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El Teatro de La Abadía presenta este díptico del dramaturgo belga Paul Verrept. 
Dos monólogos protagonizados por Rebeca Hernando y Fernando Guallar, dirigidos por 

José María Esbec, que suponen una fractura entre el bienestar y la conciencia. 

 Beatriz Argüello _ Manuela Barrero dlcAos _ Cris Blanco _ Natalia Menéndez _ Fernanda Orazi

www.revistagodot.com



ToToT das las preguntas de la temporada,
pases y entradas en

dramatico.es

¿Eso me pasó a mí?

Casi ninguna verdad
Texto y dirección Cris Blanco
Dramaturgia Cris Blanco, Óscar Bueno Rodríguez y 
Anto Rodríguez
Reparto y colaboración en la creación Cris Blanco, 
Óscar Bueno Rodríguez, Nuria Crespo, Gloria March, 
Norberto Llopis, Espe López, Alberto José Lucena y 
Julia Romero
Teatro Valle-Inclán | Sala Francisco Nieva
6 MAR - 12 ABR 2026

¿Hace falta fuego para quemar una vida?

Utopía en llamas
Texto y dramaturgia Alda Lozano
Dirección Concha Delgado y Sandra Ferrús
Reparto Roberto Hoyo, Alda Lozano, Jorge Machín, 
Rafa Núñez, Txabi Pérez y José Juan Rodríguez

Teatro María Guerrero | Sala de la Princesa
20 MAR - 26 ABR 2026

¿Sabemos despedirnos?¿Sabemos despedirnos?

La última noche con
mi hermano
Texto y dirección Alfredo Sanzol
Reparto Elisabet Gelabert, Ariadna Llobet,
Nuria Mencía, Biel Montoro, Jesús Noguero y 
Cristóbal Suárez

Teatro María Guerrero | Sala Grande
13 FEB - 5 ABR 2026
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LO NUESTRO DEL TEATRO

Hace unos días, charlando con uno de mis compañeros 
de redacción comentábamos, entre risas y hartazgo, que 
después de la cantidad de años que llevamos dedicándonos 
a la información cultural, cuando en una reunión de amigos 
o familiares surge el tema del trabajo, entre la curiosidad y el 
desconcierto, siempre se nos hace la misma pregunta: “¿Y 
qué tal tú con lo tuyo del teatro?”.
“Lo tuyo del teatro” es casi un pequeño milagro lingüístico 
porque no viene a ser “tu trabajo”, ni “tu carrera”, ni siquiera 
es “el teatro” en sí mismo, es “lo tuyo”, como quien pregunta 
Sor una aficiyn o un Sroyecto a~n sin alcan]ar. < eso Tue 
con nosotros lo tienen fácil porque nos dedicamos al perio-
dismo, pero es que en este saco entra cualquier profesional 
de las artes, desde actrices, directores o dramaturgas; 
Kasta tpcnicos, Sroductores o« £regidoras� (n definitiva, un 
ecosistema que todo el mundo aplaude en pie, pero del que 
sigue sorprendiendo que alguien pueda vivir.
Quizá el problema sea que las artes escénicas suceden en 
el territorio del ocio y, por contagio, se le aplica esa lectura 
reduccionista de mero entretenimiento. Nuestra economía 
es intermitente y nuestro producto efímero; y desde fuera, 
eso probablemente se entienda como algo accesorio al no 
poseer esa estabilidad que tanto tranquiliza las mentes en 
las sobremesas donde surge la dichosa pregunta.
Así que en este Día Mundial del Teatro propongo un pacto: 
Que continúe la curiosidad y el cariño torpe cuando se nos 
Sregunta �al final tiene su gracia�, Sero Tue taPbipn se 
entienda de una vez que “lo nuestro del teatro” no es un ca-
pricho sino un sector que, además de ayudar a evadirse de 
la rutina diaria, construye pensamiento crítico y es una forma 
más de estar en el mundo. Y eso, además de celebrarlo, 
vale la pena que lo defendamos.
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EPSTEIN O LA PERFORMANCE DE PERTENENCIA
El poder tiene mecanismos de performativi-
dad esSectficos Tue sirven no solo Sara Tue 
los Soderosos se identifiTuen entre st, sino 
Sara generar vtnculos y lealtades entre ellos. 
/a Sertenencia es una de las necesidades 
KuPanas Pis SriParias, y establecer un 
¶nosotros’ Irente a ¶ellos’ clarifica la direc-
ciyn de las actuaciones individuales, SorTue 
discriPina el bien del Pal� si nos beneficia 
a nosotros, es bueno, y si nos SerMudica, es 
Palo. 1o es de e[traxar, Sor tanto, Tue las 
performances de pertenencia entre los 
suSerricos sigan SroliIerando. 
/a red de (Sstein se basaba en lo Tue 5ita 
/aura 6egato denoPina el Pandato de Pas-
culinidad� la violaciyn �en este caso, organi-
]ada� de PuMeres. (sta es SosiblePente la 
SerIorPance de Sertenencia Pis antigua de 
la +istoria, SorTue tras el criPen el violador 
se ubica dentro de una Iraternidad e[ten-
sa, ancestral, Tue define su Pasculinidad 
a travps de la doPinaciyn del cuerSo de la 
PuMer. (sto es lo Tue e[Slica las violaciones 
gruSales o redes coPo la de (Sstein, Sero 
taPbipn las individuales� 6egato afirPa Tue 
el violador individual en realidad esti SerIor-
Pando su Pasculinidad Sara un observador 
ausente. 3or lo tanto, el fin de la violaciyn 
no es el Slacer se[ual, sino la Sertenencia al 
club de los KoPbres. < en la red de (Sstein, 
al de los KoPbres suSerricos.

3odrtaPos e[tendernos sobre cyPo la 
violación como performance de pertenencia 
se acaba reSlicando en todos los estratos 
de la sociedad, Sero Srefiero centrarPe Koy 
en cómo las performances de pertenencia 
estin desaSareciendo en el resto de clases 
sociales. (s decir, Pientras los suSerricos 
se re~nen ItsicaPente y son caSaces de 
reconocer a los de su tribu, el resto de la so-
ciedad Sarece abocada a un individualisPo 
atro], en el Tue ni la SareMa ni las aPista-
des ni la familia se sostienen en el tiempo 
coPo red de seguridad. (l ¶catKolic turn’ de 
la cultura SoS es un sucedineo de coPuni-
dad, Tue viene a cubrir ese Kueco, Sero no 
caPbiari nada. 1ecesitaPos nuevos rituales 
de Sertenencia Sara el resto de la sociedad, 
SorTue si no sabePos Tuipnes soPos noso-
tros, solo nos Tuedari una cosa� Tuerer ser 
coPo ellos.
0e Sarece cuando Penos aPbicioso creer 
Tue de reSente, el teatro, ese ecosistePa 
Srecario �ergo, clienteli]ado�, a~n Keredero 
del arte coPo e[Sresiyn del yo, deudor de 
SrograPadores P~ltiSles, altaPente coPSe-
titivo y aMeno al Pundo de las redes, Sudiera 
oIrecer alguna alternativa coPo SerIorPance 
de Sertenencia Sara Slantar cara a los suSe-
rricos. 3ero« 4uipn sabe. /o Tue se Suede 
Sensar, es Tue Suede e[istir. $ lo PeMor es 
Tue nadie se esti Sarando a Kacerlo. 

PERFORMUNDO
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Por Pilar G. Almansa

Periodista, dramaturga y directora de escena
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teatroespanol.es

JOHNNA ADAMS
El nudo gordiano
Dirección
Israel Elejalde
Adaptación
Paula Paz

Sala pequeña - Margarita Xirgu

Con María Morales y Eva Rufo

10
FEB

22
MAR

teatroespanol.es teatroespanol.es

 DE NADIE

JACINTO BENAVENTE

Malquerida
Dirección y adaptación
Natalia Menéndez

Sala principal

Con Aitana Sánchez-Gijón, Juan Carlos Vellido, Lucía 
Juárez, Goizalde Núñez, José Luis Alcobendas, Dani 
Pérez Prada, Álex Mola y Antonio Hernández Fimia

13
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26
ABR

Adaptación
Juan Carlos Rubio
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En un momento en el que la inmigración se ha 
convertido en una de las cuestiones Pis infla-
mables del debate público -teniendo triste-
mente más de arma arrojadiza que de terreno 
para la empatía-, llega a la cartelera Rompien-
tes, díptico del dramaturgo belga Paul Verrept 
que busca, deliberadamente, incomodar. 
Compuesto por Pleamar y La huida, el texto, 
lejos de caer en lo abstracto y mediático, se 
cuela con sigilo, pero sin compasión, en el 
salón de casa, en la intimidad de una pareja 
acomodada cuya tranquilidad se pone en 
cuestión cuando el mar devuelve a la orilla los 
cuerpos sin vida de personas migrantes. 
La obra, bajo la dirección de José María Esbec 
con Fernando Guallar y Rebeca Hernando al 
frente del reparto, rompe con la dramaturgia al 
uso, no hay escenas dialogadas ni confronta-
ción directa, sino que nos presenta dos monó-
logos que abren una grieta tanto en la relación 
de la pareja como en la conciencia del espec-
tador, colocándonos frente a frente con nuestra 
propia idea de empatía, en una sociedad cada 
ve] Pis inclinada al ¶silvese Tuien Sueda’ Tue 
a la responsabilidad compartida.

¿POSE O COMPROMISO?
La propuesta, más allá de buscar dramatizar 
la tragedia desde el espectáculo del dolor, lo 
hace desde la distancia que establecemos 
con él. “La obra habla de empatía -señala 
Hernando-, pero también de la impostura que 
puede esconderse detrás de ciertos ges-

tos compasivos. ¿Qué hacemos realmente 
cuando decimos que nos importa lo que está 
pasando?”. En Pleamar, su personaje se 
muestra interpelado por lo que sucede en la 
playa. Hay una voluntad de implicación, una 
necesidad de no mirar hacia otro lado. Pero 
9erreSt evita la caricatura del SersonaMe ¶bue-
no’. ´/o interesante, es Tue ella taPbipn tiene 
zonas oscuras. También hay algo de narcisis-
mo en su necesidad de sentirse coherente. 
No es una heroína”, explica la actriz.
Sin embargo, en La huida, el foco se despla-
za hacia el personaje de Guallar. Él propone 
marcharse, alejarse de esa realidad incó-
moda. Su postura puede generar rechazo 
inmediato. “Y lo entendemos”, reconoce el 
actor. “Pero nuestro trabajo no es juzgarlo. Es 
comprender desde dónde habla. Si lo con-
vertiPos en el ¶Palo’, la obra se siPSlifica y 
pierde su potencia”.

EL ENSIMISMAMIENTO DE OCCIDENTE
Si algo rechazan ambos intérpretes al pedirles 
Tue definan a sus SersonaMes es esa siPSlifica-
ción moral. “Mi personaje podría ser cualquiera 
-subraya Rebeca-. Yo, mi hermana, mi vecina. 
Reacciona de manera instintiva ante algo 
que no puede digerir. No hace nada heroico. 
Simplemente no puede apartar la mirada”. Y 
Guallar recoge el hilo desde el otro lado: “Mi 
personaje tiene un cortocircuito. Lo que ocurre 
fuera le confronta con su relación, con su pro-
pia imagen, con la idea de bienestar que han 

El Teatro de La Abadía presenta Rompientes, de Paul Verrept, 
bajo la dirección de José María Esbec. Sus dos protagonistas, 
Rebeca Hernando y Fernando Guallar nos hablan sobre este 
díptico que enfrenta el drama íntimo con la tragedia colectiva 
que nos obliga a preguntarnos qué hacemos cuando el 
sufrimiento deja de ser una cifra y se convierte en presencia. 

