alianzas. En colaboracion con el
Centro Coreografico Maria Pagés de Fuenla-
brada volvera, también, la mesa de reflexion,
que refuerza el compromiso de dFERIA con la
formacion, la reflexion y el desarrollo del sector
mas alla de la exhibicion artistica.

Entrevista completa: www.revistagodot.com
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FETEN 2026

Gijon. Varios espacios. Del 22 al 27 de febrero. www.gijon.es/es/eventos/feten

La 35° edicién de FETEN, Feria Internacional de Artes Escénicas para nifos, nifasy
familias, reunira a 82 compafias y dos exposiciones en una programacién marcada por
la contemporaneidad, la diversidad y la proyeccién estatal e internacional del sector.

En febrero, Gijon volvera a convertirse durante seis
dias en un gran escenario que albergara companias
procedentes de las 17 comunidades autbnomas

y, a nivel internacional, de paises como Armenia,
Republica Checa, ltalia, Francia, Bélgica, Alemania
y Portugal, entre otros paises. La feria se abrira en
el Teatro Jovellanos con la inauguracién a cargo de
Orthemis Orchestra y su espectaculo Bon Voyage!
(1), y se despedira en el mismo espacio con Marta
Sitja y su espectaculo Soc (2). La preferia arrancara
el 21 de febrero, activando la ciudad como antesala
del gran encuentro profesional y escénico.

La actividad se desplegara en veinticuatro espacios,
como el Teatro Jovellanos, el Centro de Cultura Anti-
guo Instituto, la Escuela de Comercio, la Colegiata de
San Juan Bautista, Laboral Ciudad de la Cultura y va-
rios Centros Municipales Integrados, ademas de calles
y plazas como el Paseo de Begofia, los Jardines del
Nautico, la Plaza del Instituto, la calle Corrida o el So-
larén, incorporandose este afio como nuevo espacio el
Museo de la Ciudadela de Celestino Solar.

PROGRAMACION ARTISTICA

Este afio destaca la diversidad en cuanto a lengua-
jes escénicos, formatos, territorios y universos crea-
tivos. Un dato que acredita que FETEN es el festival
de referencia que recoge las tendencias mas ac-
tuales en el sector es que el 90% de las propuestas
corresponde a producciones del Ultimo afio y nueve
companias presentan estrenos absolutos: Anna
Confetti (Secrets), Cie. Frenesi Onirico (Somos yo.
Foto 3), DA.TE Danza (Unicos), LaPieza (Luciérna-
ga), Proyecto Cultura (Different), Yarleku Teatro (Los
ladrones del tiempo), Almealera (Yo naci en un surco
de judias), Ultramarinos de Lucas (Hadas Cocos. El
Suefio de Federico) y Corral de Garcia (En el viento
(Libros con alas).
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En circo, destacan las propuestas de UpArte
(Sisifos), Eunoia Kolectiva (Tenet) o Zircozau-
rre (Ardatzak (Ejes)), de gran fuerza humana

y relacional. La musica, por su parte, estara
presente en los trabajos de Circ Bover (Or-
questina Vulpini), Inspira Teatre (Nallar) o Ajayu
Duo (Amama), entre otros. Asimismo, destacan
piezas de gran profundidad poética y emocional
como las de La Baldufa (Fantasmas de guerra)
o Cinc Céntims (Mular (o la gran captura)).

En la linea de propuestas para la primera infan-
cia, podremos ver a LaSubita (ONA. Foto 4),
Fabrica de Paraules (Plenilunio) o Luz de Gas
Teatro (Dibujame una palabra).

La presencia internacional estara ampliamente
vinculada a la danza contemporanea con com-
pafias como, por ejemplo, Teatro 4Garoupas,
DK59, Concorda o Rima Pipoyan. Y desde

el punto de vista pléastico y visual, llegaran
universos tan singulares como los de Marie de
Jongh, Almealera o Katua & Galea Teatro.

RIESGO

Festival

de circo de

la Comunidad
de Madrid

SEGUNDA EDICION

Del 12 de febrero
al 1 de marzo de 2026
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ESPACIO PRO

Volvera a ser uno de los ejes de la feria. Se
celebrara la décima ediciéon del Encuentro
Internacional, en colaboracién con ASSITEJ,
poniendo el foco en la inclusividad en las artes
escénicas para familias, con ponentes de Sue-
cia, Italia, Alemania y Jordania, y la modera-
cion de Cristina Arroyo (Acerca Cultura).

Las presentaciones de proyectos (del 23 al 26
de febrero) contaran con la participacion de
UNIMA, TE VEO, ASSITEJ, RITTO, Camino
Escena Norte, Murcia a Escena y ARTEMAD.
Podran seguirse en directo a través del canal
YouTube Cultura Gijén/Xixon.

Ademas, se organizara un taller y se acogeran
asambleas y reuniones de entidades estatales
como La Red, COFAE y ASSITEJ.

Como colofén, el viernes 27 de febrero ten-
dra lugar la gala de entrega de los Premios
FETEN, con la que la feria reconocera a los
espectaculos y companias de esta edicion.

Fotografia: © Benoit Martrenchar

*******

Escanea y consulta las actividades

que tendran lugar en Teatros del Canal
www.comunidad.madrid/cultura

Cultura Comunidad de Madrid #RiesgoCirco2026

o080

Comunidad

de Madrid
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Un nuevo vuelo para Saint-Exupéry

ANTOINE, EL MUSICAL. LIRICO (Teatro Calderén). Del 13 de febrero al 26 de abril.

Dentro de la gran oferta de
teatro musical que estamos
viviendo esta temporada, el
equipo de beon. Entertain-
ment ha querido recuperar

el espectaculo que les dio a
conocer para el gran publi-
co: Antoine, el musical. Una
produccién creada por Dario
Regattieri -CEQO de la produc-
tora- y que les llevé a ganar el
Premio Max a Mejor Especta-
culo Revelacién en el 2021.
Lejos de limitarse a ilustrar E/
Principito, la obra se adentra
en la biografia emocional de
su autor, Antoine de Saint-
Exupéry, para preguntarse
hasta qué punto creacion y
vida fueron, en su caso, una
misma cosa. Desde ahi, el
montaje recrea una especie
de constelacion a través de
episodios y personajes que
dialogan con el universo de E/ Principito; dando
espacio al aviador, al zorro, a la rosa... pero
también a la guerra, la soledad y al deseo de
pertenencia, en una especie de conexion entre
el universo imaginado por el autor y los aconte-
cimientos que conformaron su propia biografia.
Con la excusa del regreso de este espec-
taculo musical, tendremos la ocasiéon de
volver a ver a Ignasi Vidal, autor y director del
espectaculo, recuperando su faceta interpre-
tativa dando vida a Saint-Exupéry -juna gran
ocasion para volver a disfrutar de la magnifi-
ca voz de este actor!-. Junto a él volveremos
a ver a Shuarma, lider de Elefantes -de quien
es la musica original del espectaculo-, inter-
pretando al Principito.

Completando el reparto encontramos los
nombres de Beatriz Ros, Victor Ullate Roche,
Carlos Segui, Felipe Ansola, Virginia Mufoz
y Zoe Buccolini, quienes contribuyen a esa
sensacion de relato poliédrico donde los

personajes se transforman y se superponen,
como ocurre en la memoria.

El espectaculo habla de la aventura no como
conquista, sino como exposicién al fraca-

so; del vuelo no como hazana, sino como
necesidad; y nos muestra el célebre libro
como una autobiografia poética escrita desde
la experiencia y la contradiccion; alejando

al personaje de la imagen de icono literario,
para mostrar a un individuo atravesado por la
necesidad de sentido y una constante huida
hacia adelante. Y, sobre todo, plantea una
pregunta que atraviesa toda la obra: ;qué se
pierde cuando crecer implica dejar de mirar
con asombro?

Mas que una adaptacion o un homenaje, An-
toine, el musical funciona como una invitacion
a releer a Saint-Exupéry desde la adultez, en-
tendiendo que, parafraseando a E/ Principito,
lo esencial no solo es invisible a los ojos, sino
también dificil de sostener en el tiempo.
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CANTAR DE GESTA. Contemporanea Condeduque. Del 26 al 28 de febrero.

Mucha Muchacha interroga los grandes relatos épicos
desde las artes vivas. ¢Cuales son nuestras epopeyas
hoy? Utilizando la tradicibn como combustible, re-
flexionan sobre nuestro presente, donde abundan las
cosas pero escasean los relatos. La compania busca
conectar lo primario y lo instintivo con la sutileza y la
razén. El cuerpo en movimiento convoca al misterio,
celebrando el futuro mientras dialoga con siglos de
poesia, belleza y busqueda existencial.

LA OMISION DE LA FAMILIA COLEMAN. Teatro Infanta Isabel. Del 2 al 11 de febrero.

Todo un clasico del teatro contemporaneo argentino
creado por Claudio Tolcachir que, para deleite de todo
el mundo, regresa una vez mas a nuestros escenarios.
Desde que se estrenara en 2005, la historia de esta
familia que lleva al limite la convivencia, ha sido repre-
sentada 2.191 veces, 384 de ellas en 24 paises distin-
tos, subtitulada en 8 idiomas, ha visitado 54 festivales
internacionales, ganado 12 premios, y sumando cerca
de 309.657 espectadores. Y sin intencion de parar!

CONFIDENCIAS DE ARTISTAS. Teatro Espafiol. Del 19 de febrero al 9 de marzo.

Esta propuesta, dirigida por Inés Collado y Cristina
Marin-Mir6, reinterpreta las cronicas periodisticas de
Carmen de Burgos (Colombine) (en la imagen) de co-
mienzos del siglo XX a actrices, cantantes y bailarinas,
mostrando a mujeres artistas més alla de su imagen
publica. El montaje, interpretado por la propia Colla-

do y Aimudena Pascual, hibrida teatro y performance
documental para recuperar voces vulnerables, llenas de
contradicciones, emociones y aspiraciones.

BOHEMIOS. Teatro de la Zarzuela. Del 20 de febrero al 1 de marzo.

El Proyecto Zarza revisita la zarzuela de Amadeo
Vives a partir de una adaptacion de Nando Lépez.

La obra, interpretada por jévenes talentos junto a la
Joven Orquesta Nacional de Espafia, se traslada a un
rodaje televisivo que trastoca la vida de dos jévenes
actores llenos de suefios y rebeldia, enfrentados al
dominio de un productor. La propuesta mezcla zar-
zuela con cultura pop y urbana, defendiendo el arte, la
amistad y la libertad creativa como resistencia.
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TEATRO PRADILLO: PROCESOS,
VECINAS Y PROPUESTAS

Desde el pasado 20 de enero, el Teatro Pradillo desarrolla la muestra de
procesos abiertos de casi un total de treinta obras. La ultima se vera el
préximo 18 de febrero. Se trata de una iniciativa que la sala de Prosperidad
fundé en 2021 ofreciendo la oportunidad de testear una obra antes de su
estreno y fomentar nuevas relaciones con el publico. Un publico, que en este
contexto, estd formado por gente profesional de la danza y las artes vivas,

pero también por las vecinas del barrio.

Por Mercedes L. Caballero

Aunque a algunas personas les suene a algo
nuevo, lo de abrir los procesos de obras es-
cénicas al publico, es decir, invitar a miradas
externas antes de que la obra esté terminada,
es una iniciativa que viene haciéndose desde
la década de los setenta del siglo pasado.

Se origind por varias razones, y todas ellas
continian como brujula en el horizonte. La
primera de ellas, y seguramente la mas inte-
resante, fue la de desmitificar el acto creativo.
Esto conlleva una horizontalidad necesaria
para que las artes escénicas se instalen en

la sociedad como algo habitual, accesible,
cercano, dinamitando cualquier componente
elitista o incluso cursi, que la aleje. Por lo vis-
to, Albert Einstein dijo una vez que “los baila-
rines son los atletas de Dios”. Se entiende la
buena intencion del cientifico por resaltar sus
cualidades, pero subyace también, debajo de
esta afirmacion, algo peligroso: la distancia, la
separacion, entre estos ‘atletas de Dios’y el
resto de la humanidad, que no hace sino ins-
talar desafecto y desigualdad entre aquellos
y nosotras. Es decir, que de alguna manera,
el abrir los procesos creativos de las obras
fue una manera de decirnos: “mirad, somos
humanos como vosotros, estamos trabajando
en esto, asi va la cosa y os necesitamos”.
“En el Teatro Pradillo, el origen de abrir los
procesos creativos bajo esta muestra nacio
de una experiencia que realizamos en 2020,
ano de la pandemia. Muchas compafias no

tenian sitio para mostrar sus piezas y poder
justificarlas de cara a las subvenciones, y lo
pusimos en marcha”. Lo explica por teléfono
Carlos A. Alonso, una de las personas res-
ponsables e impulsoras del proyecto Pradillo
y DT Espacio escénico. Y responde esta
manera de trabajar, que pasa por escuchar
las necesidades del sector desde dentro e
intentar secundarlas, por una de las princi-
pales bazas, y sobre todo logros, de estas
dos salas en Madrid.

Responde, también, a ese credo con el que
nacié lo de abrir los procesos creativos, alla
en el Nueva York de los setenta, de la mano
de The Open Theater, un grupo de vanguardia
artistica escénica a quien se le atribuye la idea
de lo colaborativo y la apertura desde lo tea-
tral, que pasaba, justamente, por esa escucha.
“También pusimos en marcha este ciclo de
procesos abiertos porque somos creadoras y
entendemos la necesidad de confrontar la obra
en el espacio escénico antes de su estreno.
En esta muestra, por ejemplo, hay artistas que
muestran o mostraran su trabajo en proceso
porque necesitan la mirada del publico; otras,
porque necesitan poner en pie el trabajo y ver
como funciona en el escenario”.

¢ Esta destinada esta muestra a un tipo
de perfil concreto de artista en cuanto a
trayectoria?

Como el objetivo final tiene que ver con ex-
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De arriba a abadjo, de izq. a der.: La peor de todas de Inés Narvdez, “'+...-
Nadie, Yo soy el fantasma que observa de Jose Andrés Lopez (Viviseccionados) y Helena Alarcén, Projecte Normal de Lucia de Jaén
Serrano, Insfrucciones para ganar de Milagros Galiano y Clapclapclap ahogarse en el aplauso de Velutto y Martina Bermejo.

perimentar esa primera vez con publico en un
lugar escénico, la trayectoria no influye, solo el
hecho de que te encuentres creando una obra
escénica. En la muestra hay perfiles de gente
que lleva décadas trabajando como Inés Nar-
vaez, que inauguro el ciclo con la obra La peor
de todas, el 20 de enero. Los ultimos dias, por
ejemplo, habra una muestra de trabajos coreo-
gréaficos de alumnos de la Formacion Carmen
Senra / Colectivo LA NEVERA.

¢Y se establece algun tipo de vinculo entre
los trabajos en proceso de este ciclo y la
posibilidad de que entren en la programa-
cion habitual, posteriormente?

En principio, y de una manera establecida o

....—... (impronunciable) de Gabriela Feldman y Marcos,

fijada, no existe ese vinculo. Los trabajos de
la programacion habitual se definen en fun-
cion de la convocatoria que se abre. Aunque
pueden coincidir, claro, que un trabajo que
se haya mostrado en proceso, forme parte
posteriormente de la programacion. Pero
sera porque se ha acogido a la convocatoria
especifica para ello.

Desde el equipo de Pradillo, ¢ se ofrece
algun tipo de acompaiamiento artistico a
quienes participan en este ciclo?

No. Desde Pradillo ofrecemos el espacio,

la dotacion técnica y un montaje general. Si
alguien nos pregunta de manera concreta, por-
que le interese nuestra opinidén o porque nos
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De arriba a abadjo, de izg. a der.: Ton attention, mon délire de llustres consangradas, Corpus de Ana Contreras, Beatriz Santiago y Lau-
ra Alonso (Laoratorio teatral CMP La Lavadora), Amnesia a nuestro favor (Vol Il. La historia segun Paul B. Preciado) de Noah B. Marzo,
Confort Yourself de Angela Etcétera, 1521 de Alberto Aimazdn y Hiranya de Eva Comesana.

conozcamos, la ofrecemos, faltaria mas. Pero
es algo a nivel mas personal.

LAS VECINAS DE PROSPERIDAD

¢Qué tipo de publico suele asistir a estas
muestras de procesos abiertos?

Por lo general, suele ser gente muy afin a los
creadores que estan mostrando su proceso
ese dia. De su entorno profesional o mas
cercano, miradas validas para sus procesos.
Pero también hay gente que no tiene nada que
ver con la profesion y curiosea. La entrada es
gratuita y esté abierto a todo tipo de publico.

¢ Como esta resultando el trabajo con las
vecinas del barrio?

Muy bonito. Ellas suelen ser publico habitual,
pero ademas, tenemos un proyecto concreto
que se llama Las vecinas de Prosperidad (el
barrio en el que est4 ubicado el Teatro Pradillo).
Lo pusimos en marcha en 2017 y desde enton-
ces, lanzamos una convocatoria especifica a
partir de la que se reciben los trabajos suscep-
tibles de ser programados. Cuando llegan esas
propuestas se les pasa también a este grupo
de Las vecinas de Prosperidad para que ellas
puedan elegir y decidir sobre la programaciéon
del teatro de su barrio. De este modo, antes
que publico son comisarias y se implican en

la actividad escénica. Luego vienen a ver los
trabajos y son espectadoras habituales en la
programacion regular.
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MARINA OTERO

“Dentro de la angustia aparece la belleza;

dentro de la lucha la posibilidad”

Marina Otero (Buenos Aires, 1984) es directora, autora, intérprete, bailarina.
También es artista comprometida y consciente. Por ejemplo, desde

hace unos afios y unas cuantas piezas, cuando su nombre empezé a ser
convocado en carteleras escénicas europeas, Otero aprovecha ese “estar en
el mercado” para tratar y sacudir lo que le importa. El genocidio que sufre
Gaza, el imperialismo de Occidente y el amor romantico, que confiesa sin
tapujos, a pesar de lo incorrecto que hoy dia parece, son algunos de los
temas que cruzan Ayoub, su Ultimo trabajo que vuelve a Réplika en febrero.

Por Mercedes L. Caballero

“Argentina es uno de los paises mas sionistas”,
dice Marina Otero desde Buenos Aires por
video llamada. Y tres dias después de esta en-
trevista, la periodista argentina Silvina Stein es
despedida de su puesto de trabajo por denun-
ciar publicamente el genocidio que vive Gaza a
manos de Israel. Lo cuenta Stein en las redes
sociales y el video se comparte y se denuncia.
Asi es, Argentina es un pais abiertamente sionis-
ta y Marina Otero, que se encuentra en la capital
para presentar Ayoub, ya ha empezado a sufrir-
lo. “El dia del estreno acé llegbé un email al tea-
tro, firmado como Carlos Otero, es decir, usando
el nombre de mi padre (de manera falsa y lo que
le afiade mas temor al asunto), con amenazas

si se representaba la obra. Me gener6 miedo,
pero hicimos la representacion y no pasé nada,
por suerte. Aqui los medios de comunicacion
hegemonicos no hablan del tema y por supuesto
no se pronuncia la palabra genocidio”.