Por José Antonio Alba

¿HASTA DÓNDE ESTAMOS 
DISPUESTOS A IMPLICARNOS?
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construido. Y no sabe gestionarlo. Entonces 
huye. No porque sea un monstruo, sino porque 
no tiene herramientas”.
Esa falta de herramientas es, quizá, el retrato 
social que propone la obra. Dos personas 
europeas, acomodadas, que viven en una 
cápsula de confort y que, de pronto, se ven 
obligadas a mirar más allá de su ventana. 
5ebeca lo define coPo una PetiIora de 
decadencia: “Nos hemos ido haciendo cada 
vez más pequeños en nuestra tribu. Nuestra 
comunidad se ha reducido hasta quedarnos 
solos. Y cuando llega alguien con otra manera 
de entender lo colectivo, eso nos confronta”. 
5efle[iyn Tue aPSlta )ernando� ´5oPSer la 
comunidad para generar individuos aislados 
es mucho más fácil de manejar. Y eso no 
pasa por casualidad. Hay un relato que se 
repite, que genera miedo, que enfrenta. Y al 
final terPinas deIendiendo tu Sarcela coPo si 
fuera lo único que tienes”.

UNA GRIETA ÉTICA
(l te[to no oIrece un conflicto e[terno conven-
cional, no hay discusiones explosivas ni gran-

des escenas de enfrentamiento. Lo que hay es 
una grieta ética que se abre dentro de la pare-
ja. Y esa grieta es, en realidad, la del especta-
dor. “Lo más importante es que quien venga a 
verlo piense y sienta, que discuta después con 
su gente -dice Rebeca-. El tema es enorme, 
estamos hablando de personas que mueren 
en el mar, en nuestro mar, intentando llegar a 
nuestras costas. Eso lleva años pasando. Y, sin 
embargo, ¿qué hacemos nosotros con eso? 
Cuando hablamos de derechos humanos, de 
dignidad, no estamos en un debate abstracto, 
son personas. Basta ya de inventarnos catego-
rías para deshumanizar”.
Ambos actores no esconden su implicación y 
hablan del genocidio en Gaza, de las noti-
cias que convierten las muertes en cifras, del 
cansancio que produce la sobreexposición 
al horror. “Todos nos hemos enfrentado a 
esa situación de alguna manera. Te sientes 
sobrepasado. Sientes que no puedes abarcar-
lo todo. Pero cuando algo concreto te toca de 
cerca, cuando está delante de tu casa, ahí no 
puedes escapar”, apunta Fernando. Y desde 
ahí es desde donde nos habla Rompientes, 
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desde el momento en que lo lejano se vuelve 
próximo, y de cómo cada uno reacciona des-
de su propia herida.

LA PRESENCIA DEL MAR EN ESCENA
La propuesta escénica apuesta por dos mo-
nólogos que se sostienen en la palabra y en 
la escucha. Ambos intérpretes están presen-
tes todo el tiempo, pero no como personajes 
activos en el relato del otro. Funcionan como 
espejo, como conciencia, como presencia que 
interpela. “Estamos trabajando el texto desde 
un lugar muy directo”, explica Rebeca. “Sin 
trucos. Sin intentar caer simpáticos. Es casi 
un acto de sinceridad: esto es lo que hay, esto 
es lo que pensamos, esto es lo que sentimos”.
En cuanto a la puesta en escena, de la que 
Srefieren no contar dePasiado, aunTue st Pe 
explican que ellos son parte activa del espacio 
sonoro creado por Alberto Granados, me ade-
lantan Tue incorSora agua, refleMos, esSeMos. 
El mar no es solo un elemento narrativo, sino 
una presencia constante. “El mar está en toda 

la propuesta -adelanta Guallar-. Es detonante, 
es espejo, es frontera”. Y es, sobre todo, una 
metáfora porque no es lo mismo quien llega 
por mar que quien llega en avión. No es lo 
mismo quien tiene recursos que quien huye 
sin nada. “Muchas veces no es racismo, es 
aporofobia -apunta el actor-. El problema no 
es el origen, es la pobreza”.
Posiblemente la potencia de Rompientes 
radique en no prometer soluciones escénicas 
para un problema estructural, sino en des-
plazar la discusión del terreno abstracto -los 
números, los titulares, el ruido- al espacio 
concreto de la responsabilidad íntima. ¿Qué 
haces tú cuando lo que ocurre afuera afecta a 
tu estabilidad?
El teatro no cambia las políticas migratorias 
ni corrige las desigualdades del mundo, pero 
puede incomodar el relato con el que cada uno 
se Mustifica. < eso, en un PoPento donde todo 
se siPSlifica y desKuPani]a, ya es PucKo.

Reportaje completo: www.revistagodot.com

ROMPIENTES. Teatro de La Abadía. Del 5 al 22 de marzo.
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“Me encantaría que viniera 
gente que pueda reírse de sí misma” 

La obra nace de una mentira que dices 
haber vivido en 2018…
Sí, surge a partir de una experiencia per-
sonal de engaño. Sobre todo, en el amor, 
cuando llevas mucho tiempo con alguien, te 
queda una sensación de no pisar el suelo, de 
no saber lo que has vivido, de no saber quién 
es realmente la persona con la que has 
estado o de si lo que has vivido es real. Esto 
te lleva a cuestionarte los años anteriores, 
no solo algo puntual que te haya pasado. Me 
obsesiona un poco esa sensación de lo que 
todavía nos ocultan, de haber estado vivien-
do muchos años sin saber una verdad. Y me 
hace pensar mucho en todo lo que aún no 
sabemos. En la obra se habla en un momen-
to de cosas como si estuviéramos en 2006. 
Es decir, en los últimos veinte años empeza-
mos a hablar de ciertas cosas y las verdades 
que han pasado parecen mentira. Si nos lo 
llegan a decir hace veinte años habríamos 
negado que viviríamos esas situaciones. Y 
jugamos un poco con esa sensación de tener 
un velo, con esos momentos en los que tie-
nes algo puesto sobre los ojos, no ves bien, 
como si hubiera una niebla… y el momento 
en el que ese velo se cae y entonces puedes 
ver. Y también te das cuenta de que las deci-
siones que has tomado y cómo has actuado 
no se corresponden con la realidad, porque 
no la conocías.

Y a la hora de contarlo, ¿te interesa más 
la mentira como hecho narrativo o como 
experiencia corporal, algo que deja huella 
física, emocional o perceptiva?
Sí que estamos usando la mentira como 
herramienta dentro de la propia obra, es 
decir, MugaPos con la ficciyn, Sero intentando 
todavía rizar más el rizo. Ya no se trata de 
diIerenciar o Pe]clar ficciyn y realidad, sino 
de dar por supuesto que, en el teatro, la gente 
ya ha visto muchas cosas. Entonces es como 
que sabemos que esta parte es mentira, o 
ya sabéis que es mentira, pero nos gustaría 

El CDN presenta Casi ninguna verdad, nueva producción de esta 
creadora que parte de una experiencia personal de engaño para abrir 
ɐna re˜eɮión escénica soƦre la mentira, la memoria y la Ǐraǐilidad de 
aȱɐello ȱɐe damos por ciertoخ En pleno proceso de ensayos, ǘaƦlamos 
con  lanco soƦre la pérdida de sɐelo, el ǘɐmor como posicionamiento 
polǠtico y la sospecǘa de ȱɐe ȱɐiɹá la verdad nɐnca Ǐɐe del todo verdadخ

Por Ka Penichet 

CRIS BLANCO
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mucho que os la creyeseis. Jugamos, por un 
lado, con usar la Pentira o la ficciyn coPo 
artificio, coPo KerraPienta SroSia dentro de 
la obra o incluso como formato. Y también 
es verdad que creo que la propia obra puede 
llevarte a esa sensación.

¿Puede el teatro mentir de forma más 
honesta que la realidad?
Claro. Por lo menos es más divertido en el 
teatro, porque la realidad es súper cruel. 
Recopilando cosas, entre otras, estuvimos 
hablando del caso de Gisèle Pelicot, que 
ahora mismo no sé si es algo que saldrá 
finalPente a escena. 7~ iPagtnate esa vida. 
Qué horror. Ella, estando drogada, sin saber 
cuál había sido su vida… En el teatro, en 
cambio, a mí me encanta la mentira y me si-
gue intrigando muchísimo por qué vamos al 
teatro a ver cosas que ya sabemos que son 
mentira. Sabes que el actor no se va a morir 
de verdad, pero quieres creértelo durante 
un tiempo. Quieres que te mientan muy bien 
para disfrutarlo o para hacer, por un momen-
to, en tu cabeza, como si eso fuera real y 
entonces llorar por la muerte de ese perso-
naje, por ejemplo.

Vienes de pensar la escena desde lo 
coreográfico. Con un equipo tan vinculado 
al movimiento y la performatividad, ¿la 
verdad del cuerpo contradice o confirma la 
verdad del relato?
Ostras, qué pregunta más difícil. Suelo pen-
sar la escena Puy desde lo coreogrifico, y 
taPbipn desde lo cinePatogrifico. $ veces, 
de hecho, tengo problemas porque imagino 
escenas Puy cinePatogrificas Tue luego es 
muy difícil traducir a lo escénico. Me cuesta 
mucho hacer distinciones o poner etiquetas 
coPo ¶teatro de te[to’, ¶dan]a’« (s algo 
de lo que siempre he huido. Para mí, todo 
forma parte de un mismo todo. No porque me 
interese la fusión en sí de teatro y danza, sino 
porque el hecho escénico tiene que ver con 
todo a la vez. No hay algo más importante 
que otra cosa; el texto no es más importante 
que el cuerpo en escena. El cuerpo de un 
bailarín es capaz de hacer cosas que parecen 
imposibles o que van más allá de la realidad. 
Puede crear ilusiones ópticas, moverse de 
maneras que no sabes de dónde vienen. 
No son cuerpos que te dejen tranquila: los 
ves y dices “guau, ¿esto qué es?, ¿cómo 
está haciendo eso?, ¿de dónde sale ese 
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movimiento?”. Quería trabajar 
con bailarines precisamente por 
esas posibilidades de crear otros 
cuerpos. 

Trabajas con artistas de 
perfiles muy diversos: inves-
tigación filosófica, creación 
sonora, danza urbana, pensa-
miento coreográfico… ¿Cómo 
se negocia una dramaturgia 
común cuando cada lenguaje 
tiene su propia forma de pro-
ducir sentido?
La dirección y la dramaturgia no 
son totalmente colectivas. Los 
textos o las escenas que proba-
mos salen de improvisaciones con 
todo el mundo, pero es verdad 
que la dramaturgia la pensamos 
sobre todo entre $nto 5odrtgue], 
Ðscar %ueno 5odrtgue] y yo. 7odo esti atrave-
sado por un humor bastante absurdo en el que 
tienes que querer entrar, porque trabajamos 
taPbipn con la ficciyn, en PoPentos, desde un 
tipo de interpretación que no es nada natura-
lista. 7ienes Tue Tuerer entrar aKt y creernos 
lo imposible. Cada uno lo aborda desde lo que 
conoce, pero para mí es muy interesante la 
mezcla. Cada persona aporta matices diferen-
tes. Hay gente que no había actuado tanto ni 
había dicho mucho texto, pero ha bailado más. 
Y eso me interesa también en escena. Es ver-
dad que trabajar con intérpretes que han dicho 
muchísimo texto tiene cosas maravillosas, por-
que pueden hacer auténticas virguerías. Pero 
trabajar con gente que viene más del cuerpo te 
ofrece otras cosas inesperadas.