Pero ella si. Y en Ayoub la barbarie que sufre
Palestina cruza el montaje de principio a fin.
Con la palabra y con el cuerpo; con un testimo-
nio real que desencadena el trabajo y con el
que comienza el espectaculo, y con la denun-
cia. Con su experiencia personal como “mujer
blanca privilegiada, sudaca europeizada” (Ote-
ro vive en Madrid desde hace cuatro anos). “El
afio pasado cuando estaba girando con Kill me

(obra anterior), me empecé a cuestionar qué
estaba haciendo representando esta obra en
mitad de un genocidio. Hablando de problemas
de salud mental y otras cuestiones de gente
blanca. No estaba comoda, y decidi agregar-
le un texto sobre Palestina. Como ibamos a
representarla en Alemania, me cuestioné si
avisar o no de este cambio a quienes me pro-
gramaron. Lo hablé con un amigo, y después
de darle vueltas decidi contarlo. Entonces me
contestan con ese email que se escucha al
principio de Ayoub’”.

El correo electronico al que se refiere avisa de
lo peligroso de usar términos como ‘genoci-
dio’ y ‘Palestina libre’. Se escucha en bucle al
inicio de Ayoub mientras el cuerpo de Marina
Otero permanece en el suelo, recreando una
imagen proyectada. Y arranca la conferencia
escénica de autoficcion que es esta obra,
removedora, necesaria.

Su propia vida, la de Otero, es material escéni-
co y también el propio discurso. Sus montajes
son ventanas a sus dias, a lo que le preocupa
en el momento de creacion, al lugar en el

que esta. Se engloban en un proyecto mayor,
Recordar para vivir, que inicié hace afios y que
tratar de crear desde su propia vida. Gaza y el
genocidio que sufre, la tiene desgarrada como
a tantas personas, y exponerlo, denunciarlo,



G 2D O TIANAA

www.revistagodot.com

era necesidad logica. Ayoub, que es el nombre
de un chico de Tanger con el que vive una
historia de amor y colonizacion, le sirve también
para plantear unas cuantas cosas mas. Por
ejemplo, el imperialismo occidental o el amor
romantico; la impunidad de la injusticia y la
necesidad de boxear; el mercado de lo artistico
y lo politicamente correcto. Y para compartir
escena con el actor Ibrahim Ibnou Goush.

Tras estrenarlo en el pasado Festival de Otofio
en la Sala Réplika Teatro y visitar el Temporada
Alta de Girona, Argentina y Chile, Ayoub regresa
a Réplika del 20 de febrero al 1 de marzo.

“Esta obra me supone la ruptura de una mirada
muy eurocentrista. Aunque yo sea sudaca, esta
esta cosa de la mirada occidental colonial, de

la sudaca migrando a Europa. Y todo el tema
palestino lo ha modificado a nivel personal. Esta
obra me muestra ese negar otras miradas. El he-
cho de entrar en vinculo con un hombre de otro
mundo (el norte de Africa, el mundo musulman)
un hombre mas joven que vende dulces en la ca-
lle, la intimidad con ese hombre (Ayoub) y vivirlo
desde el cuerpo, hicieron que se cayeran ideas”.

53

¢Coémo cuales?

Las que tienen que ver con la mirada occiden-
tal y que no siempre reparamos en ellas. Por
ejemplo, que se trata de una mirada racista y
clasista, aunque sea de manera inconsciente.
Y si ademas le afiades la mirada desde Ar-
gentina, un pais sionista que asocia el mundo
islamico con el terrorismo, mas aun. Con esta
obra he reparado de manera mucho mas cons-
ciente en todo esto.

El amor romantico también cruza la obra.
Un tipo de amor que desde hace un tiempo
se presenta como téxico, pero que usted
manifiesta en sus trabajos de una manera
abierta y sin camuflaje, en contra de lo
que alguna vez ha llamado “la correccién
feminista”.

Porque intento evidenciar las contradicciones
que nos sacuden. Lo que parece malo también
puede ser bueno y al revés. Y a veces, al criti-
car o plantearlo de esta manera, se accionan
otras cosas. El amor romantico también tiene
un doble filo. Por un lado, la conquista del cuer-
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po y espacio del otro y, por lo tanto, el
asesinar algo del otro. Pero también
tiene esa parte bonita de entrega. Y
ahi hay algo que se comprende del
otro y que rompe con el individualis-
mo y el capitalismo. El capitalismo

no permite el fracaso, ni la angustia,
ni la concesion, etc. Y la resistencia
tiene que ver con habitar esos lugares
incomodos. Si una persona no ama,
no descubre el mundo del otre. El
amor romantico te lleva a amar algo
del orden de la otredad y se rompe
esa supremacia, el ego. Y eso permite
un encuentro.

La presencia del cuerpo y del movi-
miento también parece diferente en
Ayoub con respecto a otras obras...
El cuerpo siempre estuvo en rela-
cion con el contexto y al cambiar el
contexto, y las personas con las que
se vinculan, cambia de algin modo el
movimiento. Percibo que aparece un
cuerpo mas claro, mas posicionado

y mas enraizado. Es como si dijera,
“no entiendo un montén de cosas que
estan pasando, pero entiendo que
quiero estar aca, parada y hacerme preguntas
sin culparme, y sin volverme responsable de
esta mirada que quiero desarmar”.

En sus anos de trayectoria, ¢ en algin mo-
mento ha sentido el impulso de crear desde
un lugar distinto al de la autoficcion?

Por momentos me agota y pienso en hacer
otras cosas, en estar méas afuera, pero me
parece peligroso, ¢porque quién soy yo para
ponerme a escribir sobre otra persona? Me
interesa el vincularme y ponerme en jaque,
porque me desarma. Y cuando una esta menos
armada empieza a descubrir cosas. Asi que me
termina ganando el proyecto. Me obsesiona el
paso del tiempo. CoOmo se erosiona el mundo y
en relacion a un cuerpo. Qué puede un cuerpo
en un determinado contexto. A mi no me intere-
sa mi vida porque si, solo las cosas que tienen
que ver con los derechos humanos, las injusti-

cias, cuando lo individual se torna colectivo. Y
me interesa contarlo desde ahi, desde una vida
comun, sin nada extraordinario. Reflexionar
sobre cuales son los modos para luchar hoy en
dia. Creo que esa es la gran pregunta.

Hablando de lucha, ¢ cual es su relaciéon con
el boxeo, también presente en Ayoub?
Empecé a practicarlo hace dos afios y se ha
convertido en una practica muy importante
porque me conecta con la lucha en lugar de
hurgar en la depresion. Lo que esta ocurrien-
do en el mundo nos genera una angustia que
irremediablemente tira hacia abajo, del cuerpo,
del animo... El boxeo tiene que ver con una ac-
cion poética de activar el cuerpo para después
llevar esta lucha a la calle, al dia a dia. Dentro
de la angustia aparece la belleza; dentro de la
lucha aparece la posibilidad.

Entrevista completa: www.revistagodot.com

AYOUB. Réplika Teatro. Del 20 de febrero al 1 de marzo.
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500 PALABRAS PARA EL MIERCOLES

POSTUREO LEXICO EN LA DANZA (PARTE 1)

Estoy leyendo un libro que no me esta intere-
sando. A veces incluso me aburre muchisimo.
Ya llevo la mitad, no sé a qué estoy esperando.
A qué estoy esperando que pase para que me
interese 0 a qué estoy esperando para dejarlo.
Soy de las que cierran un libro sin terminar y
sin que le tiemble el pulso. Pensé que es lo
que haciamos todas cuando leemos, dejar de
leer si no nos aporta el libro en cuestion, pero
me sorprendo cada vez que alguien me cuenta
que se siente mal si no lo acaba, aunque sepa
que el mes que viene no recordara nada.
También estan quienes intentan leer el libro
una y otra vez. Normalmente porque ha tenido
criticas excelentes o porque viene recomen-
dado por alguien a quien se admira. Esto
ultimo es lo que me ha pasado con el libro
que ando leyendo y que me esta aburriendo.
Vi que lo recomendaba Annie Ernaux, que me
chifla. En esas palabras que se usan para pu-
blicitar algo, la escritora francesa decia cosas
como que nunca antes se habia descrito con
tal fuerza la cotidianidad ni de manera mas
honesta. Y honestidad es o que yo siento
que le falta. En su lugar, se ofrecen parrafos
y parrafos de postureo: artistico, vital y el que
mas me cabrea, el léxico.

El postureo Iéxico me enfada especialmente
por varias razones. Las dos que mas me
importan son: 1- que es muy dificil escapar de
él y todas acabamos sucumbiendo a térmi-
nos molones. 2- que a veces (demasiadas)
gana adeptos (ajenos al pensamiento critico)
y desemboca en la saturacion o la saciedad
semantica. Es decir: en la devaluacion de

una palabra por puro hartazgo. Como decia

Por Mercedes L. Gaballero

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

Virginia Woolf, las palabras no viven en los
diccionarios y es comprensible que nazcan y
mueran como hijas de su tiempo. Pero eso es
otra cosa. Lo que me molesta es cuando se
construyen discursos sin sentido, pero molones
porque se incluyen palabras de postureo |éxico.
En este libro que estoy leyendo y que me esta
aburriendo todo es ‘poroso’. Todo puede ser
poroso y en el libro, lo es. Un cielo, una mano,
una cara, el tono de una pregunta...

A un nivel mas profundo, de significado, si en
ese postureo léxico, el discurso y la accion,
es decir, lo que se describe y lo que pasa,
esta a afos luz, entonces ya entra en juego la
incoherencia humana. Instagram es un buen
amplificador de ella.

La danza no escapa del postureo Iéxico. Ya
he escrito alguna vez sobre ello. Y desde
hace un tiempo voy construyendo en la intimi-
dad de mi escritorio una especie de glosario
que varia con el tiempo. No sé por qué ahora
me apetece compartirlo. Las personas mas
cercanas si saben de él. Y sé que me arries-
go, porque yo tampoco escapo de su sombra
alargada. Habra quien diga: “Ah, pero esta
palabra también te la he leido”. Si. No sé,

tal vez sea verdad eso de que compartir es
vivir. Es decir, manifestar publicamente para
obligarme a estar pendiente.

Aqui va la primera palabra de ese glosario

de postureo Iéxico de la danza. Con la ‘a’ de
‘articular’.

‘Articular’: La pieza de danza se articula... La
obra se articula... Todo ello se articula... Para
articular este trabajo la coredgrafa... Un todo
articulado...

Continuara...
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XI CICLO DE TEATRO ARGENTINO

Iniciativa de El Umbral de Primavera que subraya la diversidad del teatro
independiente y la riqueza cultural de Argentina en escenarios internacionales.
Durante todo el mes de febrero podremos ver ocho propuestas, muchas de ellas
creadas por mujeres, y entre las que destaca Hambre, de Viviana Lépez Doynel.

Javier Lazaro _ Sandra Arpa _ Auba Ramis _ SIRI, Mi cuerpo presente



Catalina Pelaez Ros Agustina Suarez

(basada en los diarios d¢ Carolina Maria de Jesus)
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VOZ EN OFF

NO MUERE QUIEN SE VA

Por Sergio Diaz

Quiza si has visto la maravillosa pelicula
Rondallas habras adivinado que le he robado
el titulo de esta columna.

En este numero de febrero se habla de muer-
te (lo hacen Maria Goiricelaya y Alfredo San-
zol), y también se habla de juventud (lo hacen
Javier Lazaro y Sandra Arpa). Dos conceptos
antagonicos que tienen mas en comun de lo
que parece, porque creo que cuanto mas lejos
estas de morir -teéricamente, en la juventud-,
mas cerca estas de hacerlo, porque vives de
manera mas inconsciente.

La muerte es un concepto que Ultimamente
me ronda la cabeza, por muchos motivos.

No es que la haya visto de cerca, ni tenga mu-
chas experiencias en torno a ella (de momen-
to sélo he tenido que enterrar a mis abuelos),
pero la enfermedad si que es algo con lo que
convivo, y tampoco es facil gestionar esos
momentos de incertidumbre en los que no
sabes si vas a conseguir salir del marrén en el
que la vida te ha metido.

Siempre se habla de que vivimos de espaldas
a la muerte, que no la aceptamos aunque se-
pamos que es inevitable. Pero yo me pregunto:
¢ Como se vive de cara? ;Como se acepta?
Pues no tengo ni idea porque tengo mucho

miedo. Miedo de perder a gente que da sentido
a mi vida. ;Como no desesperarse cuando es
una persona a la que amas la que tiene que
irse? Y tampoco puedo imaginar cuando al-
guien se va de repente, sin tener que hacerlo.
No tengo ni idea de como se puede sobrellevar
ese dolor. Quiza sea inmadurez, que quiero
seguir siendo joven, que vivo de forma incons-
ciente y no he trabajado lo suficiente como
para tener verdadera entereza en los mo-
mentos que marcan la diferencia. Pero no soy
capaz de enfrentarme a la muerte cara a cara.
Sigo viviendo de espaldas a ella y llorando de
frente cuando parece que puede llegar.
También pienso en mi propia muerte, algo a
lo que tampoco soy capaz de enfrentarme,
por eso no voy al médico... cuando deberia.
Me da miedo mi propia fragilidad. Aunque
esta perspectiva me parece menos dolorosa
que la muerte de los demas. Menos dolor,
pero mas triste de una forma egoista. No me
quiero ir, no quiero dejar de vivir lo que estoy
viviendo. Y me jode que el mundo siga giran-
do como si nada cuando yo ya no esté. Pero
si no le importé a casi nadie en vida, ¢a quién
le iba a importar que yo me haya ido? Asi que
yo si que moriré.
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FOTO PORTADA: Algunas de las integrantes del Xl Ciclo de Teatro Argentino de El Umbral de Primavera.
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VIVIANA LOPEZ DOYNEL

“En la obra se hacen reflexiones
muy potentes sobre la pobreza”

La impulsora de El Umbral de Primavera sale precisamente del
umbral de su sala para asumir labores artisticas tras muchos afios sin
hacerlo, y ha elegido la obra Hambre, sobre los diarios escritos por la
brasilefia Carolina Maria de Jesus. Una obra que podra verse del 26 de
febrero al 1 de marzo dentro del Xl Ciclo de Teatro Argentino.

Por Sergio Diaz

Hablar de Viviana Lépez Doynel es hablar de
alguien imprescindible dentro del panorama
teatral independiente madrilefio (y también del
argentino en nuestra ciudad). Ella, y su inse-
parable Israel Criado, abren cada dia la puerta
de El Umbral de Primavera, un vivero cultural
diverso situado en el corazon de Lavapiés, co-
nocido por su enfoque en la creacion escénica
contemporéanea, la formacion y la exhibicion de
obras de teatro, danza vy artes vivas.

Una de las sefias de identidad del espacio es el
Ciclo de Teatro Argentino que cada afio organi-
zan con mucho esmero y muchas dificultades,
todo sea dicho. “Es complejo trabajar a distancia
en estos momentos politicos y econémicos.

A veces no es facil encontrarse, pero cuando
hay voluntad, se pueden lograr las cosas”, nos
comenta Vivi sobre lo dificil que resulta ofrecer
en Madrid algo del mejor teatro que se hace en
Argentina. Pero llevan 11 afios haciéndolo, asi
que de experiencia y capacidad de trabajo para
lograrlo van sobrados en El Umbral.

Esta edicion es muy especial, primero porque hay
muchas mujeres formando parte del ciclo, “algo
que no ha sido deliberado, ha ido surgiendo asi,
pero no voy a negar que me encanta”, sefala
Vivi; y segundo, porque ella misma dirige una
de las ocho propuestas que componen el Ciclo:
“Después de tanto tiempo dedicada a la sala,
lanzarme a producir y dirigir es todo un reto, por-
que a veces una tiene la sensacion de que esta
oxidada. Y fijate que me sorprendo a mi misma

FOTO: Camila Giannotti

cuando aln me entusiasmo tanto por algo, y es

que eso hace que conecte con mi pasado y con
mi historia. Yo vengo del teatro y de actuar y de

subirme a los escenarios y dirigir, y de la musica
y la danza... Entonces hay algo en este proceso
que esta siendo muy sanador para mi”.

&Y por qué ha sido justamente ahora?

Por dos motivos, principalmente. Yo viajé el afio
pasado a la Argentina, y me vi con Jimmy He-
rrera, un famoso compositor con el que yo habia
trabajado hace afos, que me dijo que por qué no
volviamos a hacer algo juntos. Y ya se me quedé
ahi la mosca. Y la otra fue una nota de Pagina
12, que es un peritdico de alli, de una escritora
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y periodista, Maria Pia Lopez. Era un reportaje
sobre la historia de la humanidad a través del
hambre, donde aparecia el nombre de Carolina
Maria de Jesus y su historia. Yo empiezo a in-
vestigar sobre ella porque hay algo que me esta
motivando de su vida relacionada con el ham-
bre, mas lo que estamos viviendo en el mundo,
mas las guerras, mas la sensacion cada vez de
que hay un mundo oscuro que vuelve, o0 que

se nos rompen las estructuras que pensamos
gue teniamos asentadas... y asi fue tomando
forma Hambre, esta historia sobre los diarios de
la propia Carolina, sobre los que han trabajado
Claudia Coelho y Emanuela Lamieri, sobre los
que Jimmy Herrera ha trabajado en la Direccion
y Composicion Multimedia, y en la que yo he
elaborado la dramaturgia y la direccion escénica
para conformar una historia a la que dan vida
las actrices Txaro Kandler, Catalina Pelaez Ros
y Agustina Suarez.

UNA MUJER QUE NO DEJA INDIFERENTE
Cuando Viviana me dejo leer el texto de la
obra, me pasé lo mismo que a ella, te quedas
cautivado con la historia de Carolina Maria de
Jesus, con su forma de contar las cosas, con
su crudeza llena de poesia, y solo quieres bus-
car mas informacion sobre su biografia y obra.
“Carolina es una mujer que vivio en Brasil en
la mitad del siglo XX -nos sigue contando Vivi-.
Era una mujer negra y pobre, pero que tuvo la

suerte de poder asistir a la escuela, algo muy
raro por entonces para una mujer como ella.
Por las circunstancias de su vida se tuvo que ir
a vivir a una favela a las afueras de Sao Paulo
y alli empezd a escribir un diario cada noche
como forma de evadirse de la realidad. En ese
diario habla del hambre, del dolor fisico que
provoca el hambre, y lo describe tan bien que tu
lo acabas sintiendo en tus propias carnes. Hace
reflexiones sobre la pobreza muy potentes en
1960, y vemos que no han cambiado tanto las
cosas. A mi me impresioné la capacidad que
ella tenia de dar discursos y ademas con una
escritura estupenda. Quiero decir que no era un
panfleto, no era un mitin, su forma de escribir
tenia un discurso poético”.

Carolina habla de la miseria en todas sus
formas, ¢no?

Si, ella habla de la miseria con la que convive a
diario, una miseria material, en la que reivindica
que aunque vivan en cloacas, rodeados de mu-
gre, también son personas. Pero ella también
habla de la miseria moral, ya que habla de los
estragos que hacia el alcohol en la comuni-
dad, por eso ella no bebia; y de los maltratos
sistematicos que sufrian las mujeres a manos
de los hombres, por eso ella no se cas6 nunca,
aunque si que es verdad que tuvo tres hijos y
también parejas y amantes, pero no quiso ca-
sarse. Y siendo ella una mujer religiosa también
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se atreve a cuestionar a la Iglesia y su forma de
hacer las cosas, cuestionando el por qué hay un
Dios que les deja de lado y que no se ocupa de

los despojados como ella.