Si tuvieras que dar una única advertencia 
al público antes de entrar, ¿sería “confía”, 
“duda” o “mira dos veces”?
Lo que me encantaría es pedirles que quieran 
entrar a jugar, a creer, por lo menos que se 
den la oportunidad. Ya sabemos que no nos 
creemos nada, pero vamos a jugar. Me inte-
resa mucho el humor, no solo trabajarlo sino 

también verlo. Y creo que tiene que ver con 
la capacidad de reírme de mí misma. Me en-
cantaría que viniera gente desde los 14 hasta 
los 80 años, que esto fuera como la plaza del 
pueblo. Pero, sobre todo, gente que pueda 
reírse de sí misma.

Ahora que mencionas el humor de la pieza, 
¿la risa funciona aquí como mecanismo de 
defensa frente a la incertidumbre?
7otalPente. (l KuPor y la iPaginaciyn es lo 
que me ha sostenido frente a la dureza de la 
realidad. Sin tomar mucha distancia de lo que 
estamos creando, muchas veces me planteo 
lo duro y lo grave que es el momento que 
estamos viviendo a nivel político, y a muchos 
otros niveles. $ veces Sienso Tue Pi teatro 
tendría que ser súper político. Y luego intento 
acordarme de que el humor es súper político 
taPbipn. 7odo es Solttico. 1o Sor tratar un 
tema de forma super seria aportas más que si 
lo abordas desde la imaginación, el humor o 
lo absurdo. Para mí eso también es una forma 
de posicionamiento.

Entrevista completa: www.revistagodot.com

CASI NINGUNA VERDAD. Teatro Valle-Inclán. Del 6 de marzo al 12 de abril.
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“Ocultar cosas es algo muy tóxico, 
solo aporta desgracia o dolor” 

Dices en el texto de presentación de la obra 
que te acercaste a Jacinto Benavente con 
motivo de la celebración del centenario 
del Premio Nobel de Literatura que ganó 
en 1922. De todas sus obras, ¿qué poso te 
dejó La malquerida en una primera lectura 
para querer trabajar sobre ella?
Hace más de 30 años vi la versión dirigida por 
Miguel Narros, donde también estaba Aitana 
Sánchez-Gijón, en aquella ocasión en el papel 
de la hija, mientras que ahora interpreta a la 
madre, y para mí fue una obra que me golpeó 
brutalmente por todo: por lo bien interpretada y 
dirigida que estaba y, sobre todo, por el texto. 
Desde entonces, es una obra de referencia, 
pero es verdad que no la había releído desde 
que era muy joven, porque en la Escuela de 
Arte Dramático tampoco suelen tratar este tipo 
de autores. Con motivo del aniversario, descu-
brí también obras cortas de Jacinto Benavente 
que son increíbles, pero La malquerida me pa-
rece increíble, sobre todo, el latido trágico que 
tiene alejándose del melodrama. A lo largo de 
mi carrera, no he dirigido nada melodramático 
porque es un género, o un subgénero más bien, 
que yo no comparto. Me gusta la tragedia de la 
comedia o la tragicomedia y la poética que se 
construye alrededor. No me había acercado a la 
tragedia más rural, pero ahora siento que estoy 
preparada. He sido muy lenta en mis queren-
cias y las he destilado como se destila el café.

Que se desarrolle en un ambiente rural, ¿es 
algo sustancial en la obra?
Hay algo primitivo o primario que se muestra 
mucho más en el campo que en la ciudad. 
Cosas como la de tomarse la justicia por tu 
mano también se pueden dar en la ciudad, 
pero solemos asociarlo más a lo rural. De to-
das formas, hay que decir que aquí hablamos 
de una familia rica que vive en un pueblo y 
que vive ocultando lo que siente por vergüen-
za o el qué dirán. Alrededor de eso surgen 
muchos temas. 

Dirige y adapta, junto a Juan Carlos Rubio, Malquerida, una nueva mirada 
sobre el intenso drama rural de Jacinto Benavente donde el amor, el 
poder, la ambición, el deseo y la violencia se unen, irremediablemente, 
como caras de una misma moneda. Aitana Sánchez-Gijón, Juan Carlos 
Vellido, Lucía Juárez, Goizalde Núñez, José Luis Alcobendas, Dani Pérez 
Prada, Alex Mola y Antonio Hernández Fimia conforman el reparto.

Por David Hinarejos 

NATALIA MENÉNDEZ
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Teniendo la referencia lejana de esa ver-
sión dirigida por Miguel Narros, ¿de qué 
premisas partíais Juan Carlos Rubio y tú al 
trabajar en la adaptación?
Le ofrecí el texto a Juan Carlos porque ha-
bíamos trabajado genial en Queen Lear y le 
dije que debíamos ir directos a la tragedia. 
Quisimos quitar el costumbrismo, eliminar todo 
ese alargar situaciones que no se cree nadie 
y apostar por la credibilidad. Al hacerlo, Juan 
Carlos vio que se revelaba una poética digna de 
Lorca, quizá por eso Lorca fue tan admirador de 
Benavente. En la obra aparecen símbolos que 
luego van a estar muy presentes en la drama-
turgia del granadino y hemos reforzado ese 
aspecto. Además, nos interesaba ir a los perso-
najes que nos parecían más esenciales y que 
tuvieran cuerpo, porque la arquitectura estaba. 

¿Había algún personaje al que queríais dar 
más protagonismo?
Sí. Por un lado, a Juliana, que es la criada al 
cuidado de la casa y a Acacia, la hija, desde 
que era una niña. Es como el contrapunto, 
sin que sea el personaje cómico, es el que 
tiene humor, ternura y que, al mismo tiempo, 
alberga toda la sabiduría popular, para bien y 
para mal. Y, por otro lado, Faustino, que es el 
prometido de Acacia, que en la obra original su 
aparición es fugaz. Hemos creado una escena 
nueva porque queríamos que, de alguna ma-

nera, el público se enamore de este niño, que 
tenga ganas de que se case. 

¿Qué significa el sutil cambio del título de 
La malquerida a Malquerida? 
6ignifica resSeto al autor y a nosotros SorTue 
hemos hecho una adaptación y no creíamos 
conveniente llamarla exactamente igual, es 
una nueva mirada. En la obra se sigue hablan-
do de La malquerida en referencia a Acacia, 
no lo evitamos, porque además es el título 
de esa copla que dice Benavente que existió, 
aunque no es cierto. Para esta producción, 
Mariano Marín se la ha inventado para que 
suene en distintos momentos.

Impresiona cómo Benavente presenta los 
hechos, no hay ningún juicio de valor ni so-
bre las situaciones ni sobre los personajes.
A mí eso me parece muy inteligente. ¿Quiénes 
somos para decir lo que está bien o mal? Me 
parece un pensamiento muy infantil y Benaven-
te huye de eso mostrándonos tanto la maldad 
del ser humano como la bondad. Estamos ante 
una situación en que sentimos esto y a la vez 
lo contrario, y al mismo tiempo tenemos un lío 
que te mueres porque nadie sabe nada. Hay 
un nudo tremendo de emociones, sensaciones, 
miedos, angustias, desazón… sobre todo por-
que hay personajes que no tienen nada claro. 
Eso causa diferentes reacciones: desde el que 
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se va al monte a desfogar 
hasta el que directamente 
tira por la violencia y el 
abuso. 

Si el juicio sobre las 
acciones de unos pro-
tagonistas que viven a 
principios del s. XX. re-
cae en un público actual, 
¿habéis hablado de cómo 
va a ser la reacción ante 
ciertos hechos que ahora 
resultan condenables?
No creemos que vaya a 
resultar tan sencillo con-
denar a unos u otros per-
sonajes. El montaje tam-
poco juega a eso porque 
entonces no me intere-
saría. No puedo desvelar 
mucho de la trama porque 
quiero que el público vaya descubriendo poco 
a poco lo que está pasando en esta familia, 
pero puedo decir que hay temas que no se 
han abordado mucho en el teatro.  

Según avanza la obra, te vas enganchando 
porque toma forma de una historia de sus-
pense alrededor de un asesinato. 
Exactamente. Además, hay como un juego 
continuo con el peligro que viene de fuera y el 
que viene de dentro de la propia familia. Eso 
también me fascina, es como lo consciente 
y lo inconsciente. Los secretos, el misterio, 
la justicia… están tanto dentro y fuera, y hay 
como un movimiento permanente que hace 
que la obra no pare de girar y de enseñarte 
una carta diferente cada vez. 

Otro tema que está muy presente es la dife-
rencia de clases sociales y la relación entre 
ellas presentando parejas de personajes 
cada uno de una condición.   
El clasismo atraviesa todo lo que va pasando. 
Norberto, al que acusan del primer asesinato, 
es el primo pobre de la familia y una pieza que 

ven como prescindible. Sin embargo, la gente 
del pueblo lo apoya en contra del criterio de sus 
propios parientes. Los personajes pobres que 
acompañan a los de clase alta son los que les 
dicen las verdades porque, además, se les da 
cierta confian]a y se convierten en confidentes. 
Hasta un punto, claro, porque como soy el amo 
te hago callar cuando ya no quiero oírte.  

Sobre el papel es una obra bastante estáti-
ca, ¿cómo lo habéis abordado en la puesta 
en escena?
Creando una adaptación para que haya cierto 
ritmo. Es más, ya te adelanto que el ritmo es 
trepidante. También jugando con los distintos 
espacios, tanto con el espacio presente de una 
escena como con los espacios latentes, las ca-
ballerizas, por ejemplo. Y los espacios ausen-
tes, como el del pueblo. Realmente no es una 
obra tan estática como parece y, en esta pro-
ducción, hay un momento en el que rompemos 
con el dentro y fuera cuando ya el chapapote, 
por decirlo de alguna manera, inunda todo.

Entrevista completa: www.revistagodot.com

MALQUERIDA. Teatro Español. Del 13 de marzo al 26 de abril.
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A veces el azar tiene gran culpa en los 
enamoramientos, así le sucedió a Fernanda 
Orazi con Niebla, quien se encontraba termi-
nando de escribir La persistencia, su anterior 
pieza con la que aborda la obsesión de una 
actriz por pedirle al autor “una vida para 
tener una muerte de verdad y no una muerte 
actuadaµ, cuando su aPiga, la filyloga 6ilvia 
Herreros, le dijo: “Ah, pero eso es como 
Niebla de Unamuno”. 
Orazi no había leído a Unamuno en su vida, 
así que fue a comprar la novela, “Y me engan-
ché mal”, dice entre risas. Lo que encontró 
no fue solo la historia de Augusto Pérez, ese 
hombre que descubre que es un personaje 
de ficciyn y decide enIrentarse a su autor. /o 
que la atrapó fue el pulso de la escritura, el 
“temblor que recorre la novela”, esa manera de 
poner en crisis la propia idea de realidad.
Desde el principio tuvo claro que no quería 
hacer una adaptación. “Es un material literario 
perfecto, no me interesaba tocarlo”. Lo que 
buscaba era que su protagonista “pudiera 
tener un viaje teatral”.