TOCAR EL CIELO CON LAS MANOS

Por azares del destino, un periodista de la zona
pudo leer el diario de Carolina e hizo que lo
publicaran. Fue editado en 1960 con el titulo de
Quarto de despejo (traducido como Cuarto de
desechos). El libro se convirtio rapidamente en
bestseller, realizandose numerosas ediciones en
su pais natal y en el extranjero. “Ese retrato tan
crudo sobre el hambre -prosigue Vivi- y sobre los
habitantes de la favela cautivo a todo el mundo.
El libro se vendié muchisimo, le hacian muchas
entrevistas a Carolina, aparecia en television,

y se convirtid en una celebridad de un dia para
otro. Con el dinero que gand se pudo marchar de
la favela, aunque nunca se pudo desligar del todo
de ella”. Todo era muy contradictorio alrededor de
Carolina. Escribia sobre un lugar que detestaba y
del que deseaba salir, pero al salir se sentia mal
porque se habia lucrado contando las miserias
de los favelistas y, a su vez, sus propios vecinos
estaban molestos con ella. “Si, es algo muy
complejo y sobre lo que he investigado y queria
que apareciera en la obra. Sus vecinos favelistas
estaban muy enfadados con ella por escribir so-
bre sus vidas. Cuando ella se hizo famosa todos
empezaron a pedirle dinero y a agobiarla y fue
entonces cuando decidi6 salir de alli”.

El cambio de vida fue brutal, incluso los
intelectuales del momento la invitaban a sus
fiestas...

Pero nunca terminaron de acogerla bien,
siempre la dejaban de lado, lo cual generaba
situaciones incébmodas y Carolina no terminaba
de entender por qué la invitaban si luego nadie
queria hablar con ella.

Yo creo que sacarla del barro es un acto de
exotismo, pero luego en el fondo nadie la
aceptaba de verdad.

Exactamente. Tal cual la ascendieron, la dejaron
volver a caer.

¢La dejaron caer por ser pobre, por ser mu-
jer, por ser negra, o por todo a la vez?

6

Por todo a la vez, yo creo. Que fuera una mujer
negra en aquella época, que tuviera tanto éxito

y que rompiera los esquemas de la sociedad de
entonces generd suspicacias. Por ejemplo, Jorge
Amado, que era un escritor brasilefio muy impor-
tante de la época, la desprecié publicamente y
empez6 a decir que ese diario no lo habia escrito
ella. El segundo libro de Carolina publicado en
1961, Casa de alvenaria, ya no tuvo el mismo
éxito, y todo eso la hizo mucho dafio. También el
no saber manejarse bien con el dinero.

¢ Todavia sigue dando miedo que una mujer
lea y escriba?

Si, por supuesto. A Carolina la tildaban de bruja
por leer y escribir en una comunidad en la que
nadie mas lo hacia. Y hoy en dia sigue dando
mucho miedo que las mujeres piensen por si
mismas. A lo largo de nuestra historia se ha
silenciado a la mitad de la poblacién. Es ahora
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cuando vamos pudiendo romper tablues y em-
pezamos a poder hablar de las cosas que nos
preocupan y a reivindicar nuestros derechos,
pero cuando las voces de las mujeres se alzan
es cuando responden con mas fuerza los pode-
res establecidos para tratar de callarnos.

¢ Cuantos talentos quedan aplastados por la
miseria?

Muchisimos. Hay mucha gente que se ha
quedado en el camino y de la que no vamos a
saber nunca porque no tuvieron los recursos

vida que puede volver a renacer. Y, aunque
sea complicado, hay que seguir intentando
rebelarse contra las injusticias. Yo espero que
mi arte, y este rinconcito que es El Umbral de
Primavera, sigan siendo un lugar de rebelion,
de reflexion, de amor y de lucha por conseguir
una vida justa e igualitaria.

Asi que esta historia de vida y superacion que
nos muestra Viviana Lopez Doynel en Hambre
y que parecia que podria tener un final feliz,
no acaba bien (spoiler). Carolina Maria de

necesarios para poder salir a la luz. Jesus muri6 en 1977, de insuficiencia respi-
ratoria, a los 62 afos. Muri6 pobre y olvidada.
Pero su historia esta sirviendo de inspiracion
y se esta trabajando en sacar a la luz toda la
obra inédita de Carolina. Aunque volvi6 a la
pobreza y a los infiernos, pudo tocar el cielo.
Quedémonos con eso.

¢Y son los olvidados del mundo los que
deben rebelarse?

Y se han querido rebelar muchas veces, pero
el que tiene mas poder trata de destrozar esos
brotes. Pero siempre queda alguna raiz con

HAMBRE. El Umbral de Primavera. Del 26 de febrero al 1 de marzo.
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El Umbral de Primavera. Del 6 de febrero al 1 de marzo. www.elumbraldeprimavera.com

Ademas de la ya mencionada Hambre, otras siete propuestas formaran parte de

esta nueva edicion de un Ciclo que con tanto mimo y esfuerzo prepara cada afo

El Umbral de Primavera. Diversidad de lenguajes, tematicas y géneros teatrales
conforman este ambicioso proyecto que traza vinculos con el Cono Sur.

Por Sergio Diaz

Ocho seran las propuestas que formaran parte de
esta Xl edicion del Ciclo de Teatro Argentino que
organiza y propone El Umbral de Primavera.

El primer montaje que podra verse dentro del Ciclo
seré La décima cita (6 de febrero. Foto 1), un
unipersonal de humor en verso, creado por Miguel
Israilevich, que combina lo culto con lo carnoso, lo
académico con lo vulgar, y el lenguaje poético con
la cruda realidad sentimental. Con un texto integro
en décima espinela, el protagonista narra las torpe-
zas de su exploracion amorosa y sexual. La mezcla
entre lo clasico y lo vulgar crea un relato cercano,
divertido y a veces tierno, que reflexiona sobre el
deseo y el amor propio. Un espectaculo creado
para seducir por igual al oido, a la risa y al corazon.
Después llegara Vitis vinifera (sabados 7, 14 y 21
de febrero a las 19h. Foto 2), una creacion de Ame-
lia Repetto y Oscar Belloso. Este unipersonal trata
sobre una biografia no autorizada del joven endlo-
go mas famoso de Venezuela, siendo enteramente
una ficcion. A partir de una conferencia cientifica
sobre vinos vemos a un joven exitoso en su area,
pero empezamos a descubrir fracturas en él, algo
de lo innombrable se perfora y emerge aparente-
mente lo inconfesable. Esta es una obra que habla
sobre el amor, un duelo materno no resuelto y la
fragilidad de la salud mental.

También los sabados 7, 14y 21 de febrero, pero
alas 22h15, podremos ver llda Eter (Foto 3), una
comedia dramatica escrita y dirigida por Mercedes
Cech. Una tarde calurosa en el patio de la casa
familiar, tres hermanos se relinen para preparar

el velorio de su abuela llda, cuyo cuerpo aiun no

ha sido retirado de su cama. La muerte, todavia
ambigua, se vuelve excusa para revisar viejas
tensiones: la ausencia de la madre, los secretos fa-
miliares, los reproches nunca dichos y las distintas
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maneras de amar y despedir a quienes se van. En-
tre conversaciones cotidianas y delirantes, la obra
oscila entre lo real y lo imaginario, lo espiritual y lo
material, lo intimo y lo performatico, para conformar
una obra sobre la muerte y la herencia emocional,
donde el duelo se vuelve absurdo y donde el foco
no esta en cdmo muere alguien, sino en cdmo se
sigue viviendo con los restos de su presencia.

Los domingos 8 y 15 de febrero podremos ver una
propuesta muy especial: Los caminos de Fede-
rico (Foto 4). Esta creacion de Flor Saravi vuelve
a los escenarios para celebrar el 10° aniversario
de una obra estrenada originalmente en 2015,
precisamente en El Umbral de Primavera. Se trata
de un espectaculo unipersonal con textos poéticos
y teatrales de Federico Garcia Lorca y direcciéon de
Samuel Blanco. Flor Saravi transita el camino que
propone Federico haciendo suya la vehemencia, la
poesia y el ansia de comunicar.

Los dias 12 y 13 de febrero seran para Cajita fuer-
te (Foto 5), una obra de Amparo Alcaraz y Diego
Quiroga, en el que los personajes de esta tragico-
media intentan retener el amor que fue, las expe-
riencias compartidas, el recuerdo de un fragmento
de vida juntos. Ella y El intentan meter en una cajita
fuerte todo aquello que es imposible guardar.

La siguiente propuesta serd Perspectivas de un
encuentro (dias 13, 20 y 22. Foto 6), una obra
escrita y dirigida por Alejandro ‘Pacho’ Paz, que
se adentra en las heridas de aquellas personas
gue vieron cémo su vida se detenia al perder a
un ser querido (desaparecido/asesinado a manos
de los ‘milicos’) durante la Ultima dictadura que
asol6 Argentina.

Georgina Rey, una creadora muy vinculada a

El Umbral de Primavera, actuara en su casa el
domingo 15 de febrero para mostrarnos su altimo
trabajo: El insomnio de Goethe (Foto 7). En esta
obra escrita junto a Gianmarco Serra, Georgina,
una actriz devenida a camarera, ante la ausencia
sin aviso de su jefe, transforma la degustacion de
café de especialidad en una invitacién a tomar un
café juntas. Sera una excusa perfecta para crear
juntas una experiencia extraordinaria, sensorial

y colectiva, en la que el humor y la emocion son
herramientas fundamentales.

Y cerrara el ciclo, del 26 de febrero al 1 de marzo,
la obra de la que hemos hablado en paginas an-
teriores, Hambre, de la compafia El Umbral, con
dramaturgia y direccion de Viviana Loépez Doynel.

XI CICLO DE TEATRO
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JAVIER LAZARO

“:Por qué los discursos extremistas
son atractivos para los adolescentes?”

Es uno de los impulsores, junto a Merce Bosch, de La Mercantil, espacio
cultural de la ciudad de Balaguer (Lleida). A través de su propia productora
encargaron un texto a Daniel J. Meyer, quien les devolvié Artiga, una
historia que habla de relaciones humanas, que nos invita a la reflexién sin
prejuicios ni moralidades, y que puede verse en Sala Tarambana.

Por Sergio Diaz

¢De donde surge un proyecto como Artiga?
Este proyecto nace como un encargo personal
y en exclusiva que la productora de La Mer-
cantil hace a Daniel J. Meyer para que nos
escribiera un texto teatral, una obra de teatro.

¢ Por qué elegisteis a Daniel J. Meyer para la
elaboracién del texto?

Daniel siempre ha estado muy vinculado a la
Sala Mercantil, que es la sala de proximidad de
la ciudad de Balaguer que gestiona la producto-
ra. De hecho, La Mercantil abri6 sus puertas en
el afio 2021 con su espectaculo A.K.A., que fue
un gran éxito y que recibié dos Premios Max.

Y alo largo de estos afios ha hecho cursos

de dramaturgia, residencias artisticas de otras
obras, como Llegat o Scratch, y estrenos de
sus espectaculos. Siempre ha habido mucha
conexion entre ambas partes.

¢Qué os llama la atencion de su escritura?
En todas sus obras Daniel tiene una grandisi-
ma sensibilidad a la hora de tratar los temas
que aborda, profundidad en sus reflexiones y
agudeza en sus palabras. También nos gustaba
mucho la estética de sus textos, es decir, la
puesta en escena que plantean y el imaginario
que se le dispara al espectador en sus obras,
llenas de musica, de movimiento y de color.

Cuando recibes el texto de Artiga, ¢ qué fue
lo primero que se te pasoé por la cabeza?

Lo primero fue empezar a dar vueltas a como
se escenifica todo lo que estaba leyendo, la
cantidad de voces que planteaba Daniel, la
cantidad de personajes que intervenian, y los
lugares que visitaba, juna auténtica locura
para el actor!

En vuestro anterior montaje, Samurai,
también te pudimos ver en un monélogo
dramatico dando vida ti solo a varios perso-
najes. ¢ Te sientes comodo en este tipo de
propuestas? ¢ No echas de menos a otro, al-
guien de carne y hueso, que te dé la réplica
sobre el escenario?

Me siento comodo, si, estoy muy acostumbrado
a los monologos en los que todas las voces de
los personajes recaen en un solo actor. Me lo
paso muy bien, me meto en mi mundo de fanta-
sia y me abstraigo totalmente de la realidad.

En el caso de Artiga, cuando planteamos con
Daniel la posibilidad de que el texto fuera un
monologo no puso ningun problema, todo lo
contrario, le parecié estupendo. El también esta
muy acostumbrado a escribir monologos v,

por lo tanto, todos nos sentimos muy comodos
preparando una produccién en la que todo
giraba alrededor de un solo actor. Me parece
muy bonito, aunque también muy complicado,
que un solo actor exponga la opinién de varios
personajes, muy enriquecedor tanto para mi
como para el pablico. Me permite profundi-

zar en todas las opiniones de los diferentes
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personajes, defender una opcion y la contraria,
cargarme de argumentos y contra argumentos,
es un ejercicio de madurez actoral y humana.
Dicho todo lo anterior, te reconozco que echo
mucho de menos alguien a mi lado, tanto en

el escenario como en el proceso de creacion y
los ensayos. Alguien con quien jugar y transi-
tar todo lo que esta pasando en el escenario y
en quien poder apoyar el peso de la actuacion.
El monblogo exige una concentracion y asumir
un riesgo al fallo que da vértigo.

¢Cuales son los temas principales de la
obra?

Es una historia de crianza de un padre y su
hijo. Desde que el nifio es muy pequefio, casi
un bebé, el padre se queda solo, sin la madre.
A partir de esta linea argumental se van tocan-
do temas como el duelo por la ausencia de un
progenitor y los tables de la sociedad, la
hiperactivacion de los nifios por sus padres hoy
en dia, la deriva de los jovenes hacia posiciones
de extrema derecha al llegar a la adolescencia,
las relaciones entre padres e hijos adolescen-
tes, o la posibilidad de renunciar a la patria

potestad de un hijo menor de edad por parte de
su progenitor en situaciones insostenibles.

Tu personaje, Ricard, al principio de la obra
dice que ser padre le define. ¢{Eso es algo
que ha cambiado con respecto a generacio-
nes de hombres anteriores?

Ricard ha dedicado, més aun, ha elegido de-
dicar toda su vida a ser padre. Por encima de
todo lo demas: del trabajo, de las amistades,
de las relaciones sentimentales y sexuales,
ha primado la paternidad. Efectivamente, esa
frase implica muchas cosas, no sélo la de-
dicacion plena a la paternidad, sino también
significa que Ricard es un hombre moderno,
actual, implicado y que, conscientemente,
quiere distinguirse de la manera de ser padre
de generaciones anteriores, y del prototipo
de padre de otra época, mas centrado en la
manutencion de la familia que en el cuidado
y el carifio, funciones mas vinculadas a la
figura materna.

¢El comportamiento que tiene este hijo es
una reaccion opuesta a los valores del pa-



GODOFF

www.revistagodot.com

dre, algo propio de la rebeldia adolescente,
o es algo mas profundo, un mensaje que
esta calando en la mayor parte de nuestra
juventud?

Un adolescente, por pura naturaleza, quiere
y necesita buscar su propia identidad, su
independencia, y eso conlleva un desapego
respecto a su vida anterior, a sus padres, y a
la imagen que de ellos tenia. Ademas, tiene
todo el derecho del mundo a cuestionar su
entorno y, en ese sentido, el comportamiento
de Lio, del hijo de Ricard, es absolutamente
I6gico. Ahora bien, tenemos que plantearnos,
y Artiga lo hace, por qué ciertos discursos ex-
tremistas resultan tan atractivos para algunos
adolescentes, y como y por qué influyen tanto
la presion social derivada de las redes so-
ciales, y qué modelos de referencia adoptan
nuestros jévenes hoy en dia.

Y por qué crees que los jovenes, sobre
todo los hombres jovenes, estan teniendo
esta deriva hacia la ultraderecha, abrazan
doctrinas tan conservadoras, homoéfobas,
poco incluyentes y regresan a la religion
catdlica?

Pregunta dificil. Creo que son causas muy
diversas. Creo que hay que escuchar mucho
a los jovenes para que ellos nos hablen de
sus frustraciones, de los desencantos que
estan experimentando al integrarse en la
sociedad actual.

Creo que estas ideologias de extrema dere-
cha ofrecen respuestas simples a problemas
complejos, y los adolescentes a menudo
piensan de forma mas concreta, lo que puede
hacer que lemas claros y soluciones rapidas
sean mas atractivas que los debates abstrac-
tos. Argumentar que la supuesta preferencia
hacia unos, migrantes o LGTBIQ+, por ejem-
plo, es el perjuicio de los otros, es sumamente
simplista e infantil, pero es muy facil de enten-
der. Las redes sociales facilitan la difusion de
mentiras, de la posverdad o la relatividad de
la verdad, y de todo tipo de teorias conspi-
ranoicas. Por otro lado, estas situaciones de
busqueda personal y de incertidumbre, tanto
personal como social, muchas veces alimen-
tada interesadamente por estos extremismos,
creo que facilitan narrativas de orden y tra-
dicion, de ‘vuelta al pasado’, donde todo era
claro, donde la Iglesia y la bandera marcaban
un paso y unos ideales poco discutibles que a
los jévenes les genera estabilidad emocional.

¢Hasta cuando se debe aguantar y respon-
sabilizarse como tutor de alguien que plan-
tea ideas y defiende valores que parecen
deplorables y contrarios a sus principios?
Pues como regla general hay que partir de

la base de que no se puede renunciar a la
patria potestad, asi que... jhay que aguantar
mucho! Como progenitores tenemos que
aprender a aguantar, a relativizar las conduc-
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tas, y comportamientos de nuestros jovenes.
Como Ricard dice en la obra, todos hemos
sido jovenes, todos la hemos liado en mayor o
menor medida. Supongo que hay que buscar
estrategias de comunicacién con los hijos, en-
contrar habilidades emocionales que conecten
a los progenitores con los jovenes. Crear un
entorno favorable para poder hablar con ellos,
tener la humildad como padres de reconocer
que también nos equivocamos, poder decirles
abiertamente que no aguantamos mas sus
conductas y comportamientos. Predicar mu-
cho con el ejemplo, ofrecerles espacios para
que los jovenes se puedan poner en el lugar
del otro, y observar desde fuera las conse-
cuencias de sus actos. Me parece dificilisimo
marcar un limite, una linea roja a partir de la
cual yo, como padre, decido no aguantar mas.

13

¢ Como se puede garantizar haber sido un
buen padre?

No tengo ni idea. No hay manual de instruccio-
nes, ni tampoco ITV como en los coches. Creo
que es muy peligroso hacerse este tipo de pre-
guntas, porque automaticamente caemos en la
culpa, y hoy en dia, en este mundo tan expues-
to, podemos acomplejarnos rapidamente obser-
vando esta sociedad tan falsamente perfecta
que nos muestran las redes. Lo que tengo claro
es que no existe una sola manera de educar,
no hay un unico resultado éptimo, por lo que

no hay una sola respuesta a esa pregunta, en
primer lugar porque cada persona adolescente
es diferente, por lo que necesitara mecanismos
diferentes y llegara a metas distintas.

Entrevista completa: www.revistagodot.com

ARTIGA. Sala Tarambana. Sabados de febrero y domingos de marzo.
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SANDRA ARPA

“Es vital saber lo que hace la gente joven
en torno a la emergencia chmatica”

Es la autora y directora de Viernes, I'm in love, el tercer y ultimo montaje de la
Temporada Verde, el ciclo organizado por Cuarta Pared sobre emergencia climatica.
Aritz Castillo, Elisa Martinez, Julia Nicolau, Laura Presa y Xinyi Ye protagonizan esta
obra que surge del espiritu del 15M y de los movimientos sociales para dar voz a una
juventud activista que lucha por un mundo mas justo y sostenible.