UNA VIDA TEATRAL PARA AUGUSTO
(se Pati] define todo el Sroyecto. 1o se trata 
de trasladar la novela al escenario, sino de 
preguntarse qué partes de ese universo ge-
neran acciyn, conflicto, Sresencia. ´7oPo de 
la novela lo que me genere movimiento. Lo 
que haga escena. Lo que no sea tan literario, 
sino más escénico”. El viaje de Augusto está 

ahí, sí, pero como columna vertebral de algo 
que respira en otro idioma. 
¿Dónde queda entonces la novela origi-
nal? Orazi deja claro que sin Niebla ella no 
habría hecho esta obra. El viaje de Augusto 
está ahí, vertebrando la estructura. Muchas 
escenas parten directamente del texto de 
Unamuno, otras han sido reescritas o inven-
tadas, pero lo más profundo no es argumen-
tal. “Unamuno está en la respiración. Está 
en el Iondo, en la suSerficie y en el cora]yn 
de la obra”, explica Orazi. 
Precisamente hay una cita en Del sentimiento 
trágico de la vida, del propio Unamuno, que 
marcó el destino de la obra, la idea de que no 
importa tanto lo que quiso hacer Cervantes 
con el Quijote, sino lo que cada lector pone y 
sobrepone en él. “Cuando leí eso sentí una 
pequeña bendición”, dice sonriendo, como si 
el propio Unamuno le hubiese concedido per-
miso para apropiarse vitalmente de su novela.

LA FRECUENCIA EN LA QUE VIBRA
NUESTRA EXISTENCIA
En el centro de todo está la pregunta que 
articula la novela: ¿quién existe más: el 
personaje o el creador? Pero Orazi desplaza 
ligeramente el foco. “Más que la pregunta por 
la existencia, me interesa la jerarquía de la 
e[istenciaµ. 1o se trata de un st o un no. 1o 
es existir o no existir. Es cuánto existimos, 
con qué intensidad, bajo qué condiciones.
En la célebre escena en la que Augusto se 

 دel personaǯe de ficción o ȱɐien lo creó بɐién eɮiste más©ذ
Unamuno lanzaba esta pregunta desde Niebla y ahora Fernanda 
�raɹi la recoǐe para convertirla en el coraɹón de esta versión teatral 
con la ȱɐe §Ǡlades Àeatro lleǐa a yave ׁ׀ wataderoخ RaƦlamos con la 
creadora de este viaǯe ȱɐe transǏorma lo literario en escénico, para 
aƦordar la eɮistencia desde el ǘɐmor y lo tráǐicoخ

Por José Antonio Alba

LA FESTIVIDAD TRÁGICA 
DE LA EXISTENCIA
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enfrenta a su creador, el perso-
naje insinúa que tal vez sea el 
propio autor quien no exista más 
Tue coPo ficciyn. (sa inversiyn 
le resulta conmovedora a Orazi, 
conectindola con lecturas filo-
syficas Tue la Kan acoPSaxado, 
coPo la de etienne 6ouriau y su 
teoría de los diferentes modos de 
e[istencia. ´1o es ser o no ser. 
Hay existencias sutiles, virtuales. 
Algo que chilla desde lejos, como 
un fantasma pequeño, y si tirás 
de eso, le vas creando existen-
ciaµ. 6u teatro esti atravesado 
por esa tensión, por el deseo 
de que la sensación de existir, a 
veces tenue, casi imperceptible, 
aumente. Y no siempre lo hace 
a través de la alegría. “Muchas 
veces lo que aumenta la sensa-
ción de vida es el dolor”. 
En la novela, cuando Unamuno 
le anuncia su muerte a Augus-
to, hay un gesto de liberación 
paradójica, concediéndole una 
conciencia de su SroSio final, 
como si él mismo lo estuviera 
orquestando. “Es súper bonito”, 
dice Orazi emocionada. Y le 
pregunto si esa dependencia de su destino 
en manos de otro lo hace todo más trágico o 
más liberador. “La libertad es trágica también”, 
me responde y pasa a explicar que no cree 
en decisiones completamente libres, ni en un 
destino cerrado. “El dilema no es dicotómico. 
Lo verdaderamente trágico es descubrir que 
no somos ni del todo libres ni del todo escri-
tos. En ese sentido, la libertad de Augusto es 
tan trágica como su determinismo.”

TOMARSE MENOS EN SERIO
Una de las señas de identidad del teatro de 
Fernanda Orazi es su capacidad para que el 
humor y la tragedia convivan sin anularse. 
Una visión simultánea de lo terrible y lo torpe, 
de lo doloroso y lo patético. Una distancia que 
no enfría, sino que, paradójicamente, permi-
te ver PeMor. ´(l KuPor es una aSertura. 1o 
tiene por qué siempre ir acompañado de una 

carcajada. Es más bien distanciar un poquito 
la situación, ver al mismo tiempo dos cosas 
que no podías organizar en tu cabeza: que 
convivieran algo terrible y algo patético, torpe, 
al mismo tiempo”, explica. 
Hay un momento de la conversación en que 
cita, casi de memoria, un texto que ha incluido 
en la obra, donde $ugusto le confiesa a su 
amigo Víctor que él se toma la vida muy en se-
rio. Y Víctor le responde que la vida tampoco lo 
toma a él tan en serio. Una sentencia que deja 
claro que la vida, aunque duela, sigue hacien-
do sus cosas alrededor, indiferente y siguiendo 
su propio camino. “Lo otro es totalizante, y la 
vida no es totalizante”, sentencia.
7aPbipn la Suesta en escena resSonde a 
esa idea y Fernanda me explica que la trama 
¶aborda’ a $ugusto, lo rodea, lo ePSuMa. 
La maquinaria, las carras, los desplazamientos 
de los elementos que entran y salen de escena 
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construyen un espacio donde el personaje es 
de alguna Panera asediado, coPo si la ficciyn 
fuera la que acudiera a él para interactuar.

LA FAMILIA DE PÍLADES TEATRO
Niebla llega a escena con el equipo de con-
fian]a de 2ra]i, con 3tlades 7eatro, la coP-
pañía con la que ya presentaron Electra, obra 
con la que la directora ganó el Premio Godot 
a la Mejor Dirección, además de llevarse dos 
Premios Max al Mejor espectáculo revelación 
y Mejor adaptación. 
Juan Paños encarna a Augusto, Javier Balles-
teros da vida a Orfeo, el perro de la novela y 
compañero de escena del protagonista a lo 
largo de casi toda la función. Y Leticia Etala, 
Carmen Angulo y Pablo Montes completan 
este equipo del que Orazi dice que “es un gru-
po de amigos, somos familia, nos cuidamos, 
nos queremos, trabajamos bien, todo lo pode-
mos”. Y añade algo que revela mucho de cómo 
entiende el trabajo: “A mí me importa más eso 
que pensar con qué actor o actriz me gustaría 

trabaMar. 6iePSre Kay un n~cleo duro de gente 
con la que te entendés en la vida, y además te 
querés, al que podés decir que no sabés lo que 
estás por hacer y se embarcan igualmente.”
Cuando se le pregunta qué le gustaría provo-
car en el público, no habla de un mensaje que 
entregar, no hay un tema que subrayar. Hay, 
en cambio, una experiencia que invocar. “Que 
se pueda sentir la festividad trágica que es el 
teatro. Que se pueda sentir una experiencia 
festiva atravesada por una visión trágica. Para 
mí esa es la experiencia del teatro, por más 
Tue veas un draPyn, algo esti de fiestaµ.
(n esa afirPaciyn se condensa su Panera de 
abordar Niebla. 1o coPo un clisico al Tue Kay 
que respetar manteniendo la distancia y las 
formas, ni como un texto que actualizar, sino 
como un espacio desde donde preguntarse 
quiénes somos y qué lugar estamos ocupando. 
Un espacio intermedio donde no sabemos del 
todo quién crea a quién, quién existe más, si 
el personaje, el autor o el espectador y poder 
Mugar a intensificar esa Sosibilidad.

NIEBLA. Nave 10 Matadero. Del 20 de marzo al 12 de abril.
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“Calderón pone a las mujeres 
en el foco, recojamos eso” 

El escondido y la tapada es un texto que 
lleva casi veinticinco años sin subir a los 
escenarios. ¿Cómo llega a ti el proyecto? 
¿Qué viste en este texto para pensar que 
aquí hay teatro para hoy?
En realidad, es una propuesta de Laila Ripoll, 
me preguntó si quería dirigir a la séptima pro-
moción de La Joven Compañía, y le dije que 
sí, por supuesto. Laila, que conocía la obra, 
la veía totalmente adecuada para esta nueva 
generación de intérpretes que llegan al clásico. 
Además, es un texto maravilloso que abre el 
canon, un acontecimiento teatral muy impor-
tante para la CNTC, porque es un texto que 
nunca se ha hecho antes en la compañía.

El título ya nos avisa de que vamos a jugar 
a no ver. ¿Qué tipo de propuesta te intere-
saba ofrecerle al público?
Es una comedia de interior, urbana, que trans-
curre en Madrid; es heredera de La dama duen-
de y Casa con dos puertas mala es de guardar, 
entre otras. Calderón la escribió en 1636, 
cuando ya era un autor reconocido, estrenado y 
aplaudido por el público. El talento de Calderón 
es impresionante, la arquitectura teatral de esta 
función es precisa y deliciosa; está llena de 
equívocos, de no ver, de querer saber y de no 
entender. Es importante también cómo Calde-
rón deposita en el personaje femenino toda la 
trama de la función: Celia escribe a su enamo-
rado para que venga a Madrid y ocultarle den-

La CNTC estrena por primera vez en su historia El escondido y la 
tapada, un texto de Calderón que sirve de puesta de largo a la 
séptima promoción de la Joven Compañía Nacional de Teatro Clásico. 
Su directora nos habla de cómo está siendo el proceso de creación de 
esta comedia de enredos que cuenta con versión de Carolina África.

Por José Antonio Alba 

BEATRIZ ARGÜELLO
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tro del hueco de la escalera de su casa, ya que 
está perseguido por la justicia. Lo que sucede 
con estas funciones es que ya, desde la primera 
escena, Kay conflicto. (lla no consigue lo Tue 
se había propuesto, su objetivo se ve truncado 
y los personajes empiezan a moverse en esas 
dificultades. (s una obra de teatro donde no solo 
hay comedia, hay misterio, peleas, búsquedas 
para matar a una persona, se mata a otra por 
equívocos… El espacio interior de la casa es una 
metáfora del Madrid del siglo XVII.

Los personajes de Calderón se rebelan 
contra el ‘qué dirán’ desde dentro de la obra. 
¿Crees que ese mismo mecanismo tiene un 
eco reconocible para el espectador de hoy? 
Por supuesto. Solo digo esto, que el escon-
dite de la función, que originalmente era una 
puerta, lo he convertido en un espejo, como 
la metáfora de verse a uno mismo o que los 
demás le vean desde la imagen que queremos 
dar. $l fin y al cabo, las redes son un esSeMo 
maquillado de la realidad.

Habéis trabajado sobre la versión de Caro-
lina África, quien suele utilizar un lenguaje 
muy atento a lo cotidiano. ¿Qué ha aportado 
su mirada al texto? ¿Cómo convive esa cer-
canía con el verso de Calderón?
Carolina, lo que ha trabajado en la versión es 
dinamizar ciertos parlamentos que eran un poco 
extensos para sostener el ritmo de la acción. 

También ha trabajado las repeticiones de un 
mismo suceso contado por distintos persona-
Mes, y se Kan clarificado algunos discursos Sara 
que el público pueda seguir mejor la historia. 
Además, hay guiños actuales que apelan a un 
lenguaje reconocible y divertido para el público. 
Acercar a las personas de hoy textos del XVII 
sin perder la esencia del autor.

Esta comedia está construida en torno al 
juego del equívoco. ¿Cómo has trasladado al 
espacio escénico ese mundo de ocultamien-
tos que plantea el texto?
El código en el que me he basado en la puesta 
en escena es un poco el juego teatral que tiene 
el SroSio tttulo� ¶escondido’ y ¶taSado’. 7aPSoco 
quiero desvelar mucho, pero ya veréis cómo ni lo 
escondido está tan escondido, ni lo tapado está 
tan tapado. Los personajes no ven a los escondi-
dos, Sero el S~blico st. $ nivel escenogrifico da 
mucho juego, Alessio Meloni ha creado una casa 
que es un auténtico juguete teatral. He tomado a 
Velázquez como pilar estético. El pintor es de la 
misma época que Calderón (se llevan un año de 
diferencia), los dos trabajaban en la Corte de Fe-
lipe IV y eran caballeros de la Orden de Santiago. 
Me interesaba mucho la composición que tiene 
en sus cuadros, esas complejidades de unos 
cuerpos delante poco iluminados e iluminando a 
los que están detrás. Me fascina esa convivencia 
de varios mundos en un mismo cuadro, esas 
perspectivas, esos puntos de fuga, esas miradas 
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hacia afuera de algún personaje que está lejos 
y nos está interpelando. Es algo que he tenido 
muy en cuenta a la hora de la puesta en escena. 
Me interesaba mucho como punto de partida en 
esta complejidad que tiene el texto. Así nacieron 
los ¶anyniPos’ seres Tue Sululan SerPanente-
mente por la función tapados con capas pinta-
das a mano a modo de lienzos errantes.

¿Podríamos decir que este encuentro inter-
generacional con la nueva promoción de la 
JCNTC supone un aprendizaje en ambos 
sentidos?
Es mutuo, sí, estoy disfrutando mucho de 
verlos trabajar, cómo proponen en las escenas 
y cómo se relacionan entre ellos con respeto 
y cariño. Ahora hay más sensibilidad y eso es 
muy bueno para todos los procesos creativos. 
Además, también hay algo en esta función que 
se revela al final, cuando los SersonaMes toPan 
la iniciativa más allá de la autoridad. Hay algo 
que se da la vuelta, de pronto esta gente joven 
ya no necesita que la autoridad decida por 
ellos, y he querido que la lectura de la función 
vaya por ahí, porque también se relaciona con 
la propia Joven Compañía Nacional de Teatro 
Clásico, con apostar por las nuevas generacio-
nes libres para tomar sus decisiones.

Laila Ripoll ha apostado por una tempo-
rada en la que gran parte de los montajes 
tienen dirección femenina. Tú además 
diriges esta obra cuyo centro dramático es 
una mujer. ¿Cómo valoras este momento 
de mayor presencia femenina dentro del 
teatro clásico?
Bueno, es que ya era hora. Esto es algo que 
tenemos que normalizar ya. Hay que verlo de 
una manera natural. Y qué bien, para hombres 
y mujeres, que suceda esto, que de pronto las 
mujeres tomemos la iniciativa en la dirección, 
pero no solo a nivel cultural, en todos los 
ámbitos de la sociedad. Hay una sensibilidad 
hacia esta cuestión que creo absolutamente 
necesaria, hay que defenderla, y detectar los 
momentos en los que hay un retroceso o, de 
pronto, se estanca o se vuelve a cosas que 
se supone que han sido superadas. Ahí es 
cuando nos toca dar un paso adelante, pero 
no solo nosotras, toda la sociedad. Fíjate que 
hasta el propio Calderón pone a las mujeres en 
el foco, aquí las damas son unas rebeldes y es 
un texto del siglo XVII. Entonces, hay algo ahí 
que ya está, recojamos eso, pongámoslo en 
valor, pongámoslo en el escenario. 

Entrevista completa: www.revistagodot.com

EL ESCONDIDO Y LA TAPADA. Teatro de La Comedia. Del 12 de marzo al 26 de abril.
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En un mundo donde lo extraordinario se con-
funde con el ruido, con el instante viral, con la 
foto que acumula likes, el dramaturgo y direc-
tor argentino Mariano Tenconi Blanco aparece 
con una propuesta, La vida extraordinaria, 
casi como antídoto. La obra, protagonizada 
por Malena Alterio y Carmen Ruiz, nos habla 
de Aurora y Blanca, dos amigas cuyas vidas 
podrían parecer ordinarias a primera vista, 
pero nada más lejos de la realidad, porque en 
esta amistad que sostienen durante décadas, 
en la poesía que escriben sin buscar recono-
cimiento, en los amores que llegan y se van, 
Kabita ese ¶algo’ Tue 7enconi reconoce coPo 
verdaderamente extraordinario. 
“Estamos en un momento donde lo que im-
porta es la cara, el Bait, el instante, la fotito, 
el exhibicionismo, el hashtag, el showcito”, 
refle[iona 7enconi cuando se le Sregunta Sor 
la vigencia de su propuesta. Y es desde esa 
conciencia crítica que construye una obra 
que reivindica otra forma de mirar. “La idea 
de contar a dos personajes que son amigas 
toda la vida me conmueve. Y creo también 
que la literatura es lo extraordinario. Por-
que estas amigas son además lectoras. Y 
también poetas. Literatura y amistad, me pa-
recen dos cosas maravillosas en un mundo 
cada vez más vil”.

LITERATURA DRAMÁTICA UNIVERSAL
El teatro de Tenconi lo conocemos por títulos 
anteriores como La mujer fantasma o Las 
cautivas. “Creo que hago un teatro de la lite-
ratura y de la actuación -explica-. Me importa 
mucho el texto. Creo en que el teatro es 

literatura, y de la mejor. Escribo en relación 
con otros textos, y trabajo con la tradición, 
desde Eurípides o Cervantes, hasta Copi o 
Rosa Chacel”. Esa relación con la tradición 
literaria es fundamental para entender La vida 
extraordinaria.
En la versión argentina los personajes se 
apellidaban Cruz y Fierro, en homenaje al 
Martín Fierro de José Hernández; y en la 
adaptación española se apellidan Alonso y 
Sancho, en un claro homenaje cervantino. 
“Me interesa dejar cifrado en el nombre de los 
personajes la combinatoria que hace andar 
a la obra: amistad y literatura”, explica el 
dramaturgo y director. Para la versión que ve-
remos en España, Tenconi ha realizado una 
nueva adaptación que va más allá de ajustes 
lingüísticos. “Hice una versión española. No 
me interesaba aferrarme a la geografía ar-
gentina, así que la obra ahora sucede aquí”. 
Esa decisión revela una concepción del teatro 
que no se queda en lo identitario de manera 
rígida, sino que busca la resonancia universal 
de esta historia.

UN TEATRO MÁS ALLÁ DE TEMÁTICAS
Una de las declaraciones más contundentes 
de Tenconi es su rechazo al teatro del tema, 
al teatro de agenda. “No me interesa. Creo 
que nos enseñaron a leer mal, ya sea en 
Argentina o en España o en Estados Unidos, y 
entonces se leen las obras por el tema o por el 
mensaje”. Para él, la complejidad de una obra 
teatral no se basa en ejes temáticos, sino en 
algo mucho más personal. “Lo primero que me 
importa del teatro es lo formal. Cómo escribo. 

La vida extraordinaria de Mariano Tenconi Blanco llega a Teatros del 
Canal para hablarnos de amistad, literatura y de esa belleza que reside 
en lo íntimo. Con Malena Alterio y Carmen Ruiz como protagonistas, el 
director argentino nos invita a redescubrir lo sublime en lo cotidiano.

Por José Antonio Alba

ENCONTRAR LO SUBLIME 
EN LO ORDINARIO
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Cómo dirijo. Qué teatro quiero 
hacer”. Esa preocupación se 
traduce en una estructura que 
combina diarios, cartas, escenas 
teatrales y poemas, haciendo 
de la literatura íntima el motor 
dramático. “Considero que es un 
recurso poderoso para pensar 
la escritura teatral. Al conocer 
lo que atraviesa íntimamente 
a un personaje, esas pasiones 
pueden llevarnos a desbordes 
que son muy lindos de escribir, y 
también de actuar”. 

EL PRIVILEGIO DE 
LA EMOCIÓN
Para dar vida a Aurora y 
Blanca, Tenconi ha convoca-
do a Malena Alterio y Carmen 
Ruiz, en una propuesta que 
define coPo ´Puy de 0alena 
y de Carmen. Son dos actrices 
fenomenales. Tienen enorme 
capacidad emocional, profundi-
dad, son cómicas. Está siendo 
un gusto trabajar con ellas”. La 
obra transita entre la ironía, el 
humor y la ternura sin caer en 
el cinismo. Ese equilibrio surge, 
según el director, de escribir so-
bre “cosas que a todos nos atraviesan, como 
el amor o la muerte”. Y añade: “Yo también 
tengo una vida y me pasaron o me pasan 
muchas de estas cosas, entonces creo que, 
de alguna manera, lo comprendo”.
/a obra arranca, adePis, con una refle[iyn 
sobre el origen de la vida en la Tierra antes de 
adentrarse en las vidas de Aurora y Blanca. 
“Me parecía interesante comenzar con el 
origen de la vida para luego adentrarnos en 
la vida de estos dos personajes. También, 
supongo, está siempre lo trascendente siendo 
parte de lo ordinario”.
Aurora y Blanca no tienen vidas especta-
culares, no ganan premios, no alcanzan la 
fama, sus amores son complicados y a veces 
dolorosos, pero eso no las convierte en fraca-
sadas. “No me atrevería a tildar de fracaso la 
vida de los personajes. Creo que sí podría-

Pos decir Tue tienen ¶Iracasos aPorosos’. 
Pero creo que hay otras formas de amor muy 
profundas que atraviesan a estos persona-
jes. Y que tener una vida, y escribir poesía, y 
tener una amiga, todo eso no es un fracaso”.
La vida extraordinaria propone al espectador 
un encuentro desde lo intelectual, lo cómico 
y lo emocional. No busca la urgencia ni la 
aceleración que caracterizan nuestro tiempo, 
sino que invita a detenerse, a reconocer que 
lo verdaderamente extraordinario está en 
esos vínculos que sostienen la vida cuando 
nadie nos está mirando porque, como sugiere 
Tenconi, en un mundo de continuo exhibi-
cionismo, tal vez lo más radical sea volver a 
mirar con atención lo que siempre estuvo ahí, 
esperando a ser descubierto.