Por Sergio Diaz

Buen titulo para una obra...

Si, bueno, que soy fan de The Cure eso esta
claro (risas). Y venia a huevo. Esta obra es un
poco continuaciéon de un proyecto en el que
estuve previamente, dirigido por Rakel Cama-
cho, que se llama Quiero colapsar a tu lado,
en el que habldbamos de cambio climético y
de como nos afecta. Después de pasar por un
proceso de dos afnos y medio hablando con
cientificos y cientificas, con personas implica-
das en movimientos sociales, de Ecologistas
en Acciodn, de Greenpeace, de Fridays for
Future, de donde también viene el titulo... a mi
me empez6 a interesar mucho lo que estaba
haciendo la gente joven en torno a la emer-
gencia climatica y a intentar, sobre todo, poner
conciencia a algo que existe, que ya esta aqui
y que esta impactando ya. Es vital conocer esta
labor y saber lo que hacen y como se implican.
Y justo lleg6 la convocatoria de Cuarta Pared
de la beca de dramaturgia para la Temporada
Verde y presenté este proyecto.

¢ Este trabajo era previo a que te llegara la
convocatoria de Cuarta Pared?

Si, empezd antes. De hecho, yo hablé con
gente de Fridays For Future para que fueran a
dar una charla después de la funcion de Quiero
colapsar a tu lado, y estuvimos haciendo foro y
hablando con el publico después de la funcién.
Desde ahi ya empecé a conectarme con ellxs.
La obra también esta basada en experiencias

propias, porque durante una época he formado
parte de movimientos sociales y claro, tenia
mucha conexion con el tema. Hay mucha
nostalgia también sobre la Sandra del pasado
en esta obra.

¢ A qué tipo de nostalgia te refieres?
Hay un tipo de activismo y una manera de
hacer de los afios 90 y 2000, que es la época
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en la que yo me movi mas, que echo de menos
ahora. Yo, con los afos, también me he seguido
relacionando con los movimientos sociales, pero
mi forma de hacer activismo y politica es desde
un lugar mas artistico, quiza desde un lugar me-
nos implicado directamente o en primera linea,
que era lo que hacia cuando era mas joven. He
estado haciendo muchas cosas que implicaban
riesgos, pero claro, cuando eres joven no hay
tanto que perder. Con los afios empiezas a
comprometerte con cosas y, aunque a mi edad
aun sigo siendo rebelde, digamos que el traje ha
cambiado. Por eso hay mucho de nostalgia en
esta propuesta.

¢ Es una especie de ejercicio de reconci-
liacion con esa Sandra de veinte afios que
quiza no se llevaria del todo bien con la
Sandra actual?

Si, hay un poco de eso, pero debo decir que
tampoco he tenido grandes incoherencias

en mi vida, ni me he traicionado tanto desde
que tengo 20 anos. Es verdad que mi mayor
incoherencia tiene que ver con la vivienda, con
el hecho de estar pagando un alquiler tan alto
como el que pago en un piso tan pequefio. Eso
si es una incoherencia muy grande con respecto
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a mi Sandra joven que para nada hubiera hecho
eso y para nada hubiera empleado su tiempo en
trabajar mas para pagar mas. Y yo ahora estoy
ahiy es chocante. Pero mi activismo artistico
espero que sirva de algo y que mi Sandra joven
no me mire con tan malos ojos.

No sé si el hecho de relacionarte con los
jovenes despierta en ti esa energia un poco
latente, hace que sea la chispa que prenda la
llama de esa Sandra joven que decimos.
Totalmente. Ahora aparece la idea de que los
jovenes estan virando hacia la ultraderecha, que
es algo que me esté sorprendiendo mucho. Algo
hay de eso, indudablemente, pero creo que es
mas prensa que realidad, porque hay muchisi-
mos jovenes que estan en un lado muchisimo
mas abierto, mas libre y menos conservador.

Yo noto que muchos jovenes que yo conozco
estan pendientes de crear redes entre ellxs, de
cuidarse, de mirar el mundo desde una perspec-
tiva ecofeminista. Hay gente joven que emplea
su tiempo en el compromiso con los demas y me
parece fascinante. Ver eso es algo que me trans-
mite mucha energia, mucha vitalidad y muchas
ganas también de moverme, como si los jévenes
estuvieran empujando un poco también a la
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gente de mi generacién a decir: “Haced cosas, y
hagamoslas también conjuntamente”.

En la obra también hablas de la presion que
supone el ser activista.

Cuando hacia las entrevistas con los jévenes
para escribir el texto, me encontré con gente
muy potente que me decia que no pusiera sus
nombres para preservar su identidad porque,
muchos de ellos, estaban pendientes de juicio y
de condenas con multas brutales por sus accio-
nes. Y luego también habia gente que esta mas
en el plano de la politica, mucho més expuestos
y expuestas con problematicas que tienen méas
que ver con esa exposicion con respecto a su
grupo de gente, a sus companeros y compa-
feras y a los movimientos que giran en torno al
ecologismo, con dilemas que tienen mas que
ver con como funcionan ellxs a nivel politico. Y
me sorprendié muchisimo que todos me habla-
ban de problemas de salud mental. Muchisimos
compafieros y compaferas han tenido que dejar
esto porque son conscientes de lo que viene, de
lo que esté pasando y de la incapacidad de la
sociedad, de los politicos, y de las instituciones
para frenarlo.

¢(Eso es la ecoansiedad?

Eso parte de la ecoansiedad, que es un con-
cepto muy nuevo del que no sabemos todavia
lo que supone y lo que implica y cobmo afectara
a nivel de salud mental, habra que esperar para
verlo. Pero esta claro que hay una parte impor-
tante de gente joven que si sufre por la vida en
el planeta y por la forma en la que tendra que
vivir su propia vida dentro de un futuro nada
halagtiefio.

¢ Como ha sido este proceso de trabajo en
Cuarta Pared con Borja Ortiz de Gondra y
con Javier G. Yague?

Pues muy bien, la verdad. El ambiente que se
genera en Cuarta Pared es un ambiente de
cuidado, de confianza y de accesibilidad mara-
villoso. A Borja le conozco desde hace muchos
afios. Con Javier no tenia mucha relacioén, pero
tras conocerle hemos forjado una relacion igual
de bonita y de cercana que la que tengo con

Borja. Lo méas importante de lo que hacen en
Cuarta Pared es que cuidan los procesos y
cuidan a las artistas a todos los niveles. A nivel
artistico, porque te dejan mucho espacio para
hacer la propuesta que ti quieres hacer; a nivel
econdémico, porque estan apoyando con tiempo
y energia, algo que no siempre se apoya y creo
que eso lo tienen muy bien establecido y muy
claro; y luego a nivel personal, porque son per-
sonas cercanas a las que siento que les puedo
plantear cualquier problema o duda y que estan
a favor. Para mi ha sido una grata sorpresa,
nunca habia trabajado directamente con ellxs y
estoy muy agradecida.

¢, Como ves el futuro?

Yo veo un futuro muy polarizado, con una resis-
tencia muy fuerte y muy bestia. Cada vez mas
polarizada también esa resistencia. Resistencia,
claro, en mi imaginario, es la que ejercen ‘los
buenos’, por asi decirlo, la gente que quiere
hacer el bien y que a lo mejor tiene que ser méas
activa. A veces hay que dar un buen punetazo
en la mesa para que haya un punto de inflexion
y cambien las cosas.

Entrevista completa: www.revistagodot.com

VIERNES, I’'M IN LOVE. Cuarta Pared. Del 26 de febrero al 7 de marzo.
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AUBA RAMIS

“INo conozco a ninguna mujer que no
haya sufrido algtin tipo de violencia”

Es la directora escénica (y una de las intérpretes junto a Lucia Dosdnchez y Ester V.
Burgess) de Hotel La Fuga, una obra de Antonio Villar y Elena Morinez. Se trata de
una comedia afilada sobre la supervivencia femenina y la lucha de clases. Un musical
lleno de ironia que convierte cada habitacién de este hotel en un espejo absurdo de
la sociedad actual. Esta versiéon de Bunker Teatro puede verse en Bululd 2120.

Por Sergio Diaz

¢ Vuestra compaiiia, Bunker Teatro, nace
de una necesidad personal de hablar de
las cosas que os interesan?

Asi es. He trabajado y vivido del teatro duran-
te muchos afios, practicamente desde 2015
y, aunque me siento muy agradecida por las
oportunidades que he tenido, muchas veces
he estado en un escenario representando una
obra que a nivel personal no me llenaba. Asi
que decidi montar mi propia compafiia para
sentirme realizada con el trabajo que hago
sobre el escenario.

&Y cual es ese teatro que os lleva a senti-
ros realizadas?

Nos interesa la comedia reivindicativa, sobre
todo. Incluso nuestra primera obra, El juego
de la Sepia, que es un formato de impro-
visacion, tiene critica social. Nos interesa
especialmente usar la comedia para reflejar la
realidad y reirnos de ella, haciendo especial
énfasis en la lucha de clases y la igualdad.

El juego de la Sepia, estrenado en 2024,
sigue todavia presentandose. {C6mo ha
sido esta primera aventura?

Ha sido muy satisfactoria. He contado con un
equipo de personas maravilloso que decidio
confiar en mi y se lanzé de cabeza al proyec-
to. Ha sido un verdadero orgullo ver la obra
estrenada y ver también como ha ido evolu-
cionando a lo largo del tiempo.

Ahora llegais con vuestra segunda propues-
ta. ¢ Por qué os intereso esta obra?