Reportaje completo: www.revistagodot.com
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LA VIDA EXTRAORDINARIA. Teatros del Canal. Del 26 de 
marzo al 19 de abril.



En cine, en series y en teatro, el diseño de ves-
tuario es una herramienta narrativa que dialoga 
con el guion, con la dirección de arte y con la 
fotografía para construir un universo coherente.
Con esa mirada se articula el Máster de Ves-
tuario para Cine, Series y Teatro de la ECAM, 
un programa de dos años coordinado por 
Antonio Belart y Marta Fenollar que combina 
análisis, técnica y práctica real. La convocato-
ria para la próxima edición permanece abierta 
hasta el 30 de julio.

DEL DISEÑO DE MODA AL RELATO 
AUDIOVISUAL
Josep Rosell, alumni del máster, llegó a la 
ECAM con una intuición clara: su camino 
no estaba únicamente en la moda, sino en 
lo escpnico. 7ras finali]ar el *rado en 'ise-
ño de Moda -donde ya había desarrollado 
colecciones de fuerte inspiración cinemato-
grifica, coPo una Sie]a de Sunto insSirada 
en The Shining de Stanley Kubrick- sintió la 
necesidad de profundizar en el lenguaje del 
vestuario audiovisual.
“Siempre me ha gustado mucho el cine”, expli-
ca. “Muchas de mis colecciones estaban relacio-
nadas con películas. Pero necesitaba entender 
cómo funciona todo lo que hay detrás”.
Ese ‘detrás’ es, precisamente, uno de los 
aprendizajes fundamentales del máster: 
comprender la complejidad del rodaje, la 
cantidad de horas y decisiones invisibles que 
sostienen una Seltcula o un corto. 'urante su 
formación, Josep no solo trabajó desde el ves-
tuario, sino que también pasó por producción 
y ayudantía de dirección. Una experiencia 
transversal que le permitió entender el engrana-
je completo de un proyecto audiovisual.

La metodología de la ECAM se apoya en la práctica 
constante. 'esde el SriPer dta, el aluPnado del 
máster se integra en dinámicas reales de trabajo y 
colabora con estudiantes de Dirección, Produc-
ción, Dirección de Fotografía, Sonido, Dirección 
de Arte, Guion, Cine Documental o Montaje. Esa 
interacción entre departamentos es clave para cons-
truir una narrativa sólida y cohesionada.
Para Josep, el vestuario es un canal de información 
imprescindible. “Sin el vestuario no podemos 
saber muchas cosas del personaje: cómo es, de 
dónde viene, qué actitud tiene. Aporta esa magia 
que termina de completar la historia”.
(sa conceSciyn conecta directaPente con la filo-
sofía del máster: formar diseñadores capaces de 
leer un guion, entender la psicología del personaje 
y traducirla en decisiones textiles, cromáticas y 
formales que refuercen la puesta en escena.
3ara Serfiles coPo el de Josep, la experiencia en el 
Pister no solo Ka significado adTuirir KerraPientas 
técnicas, sino comprender el vestuario como len-
guaje. Como una forma de narrar desde la textura, 
el color y la silueta. Como una disciplina que, cuando 
está bien construida, permite que el personaje exis-
ta antes incluso de pronunciar su primera frase.

FORMACIÓN
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El vestuario como punto de partida: 
aprender a narrar desde la piel del personaje

La ECAM, escuela de referencia dentro del sector audiovisual con más de 30 años de 
trayectoria, abre la convocatoria para la próxima edición del Máster de Vestuario para 

Cine, Series y Teatro de la ECAM. 

ECAM. C/ Juan de Orduña, 3. Ciudad de la Imagen. Pozuelo de Alarcón, Madrid. 91 512 10 60. ecam.es
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XXX TEATRALIA

Teatralia celebra sus 30 años como referen-
cia mundial con una edición compuesta por 
30 espectáculos de calidad y de un marcado 
acento internacional, con la presencia de paí-
ses como Canadá, Francia, Suiza, Alemania, 
Dinamarca, República Checa, Chile, Brasil, 
Italia, Reino Unido y España. 
La programación se desarrollará en 13 espa-
cios de la capital: Centro Cultural Paco Rabal-
Palomeras Bajas, Centro Cultural Pilar Miró, 
Contemporánea Condeduque, Espacio Abierto 
Quinta de los Molinos, La Casa Encendida, 
Réplika Teatro, Sala Cuarta Pared, Sala Mira-
dor, Teatro Circo Price, Teatro de La Abadía, 
Teatro del Institut Français de Madrid, Teatro 
Pradillo y Teatros del Canal. Y en 17 munici-
pios madrileños: Alcalá de Henares, Alcorcón, 
Becerril de la Sierra, La Cabrera, Majadahonda, 
Meco, Móstoles, Navalcarnero, Paracuellos del 
Jarama, Pozuelo de Alarcón, San Lorenzo de El 
Escorial, Soto del Real, Torrejón de Ardoz, To-
rrelaguna, Valdemorillo, Valdeolmos, Alapardo y 
Villanueva de la Cañada.

TREINTA MUNDOS POR EXPLORAR
Los espectáculos que podremos disfrutar en 
la edición de este año suponen una invitación 
a sumergirse en treinta mundos propios, des-
de donde se exploran diversos géneros (circo, 
danza, teatro y música), entrecruzándolos con 
las innumerables variedades de cada uno de 
ellos (teatro gestual, de objetos, títeres, inter-
pretación musical en directo, teatro musical, 
IorPato de concierto, circo coreografiado«�. 
Además, nueve de ellos serán estreno en 
España y diez en la Comunidad de Madrid.
En la página 23 de Godoff podréis encontrar 
información de las propuestas que podremos 

ver en las salas independientes madrileñas, el 
resto os las presentamos a continuación.
El universo futurista que imaginó el escritor 
francés Julio Verne inspira Verne (1), el es-
pectáculo de Onírica Mecánica que inaugura 
Teatralia el viernes 6 de marzo. Su apabullan-
te despliegue visual toma como referencia las 
novelas del literato nacido en Nantes e invitan 
a imaginar posibles futuros. La raíz literaria 
de este montaje se halla en otras como Pato, 
patito, un asombroso e innovador espectáculo 
Teatrocinema con música, teatro, animación 
y cine, que versiona El patito feo de Hans 
Christian Andersen. También en La isla del 
tesoro, adaptación musical de la novela ho-
mónima de Robert Louis Stevenson realizada 
por InHabitants.
Atento a las cuestiones que suscitan debate 
o movilizan a la sociedad en cada momento, 
el festival se hace eco de ellas en diferentes 
propuestas. Este año, cuestiones como la 
convivencia con la naturale]a se Panifiesta en 
el díptico De l’hêtre à l’être (2) y Le chant de l’ 
arbre, ambos de Compagnie ACTA, cuyos bai-
larines se transforman con sus movimientos 
en árboles. Y NILU (3), por su parte, apunta, 
de la Pano de la &ia. ,nfinit, a la necesidad 
de cuidar el planeta y a la escasez de agua 
en muchos lugares combinando malabares, 
IunaPbulisPo, teatro Itsico« con trucos de 
magia y teatro de objetos. De la memoria 
histórica y del olvido se ocupa Mambrú volvió 
de la guerra, de Factoría Teatro.
Otros espectáculos canalizan su belleza a 
través de la música, como Boléro (4), una 
divertida danza de Cie DK59 impulsada por 
la hipnótica y recordada melodía de Maurice 
Ravel. También la propuesta de Cas Public, 

FESTIVALES

Comunidad de Madrid. Varios espacios. Del 6 al 29 de marzo. www.madrid.org/teatralia/2026
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El Festival Internacional de Artes Escénicas para Todos los Públicos 
de la Comunidad de Madrid cumple 30 años con una programación 

ecléctica que reúne a 29 compañías de 11 países en la capital y 17 
municipios de la región.
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MIKRO / BARTÓK, donde laten composiciones 
del compositor húngaro que se bailan para 
mostrar cómo se desarrollan los primeros 
pasos en el aprendizaje de la vida; y El lago de 
los cisnes, en una original, libre y acrobática 
versión del clásico creada por Florence Caillon.  
El humor, ante todo, como un catalizador de 
historias y géneros, estará presente a través 
de los payasos de Théâtre Am Stram Gram en 
Actapalabra ���� las dificultades de subir una 
escalera en Ákri, la comicidad del concierto de 
ocho músicos en Ouverture, de Teatergrup-
pen Batida; los enredos con el tiempo que se 
hace Eugenia Manzanera en ¡Ay qué lío! y la 
inspiración de Charles Chaplin en Smile, de 
Factory Compagnia Transadriatica, donde se 
tratan temas como la ausencia, la pérdida o la 
memoria, con una sonrisa tierna.
Los prodigios físicos los podremos admirar  
en Face aux murs, de Compagnie Hors Sur-

face, en la que unas camas elásticas sirven 
de trampolín para que sus intérpretes vuelen 
por los aires; y en WILD (6), de Motionhouse, 
donde unos mástiles componen una especie 
de bosque urbano por el que se mueven los 
artistas para evocar el salvajismo del que 
procedemos.
Además, La fabulosa historia de BasarKus 
de Cie. Lamento nos propone el descubri-
miento de uno mismo a través del circo y 
la danza; y Pablo y su estrella, de Teatro 
de Pavel Šmíd, recupera la memoria de los 
juegos de niños que se pierde en la adultez. 
De nuevo, los menores son protagonistas del 
montaje de Animal Religion, Copiar, pues, 
como espectadores, son invitados a acudir 
al escenario para crear con Quim Giron la 
propia obra. Y en los bebés han pensado 
Grupo Sobrevento en Terra, memoria de un 
bebé que fue.
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FESTIVAL PORTSXINEL·LA

La décima edición del Festival Inter-
nacional de Titelles Portsxinel·la, una 
apuesta realizada por el equipo de la 
$sociaciyn &ultural (cltStica d’$rt de 
Castelló, que trabaja para impulsar la 
difusión del teatro profesional de títeres 
en una comarca rural de gran extensión, 
con una programación que apunta cali-
dad, diversidad de estéticas, contenidos 
y propuestas de compañías nacionales 
e internacionales de amplia trayectoria. 
Esta nueva edición se desarrollará en 
14 pueblos de la Comarca dels Ports de 
Castelló, del 29 de marzo al 12 de abril. 
Serán 15 días de programación con 42 
actuaciones y 14 actividades académi-
cas. La programación de espectáculos 
presenta una amplia oferta de propues-
tas de teatro de títeres que mostra-
rán, entre otras, el teatro de guante 
tradicional con música en vivo por las 
compañías Théâtre Gudule (Francia) (1) 
y La Gotera de Lazotea (Andalucía); el teatro 
de objetos por las compañías Mondomeraki 
(México), Los Titiriteros de Binéfar (Aragón) (2) 
y Mundo Bilina (Argentina); el teatro de títeres 
con animación a la vista por las compañías El 
Tenderete (México) y Arde la Nona (Argentina) 
(3); un espectáculo de la compañía Mosai-
co Cultural (Brasil) con la dirección de Paco 
Paricio que cuenta una historia tradicional del 
nordeste de Brasil, con títeres planos, retablo y 
música en vivo; teatro de títeres de hilo con dos 
propuestas de las compañías The Fitfh Wheel 

(Alemania) y El Bechin (Italia); o espectáculos 
que exploran la relación del teatro de títeres 
con la tecnología como los que nos ofrece-
rin la &ta. 7roSos �0adrid� ���. < coPo fin de 
fiesta, la celebraciyn de los �� axos seri con 
dos conciertos de la reconocida compañía Los 
Titiriteros de Binéfar (Aragón).
Hablamos con Rebeca Castro (Dirección Gene-
ral) y Carles Benlliure (Dirección Artística) sobre 
esta iniciativa que cada año levantan con gran 
fuerza, pasión y amor por el teatro de títeres, y 
también por el compromiso social de acercar la 
cultura a lugares donde no llega fácilmente.

FESTIVALES

Castellón. Varios espacios. Del 29 de marzo al 12 de abril. www.festivalportsxinella.com
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Ambos son los directores de este Festival Internacional de Títeres, organizado por 
la Asociación Cultural Eclíptica d’Art, que se desarrolla en 14 pueblos de la Comarca del 

Ports de Castelló y que este año cumple 10 ediciones. Serán 15 días de programación 
con 42 actuaciones y 14 actividades en un rincón precioso de nuestro país.

Por Sergio Díaz 

REBECA CASTRO Y CARLES BENLLIURE
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¿Cómo surge la idea de hacer un festival de 
teatro de títeres? 
Rebeca Castro: Por su amplia trayectoria en 
proyectos teatrales exitosos, la Asociación 
(cltStica d’$rt es convocada Sor vecinos de la 
&oParca dels 3orts, Tuienes Panifiestan el in-
terés de crear un festival rural que abarque toda 
la comarca y que ponga en el mapa cultural, 
nacional e internacional, una de las zonas más 
bellas del interior de la provincia de Castelló. 

¿Por qué decidisteis apostar por el teatro de 
títeres?
R. C.: En la provincia de Castelló se impulsan en 
gran medida festivales de circo, teatro de calle, 
música y otros, pero el teatro de títeres siempre 
ha luchado por tener un espacio en cierta des-
ventaja, siendo una de las expresiones teatrales 
más completas y que reúnen más disciplinas 
en su propio lenguaje. Otra de las razones es 
el vínculo directo con el trabajo profesional en 

el teatro de títeres tanto de Carlos como mío. Y, 
por último, la capacidad y versatilidad del teatro 
de títeres para adaptarse a los espacios que nos 
ofrecen los pueblos de la Comarca dels Ports 
para realizar el festival, ya que sus pequeñas 
plazas, el paisaje natural y la piedra, los pórticos, 
sus salones polivalentes... invitan a un teatro 
intimista, delicado, expresivo y muy polifacético. 

¿Cómo de complicado es poner en marcha y 
hacer crecer un festival como este? 
R. C.: Hacer un festival como el Portsxinel·la, 
principalmente, requiere del apoyo de los 14 
municipios que participan, la implicación de sus 
alcaldes, y de la gestión de subvenciones públi-
cas y ayudas privadas por parte de la Asociación 
(cltStica d’$rt. 6e necesita un axo entero Sara 
desarrollar una programación a la altura de un 
evento como este, hay que hacer un gran trabajo 
para la coordinación de publicidad, prensa, logís-
tica y equipos de gestión para que todo funcione 
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como un reloj, así que no es fácil llevarlo a cabo. 
Hace falta una implicación a tiempo completo 
de los equipos de la dirección general y artística 
que se coordinan para que todo esté a tiempo y 
tenga la máxima calidad. También nos ayudan 
los 27 comercios locales que dan su aportación 
y otros muchos que directa e indirectamente 
aportan, pero lo más importante de todo es con-
tar con la complicidad del público que mantiene 
vivos estos proyectos. Por experiencia, estamos 
convencidos que un festival puede iniciarse con 
cierta facilidad, lo que requiere mucho esfuerzo 
y dedicación es que se mantenga en el tiempo, 
cre]ca y cuente con el aSoyo firPe de adPinis-
traciones y público.  

¿Este festival es una apuesta por descentrali-
zar y democratizar la cultura?
Carles Benlliure: El Festival Internacional de 
Titelles Portsxinel·la tiene una clara intención de 
alimentar la cultura rural, creando un proyecto de 
gran calado en zonas alejadas de las grandes 
ciudades y del concepto de sol y playa por el 
que es más conocida la provincia de Castellón. 
El Portsxinel·la pone en el mapa de la cultura de 
alto nivel a una comarca que lucha contra la des-
población, que trabaja día a día para mantenerse 
activa, viva y pujante. Que un festival como este 
Sueda ser Sosible, confirPa Tue es necesario 
repartir mejor los recursos, crear mecanismos 

para que todas las personas puedan acceder 
con igualdad y equidad a los servicios, a la cultu-
ra y a solventar sus necesidades en pro del buen 
vivir. Ya se ha comprobado que la cultura es un 
bien de primera necesidad.

Decís que este festival es una apuesta cultu-
ral, pedagógica y psicológica, necesaria en 
estos momentos convulsos. 
C. B.: La apuesta cultural es evidente, la parte 
pedagógica está sustentada por los distintos ta-
lleres, conferencias y la relación del público con 
los artistas. A nivel psicológico está demostrado 
que el espectáculo, la comunión entre el público, 
el artista y el hecho escénico son un momento 
de catarsis que libera y hace que conectarse con 
ese momento libere de preocupaciones, proble-
mas y momentos difíciles. Pero vamos más allá, 
en el 3orts[inelÃla se Sone de Panifiesto Tue 
personas de todo el mundo reunidas en un acon-
tecimiento viven y crean una pequeña sociedad 
de entendimiento y tolerancia, mientras el mundo 
está en guerra, mientras se quiere expulsar a 
personas necesitadas, mientras se crece el indi-
vidualismo, Portsxinel·la es dar, entregar y com-
partir. Es necesario e imprescindible un festival 
de estas características que promueve, apoya y 
crea convivencia con respeto y tolerancia.

Entrevista completa: www.revistagodot.com
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El próximo 16 de marzo el 
Teatro Calderón se converti-
rá en el escenario de Escrito 
en las Estrellas, un espectá-
culo único que reúne música, 
memoria y compromiso. Un 
recorrido emocionante por 
algunas de las canciones 
originales más emblemáticas 
de los últimos ocho años de 
beon. Entertainment.
Esta propuesta está concebi-
da coPo un ¶late nigKt sKoZ’, 
una gran gala solidaria impul-
sada y presentada por Dario 
Regattieri, Productor Ejecu-
tivo de beon. Entertainment, 
que rinde homenaje al camino 
recorrido y al poder del teatro 
musical cuando se pone al 
servicio de una causa que 
importa. La gala se celebra 
a beneficio de la )undaciyn 
Cadete, una entidad compro-
metida con la inclusión, la visibilidad a la dis-
capacidad y la construcción de una sociedad 
más justa. Poniendo el foco en los niños y los 
jóvenes, la entidad pone a disposición de los 
mismos y de sus familias diferentes iniciativas 
que incluyen apoyo económico, becas para 
tratamientos de rehabilitación, ayudas técnicas 
(para la adquisición de sillas de ruedas, bipe-
destadores, andadores, dafos, audífonos...), 
apoyo emocional y orientación y asesora-
miento en trámites administrativos, centros de 
rehabilitación y derivación en función de las 
necesidades detectadas.  
 
TALENTO NACIONAL
El espectáculo se construye a partir de 
proyectos originales creados en España, 
desarrollados con talento nacional y que han 
marcado la identidad de beon. Entertainment 
a lo largo de estos años. Sobre el escenario 
sonarán algunas de las canciones más repre-
sentativas de musicales como El Médico, El 

tiempo entre costuras, Los Pilares de la Tie-
rra, La historia interminable, Antoine, Houdini, 
¿Quién mató a Sherlock Holmes? o Forever 
Van Gogh, entre otros.
Las interpretaciones correrán a cargo de gran-
des voces del teatro musical y de la escena 
nacional, que se reunirán de forma excepcional 
para esta cita: Paco Arrojo, Noelia Cano, Alba 
Cuartero, Talía del Val, Daniel Diges, Enrique 
)errer, -avier *odino, -ana *yPe], 1oePt 
0a]oy, -ulio 0orales, -osein 0oreno, -ulia 
0|ller, &ristina 3icos, 3ablo 3uyol, *eryniPo 
5aucK, 0� -osp 6antos, 6KuarPa, $lberto 
Vázquez e Ignasi Vidal, entre otros.
Más allá de la música, la gala combinará 
anécdotas, recuerdos, sorpresas y momentos 
coPSartidos Tue Kan definido estos axos de 
creación artística. Una noche pensada para 
celebrar lo vivido, Pirar al Iuturo y reafirPar el 
compromiso de beon. Entertainment con un 
modelo cultural que une excelencia artística, 
emoción y un marcado propósito solidario.

Una gala que une excelencia artística y solidaridad
ESCRITO EN LAS ESTRELLAS. Teatro Calderón. 16 de marzo. 
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Adaptación teatral del clásico de George Orwell que 
firPan -avier 6incKe]�&ollado y &arlos 0arttne]�$barca 
�Tue taPbipn dirige�. (n la obra, en un Pundo distySi�
co doPinado Sor un rpgiPen totalitario, asistiPos a la 
rebeldta de :inston 6PitK contra el SensaPiento ~nico 
del Sartido. :inston ePSie]a a cuestionar el sistePa y, 
en secreto, escribe un diario. /a Suesta en escena de (s�
cor]o 7eatro convierte la escenograIta en una e[Seriencia 
sensorial gracias a recursos audiovisuales.

&oncKa 'elgado y 6andra )err~s dirigen este te[to de 
$lda /o]ano �en la Ioto� Tue denuncia de IorPa Soptica 
la trata de PuMeres con fines de e[Slotaciyn se[ual. (l 
PontaMe lan]a una Sregunta incyPoda� ¢Tup SaSel Mue�
ga el a]ar �el lugar donde nacePos, el color de nuestra 
Siel, el gpnero o el acento� en el destino de cada vida" 
0e]clando la crynica, la IotograIta y la literatura 
construye una Iibula de terror en la Tue la realidad se 
desdibuMa y la Ialacia se instala coPo norPa.

/a e[itosa novela Muvenil de (loy 0oreno da el salto 
al teatro de la Pano de la coPSaxta /a-oven. &on 
draPaturgia de -oseS 0aria 0iry y direcciyn de -osp 
/uis $rellano, la Iunciyn aborda de IorPa sensible y 
SroIunda el tePa del acoso escolar y sus consecuen�
cias ePocionales a travps de la Kistoria de un nixo 
Tue tiene un Soder Puy esSecial. (l SroblePa es Tue, 
a veces, cuando Pis ganas tiene de volverse invisi�
ble, es cuando Pis gente le ve.

*abriel 2livares adaSta el te[to de la autora Irancesa 
-ade�5ose 3arNer, una tragicoPedia Poderna sobre la 
Iragilidad de las certe]as IaPiliares y sociales Srota�
goni]ada Sor 3astora 9ega y 3ablo &arbonell Munto 
con $riana %ruguera y $braKaP $renas. -ulia es una 
PuMer elegante y diniPica Tue brinda un aSoyo incon�
dicional a su esSoso, )rancisco, un Solttico en Slena 
caPSaxa electoral. /levan �� axos IorPando una Sa�
reMa sylida, Sero todo esti a Sunto de desPoronarse. 