Hotel La Fuga se estren6 en el Teatro Tavora
de Sevilla en 2020 y yo fui parte del elenco
original. La compania, Verso Suelto Teatro,
organizd un casting y me seleccionaron para el
proyecto. Por desgracia, eran tiempos compli-
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cados post-pandemia y no se consigui6 sacarlo
en gira. Durante ese periodo me enamoré del
proyecto y supe que en algin momento intenta-
ria montarlo en Madrid.

¢Como es la puesta en escena que habéis
elaborado?

Hemos recreado una habitacion de hotel. El
espacio con el que contamos es limitado, por
lo que la puesta en escena es mas pequefa
que la del montaje original de Sevilla.

No hay muchos musicales de pequeino
formato. ¢ Por qué crees que es asi?

Creo que hay dos motivos principales. Por

un lado, el dinero. Es mucho mas caro hacer
un musical que una obra de texto, por todo

lo que conlleva: composicion, grabacion de
canciones, direccion musical, microfonia,
coreodgrafx... y, por otro, creo que cuando la
gente piensa en un musical suele imaginar
grandes coros y cuerpo de baile, por lo que se
busca que sean de gran formato. Aun asi, hay
algunos musicales de pequefio formato muy
buenos, aunque quizas no sean tan conocidos.

¢ COmo son las canciones de la obra?
¢Son originales o se versionan canciones
conocidas?

Las canciones son todas originales, Elena
Morinez (compositora) y Antonio Villar (letrista)
han hecho un trabajo increible. Hay varios
estilos musicales en el propio musical, en
base a los personajes y la historia que se esté
contando en ese momento. Nos encontramos
desde canciones a tres voces a lo Andrew
Sisters hasta una salsa.

¢Cuales son los temas principales que se
abordan en Hotel La Fuga?

En la obra se habla de feminismo y la lucha
de clases, basicamente. Todo dentro de una
comedia afilada y musical.

¢ Qué refleja cada una de esas habitacio-
nes de hotel y qué dice de nosotros como
sociedad?

La obra nos da un espejo en el que mirarnos.
Vamos pasando por distintos cuadros con his-
torias diferentes, pero en todas el tema central
es la supervivencia de las mujeres en distintos
contextos. Y hace foco en que, por desgracia,
aun queda mucho camino por recorrer.

¢Cuales son los grandes conflictos a los
que se enfrenta la clase obrera?

En nuestro musical, las Kellys representan a la
clase obrera, a esas personas que luchan dia



GODOFF

www.revistagodot.com

a dia y que son completamente invisi-
bles para el sistema. La precariedad, las
horas interminables, el acoso al que se
ven sometidas muchas trabajadoras y
la imposibilidad de romper ese circulo
hacen que sea casi imposible subsistir
en un mundo en el que nos oprimen y
nos silencian.

La obra reivindica desde el optimismo
y no desde el victimismo. ¢ El mensaje
llega mejor de esa forma?

Creemos que si. Al final el humor mu-
chas veces llega a sitios en los que una
critica mas seria no llega. Te encuentras
a gente riéndose de algo y luego paran-
dose a pensar sobre por qué se estan
riendo. Pienso que es una herramienta
para pillar a la gente con la guardia baja
y hacerles reflexionar.

Como bien dices, en la obra, también

hay una reivindicacion sobre los
problemas a los que se enfrentan las
mujeres hoy en dia. ¢ Cuales son esos
problemas?

En el musical hacemos especial hincapié

en la desigualdad econémica y laboral y en la
violencia de género.

Y ta, como mujer joven, ¢cémo lo vives en
tu propia piel? En tu dia a dia, ¢ vives algu-
na situacion de desigualdad o de incomodi-
dad por el hecho de ser mujer?

Por desgracia, no conozco a ninguna mujer
que no haya sufrido alguna vez algun tipo de
violencia, ya sea fisica, sexual o psicologica.
Todas sufrimos este tipo de situaciones en
mayor o menor medida a lo largo de nuestra
vida. Por desgracia me he encontrado con
muchos jefes que, como Don Roberto en la
obra, intentan aprovecharse de su posicién de
poder para incomodar.

Si volvemos a repetir entrevista dentro de
10-15 anos, ¢como te gustaria que hubiera
sido el camino de Bunker Teatro?

Me gustaria que se hubiera convertido en una
compania estable, capaz de mantener a todos
sus trabajadores sin que tuvieran que trabajar
en otros sitios por necesidad. Y que se hubiera
convertido en un referente en la comedia
reivindicativa.

¢Y el de Auba Ramis?

Que hubiera avanzado con la compania, seria
lo que mas me llenaria. Si se me diera la
oportunidad, seria feliz viviendo de mis obras
de forma modesta, asegurandome de contar
historias que me representen y que me hagan
sentir libre y representada. El escenario nos
da un gran poder de comunicacién, es muy im-
portante pararnos a pensar qué hacemos con
él'y yo quiero sentir que el mensaje que trans-
mito al mundo esta acorde con mis valores.

Entrevista completa: www.revistagodot.com

HOTEL LA FUGA. Bululu 2120. 8,15y 19 de febrero.
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Honesto y valiente ejercicio de aceptacion

SIRI. Ml CUERPO PRESENTE. Sala Mirador. 20, 21y 22 de febrero.

La creadora Teresa Rivera vuelve con esta pieza
que cierra una trilogia de vida y batas de cola

tras La Soley La Piel. En medio del proceso de
creacion de esta obra de teatro de caracter per-
formativo, Tere se enamord6 a través del movil, de
una pantalla. Son las paradojas del presente. Asi
se engancho al teléfono, estaba hiperconectada:
miraba esa pantalla y sentia cosas. Hormigueos,
suspiros y todo el catalogo de sensaciones del ena-
moramiento. Y era también para ella un momento
de grandes transformaciones del cuerpo. Asi que
SIRI constituye una celebracién del cuerpo fisico,

y una voluntad de hablar de una fase bisagra y
natural para muchas mujeres que se acercan o
sobrepasan los cincuenta. Un momento en el que
la sociedad tiende a ser cruel sobre sus cuerpos.
En esta propuesta se reivindica el cuerpo sea como
sea. “Tu cuerpo es pa darle alegria y cosa buena”,
es el mantra que utiliza Tere. Se celebra lo que es,
e incluso lo que pudo ser y no fue.

Sobre el sufrimiento de la clase obrera

POR TODAS LAS LUNAS DE HIERRO. DT Espacio Escénico. Del 26 de feb. al 7 de marzo.

Esta obra de Silvana Pérez Meix es un homenaje
a todos aquellos trabajadores que creen que las
labores que desempefian carecen de importancia.
Una llamada de atencion a nuestros habitos de
consumo, en especial de productos electronicos.
El espectaculo de Poka yoke Teatro es una pro-
puesta poética y performativa en la que no hay
personajes, hay personas que encarnan el rol de
los poderosos enfrentandolo al de los oprimidos.
Tiene una estructura fragmentada con dos hilos
narrativos que se intercalan: por un lado vemos el
proceso de creacion de una ‘startup’ tecnologica y
del otro, en un tono mas metaférico, se muestran
los diferentes momentos que llevan a un trabajador
de una fabrica de ensamblaje de teléfonos a sui-
cidarse. La precariedad del obrero se ve reflejada
en la sencillez de la escenografia y la puesta en
escena performativa que interroga nuestra manera
de consumir y muestra la precariedad como una
herida profunda que nos atraviesa de modo global.
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PLAN B. Sala Komodia. 6,15y 20 de febrero.

Comedia escrita e interpretada por Andrea Beato y
Marina Arnau, que aborda las dudas y complicaciones
que surgen antes de tomar la decision de casarse. Ana
y Macarena son dos amigas de toda la vida. La novia,
Ana, y la dama de honor, Macarena, se encontraran con
varias situaciones que iran interrumpiendo la prepara-
cién de la novia, cosa que le hara plantearse a la novia
si realmente se quiere casar. Macarena, como su mejor
amiga, hara todo lo que esté en sus manos para que la
boda siga adelante y para que su amiga se case, si es
que finalmente ella lo desea. Se trata de una divertida y
emotiva historia sobre amistad, decisiones importantes y
los imprevistos que nos enfrenta la vida.

ROSA MUTABILIS. Espacio Mistral. 20, 21,27 y 28 de febrero.

Version actual sobre el texto de Federico Garcia Lor-
ca, DoAa Rosita la soltera, a cargo de Natalia Fisac,
quien traslada la historia hasta la primera década del
siglo XXI. La obra, protagonizada por la propia Fisac
y por Bernard Bullen, narra la historia de Rosita, joven
llena de pasion y alegria, que sera testigo del paso del
tiempo mientras espera que su prometido regrese de
América para casarse con ella. Y como la Rosa Muta-
bilis, que en un solo dia muda su color y se deshoja,
asi Rosita languidece decidida a atarse a una ilusion
y negandose a ver la realidad. Manuel el Colibri, ma-
yordomo de trapos y cascabeles, adora a Rosita y la
acompana en su soledad, tratando de abrirle los ojos.

EL MISTERIO DE CARLOTA BERKUN. E| Pasillo Verde Teatro. Sdbados de febrero.

Dicen que la amistad es la relacion humana mas dificil
de explicar, pues forma parte de todas las emociones,
envidias y fragilidades que atraviesan al resto de rela-
ciones. La amistad de Sara e Irene viene de sus afios
de estudiantes en el instituto. Pero bajo una apariencia
armonica, bullen medias verdades, engafios, celos y
viejos resquemores. Y va a ser el tercer personaje de la
obra, una desconocida con la que comparten piso, quien
haga que surjan dolorosas verdades hasta ese momento
ocultas. ¢ Es posible una amistad sincera y sin reservas?
¢ Nos mostramos tal como somos realmente? ;Estamos
dispuestos a aceptar el fracaso personal? ;Llevamos
todos dentro un atisbo de racismo?
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