1984. Fernán Gómez CCV. Del 3 de marzo al 5 de abril. 

UTOPÍA EN LLAMAS. Teatro María Guerrero. Del 20 de marzo al 26 de abril.

INVISIBLE. Teatro de La Abadía. Del 13 de marzo al 5 de abril. 

GÉNERO DE DUDAS. Teatro Infanta Isabel. Desde el 25 de marzo. 
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Marina Bollaín (foto) adapta y dirige la nueva versión 
de esta zarzuela en tres actos con música de Fran-
cisco Asenjo Barbieri (El barberillo de Lavapiés, Pan y 
toros) y libreto de Ventura de la Vega que supuso en 
su momento -se estrenó en 1851- una revolución for-
mal, siendo el punto de partida de la zarzuela grande. 
$ Sartir de este tttulo, %arbieri se convirtiy en una figura 
fundamental en la historia del teatro lírico español. 
La trama, con tono de comedia de enredo, narra 
cómo una joven noble decide disfrazarse durante 
la verbena de San Juan para encontrarse con su 
enamorado, lo que genera una serie de confusiones 
y malentendidos. A su vez, el ambicioso Marqués 
de Caravaca intenta aprovechar la situación para 
ganarse el favor de la joven.

Cuando el amor desafia las reglas convencionales
JUGAR CON FUEGO. Teatro de la Zarzuela. Del 25 de marzo al 12 de abril. 
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La Sala Berlanga de Madrid acogerá una nueva 
edición de esta muestra de danza que apuesta 
este año por espectáculos que trabajan con la 
dan]a contePSorinea, Sero taPbipn el fla-
menco, el folclore y la danza urbana, y que dan 
buena Puestra de la fle[ibilidad de la dan]a y de 
cómo las compañías son capaces de adaptarse 
a cualquier espacio no convencional en el que el 
baile encuentre un Kueco Sara e[Sresarse. 
La programación, que se podrá disfrutar por solo 
3,50 euros por función, se abrirá el día 17 con 
dos SroSuestas. /a SriPera seri In-side (1), de 
Lucía Montes & Mado Dallery, que nos presenta 
a dos cuerpos atraídos hacia el otro, convivien-
do, aIectindose, Iusionindose... 'os corSorei-
dades cargadas de energía que se unen de una 
Panera Pagnptica y sutil. 
La segunda, EIXOS – Live Set (2), de &ta. $g-
nqs %alIegy %rull, es una invitaciyn a refle[io-
nar sobre la arquitectura corporal invisible y la 
posibilidad de traspasar las fronteras impues-
tas. /a Sie]a Iue 3rePio 6*$( 0eMor &oreo-
grafía en el Certamen del Festival Bucles & 
&arPe’n’'ansa ����. 
(l dta �� llegari Auroro, de &ta. 3ablo (gea, 
una pieza que se inspira en las Campanas de 
$uroros �KerPandades de cantores devotos de 
la tradiciyn rural Purciana�. (gea transIorPa 
esta antigua devoción en un ritual vivo, físico y 
ePocional sobre el escenario. *alardonado con 
el 6egundo 3rePio de &oreograIta 6olista en el 
��� &ertaPen de &oreograIta de 'an]a (sSa-
xola y )laPenco en ����. < el dta �� verePos 
Meohadim, de &ta. -acob *yPe], donde cinco 
mujeres y hermanas transmiten sus vivencias 
y abren sus almas a través de la música, las 
voces y el PoviPiento.
Síncope ���, de &oPSaxta 0iguel 3erandrps, 
llegari el dta �� Sara e[Slorar la Iusiyn del 
flaPenco con otros lenguaMes arttsticos y con 

1
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la e[SeriPentaciyn sonora a travps del diilo-
go entre dos personajes, la locura y el tonto 
�dualidad de una PisPa Sersona�.
La muestra acabará el día 21 con El vuelo, 
de $na $rroyo, un acto de libertad creativa 
Tue a~na las nuevas tendencias del flaPenco 
y el cante urbano, y que, entre otras cosas, 
nos habla del ego, de la libertad de sentir 
o de las creencias a las que nos aferramos 
Sara Soder levantar el vuelo.
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BAILAR EN LA BERLANGA 2026
Madrid. Sala Berlanga. Del 17 al 21 de marzo. salaberlanga.com

La Fundación SGAE, en colaboración con la Federación Estatal de Compañías y 
Empresas de Danza (FECED), organiza la duodécima edición de su tradicional 

muestra de danza actual de pequeño formato con la participación de seis compañías.



 



… ármate, corazón mío

La danza, la valiente que se lo juega Todo 
apostando a la Verdad de la Nada, aquí baila en 
verso, en prosa, a gritos si hace falta. La danza 
es una bolsita de belladona que la bruja siempre 
lleva colgada al cuello. Su objetivo, curar del 
mal de la danza, haciendo bailar.
En este dar movimiento al Teatro del Siglo de 
2ro esSaxol en el Tue estoy ePSexada, Pe fiMo 
en qué dicen sus mujeres, palabras escritas por 
Calderón y Lope, invitados de honor en mi par-
ticular aquelarre. BRUJA! es mi órdago, alarde 
de sororidad profunda y escudo infranqueable. 
El verso clásico es lo que elijo para contar esta 
historia, y me afano, ya que bien dicho me 
suena a melodía pura, en que sea raíz melódica 
de la obra. El verso hecho música ha sido el 
culpable de esta alquimia inspiradora, que ha 
metido hasta las trancas a BRUJA! en una es-
cenografía sonora, donde el autor omnipresente 
ha enredando a conciencia los hilos de la trama 
coreogrifica. < todo, con un ~nico Srete[to� 
cuestionar lo aceptado socialmente desde hace 
siglos coPo ¶lo Tue es Musto’. 'etris, interPina-
bles lecturas de procesos judiciales reales, que 
llevaron al patíbulo a miles de mujeres desde la 
Edad Media al siglo XVIII. Sentencias malver-
sadoras de una sabiduría cocinada a fuego 
lento desde tiempos inmemoriales. Lo escribe el 
historiador Jules Michelet, no lo inventa mi boca.
Como creadora de mezclas imposibles, no 
puedo evitar hundir las uñas en la tierra y buscar 
las raíces de un mapa genético viejo pero vivo. 
< este, conecta lo Tue Pe desvela 0icKelet con 
las heroínas inventadas por los autores del Siglo 
de Oro. Silenciosas o silenciadas, todas ellas me 
pasan por el cuerpo. Todas somos hijas de Lilith.
Cegadora belleza de las olvidadas. En ellas 

nada bueno, desde ellas lo peor. Tradición 
patriarcal dicta. Ahí están, encerradas en una 
cueva de diamantes, entre las páginas de nues-
tro teatro. Parece que a lo largo de los siglos 
no hemos dado ni una a derechas. Novias del 
diablo, liantas, madres, castas, santas, putas. 
(n fin, la encarnaciyn del Pal se reSite. £$ la 
hoguera! Muertas ocultas bajo el tafetán del 
código de honor, son montañas de hielo que 
resoplan para apagar el fuego de dentro, y que 
después el viento se lleve sus cenizas.
'onde rige la ley de la aSariencia, desangrar a 
0edusa Tueda iPSune. 'ePasiadas coinciden-
cias, siglos después, como para bajar la guardia.
$st Tue Pi bruMa renacida se defiende, y SincKa 
con la misma aguja con la que ha ido hilvanando 
torturas eternas, esa con la que la santa ley bus-
caba la parte indolora de su cuerpo, endemonia-
do Sor bello. $ las obligadas a fingir desde antes 
de nacer, -no lo digo yo, lo dice una dama duen-
de- traigo e invoco. Invoco a la bruja Mencía 
enferma y borracha de bilis negra y aburrimiento, 
a Ángela, enfundada en mortaja de niña, atada 
a la pata del marido muerto, a la monstruosa Se-
míramis, hija del mundo al revés y de pájaros de 
Pal ag�ero. 'an]o loca la catarsis de ¶el PisPo 
dolor sientas Tue siento..’ Paldiciyn escuSida Sor 
boca de /eonor la %ella. < entre su bocado y la 
mordaza de otras, un corazón común late furioso 
por discreto silencio. Honor, honor, honor...
Ármate, corazón mío, porque quien hizo la ley, 
sigue haciendo la trampa. BRUJA! pide justicia. 
< yo, Tue coPSrendo el dolor del Pundo sobre 
mi espalda invertebrada, asumo mi locura como 
valiosa herencia de las viejas hermanas, que 
aún crujen de rabia sobre mi espalda hecha de 
huesos malditos, huesos de ángel caído.

EN PALABRAS DE... MANUELA BARRERO DLCAOS

BRUJA! Teatro de la Comedia. Del 19 al 29 de marzo.

El Siglo de Oro se vuelve danza desde esta relectura radical de las heroínas clásicas y 
muestra un presente que no ha dejado de repetir viejas condenas. Una pieza que invoca 

a las silenciadas y cuestiona aquello que durante siglos se llamó justicia. 
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Organitza:

D E
CASTELLÓ

DIPU TACÍO E l e c t r a
E n e r gía

FORCALL CINCTORRES TODOLELLA PORTELL
DE MORELLA

PALANQUES VILLORES LA MATA CASTELL
DE CABRES

VALLIBONA HERBERS ARES LA SÉNIA

Ex
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El sol entra por la ventana y la claridad se ex-
pande sobre el coreógrafo sueco Johan Inger 
(Estocolmo, 1967) que atiende a este medio 
por vídeo llamada. A su espalda cuelga un 
hermoso cuadro sobre el que preguntamos. 
“Es de mi hermano, Olof”, y mientras habla 
de él, se levanta y recorre espacios aledaños 
para enseñarnos con el móvil más piezas en-
marcadas. “Tengo otro hermano que también 
se dedica a la danza, trabaja en el St. Louis 
Ballet”, explica. 
Inger vive en Sevilla junto a su pareja, la 
también bailarina y coreógrafa, profesora 
de danza y directora Carolina Armenta, con 
quien puso en marcha hace tres años la 
compañía Take Off Dance. “Era una compa-
ñía que integraba a bailarines muy jóvenes. 
Una plataforma que permitía la transición 
hacia el mundo profesional con coreografías 
exigentes”, cuenta. Para arrancarla, se basó 
en su propia experiencia y esos comienzos 
tan inseguros que se viven cuando toca dar 
el paso en escena, tras terminar los estudios. 
Pero también se inspiró en su propia hija, la 
mayor de dos, que en aquellos momentos se 
encontraba en esa transición. “Cuando tienes 
18 la cosa puede ponerse difícil. Si acabas el 
conservatorio, es importante que empieces a 
bailar teniendo en cuenta buenos referentes, 

obras de coreógrafos internacionales. Cada 
año tuvimos nuevos bailarines de diferentes 
lugares, pero haciendo el mismo viaje: el de 
averiguar quién eres y confrontarte con lo 
que quieres hacer y la responsabilidad de 
convertirte en bailartn SroIesionalµ, afirPa. 
Fue precisamente Become (convertirse), la 
obra que Inger creó para este joven colecti-
vo, que se estrenó en el Festival Internacio-
nal de Itálica, en Sevilla, en 2023, y que el 
próximo 12 de marzo pondrá en pie con la 
Compañía Nacional de Danza. Sobre Take 
Off Dance cuenta el coreógrafo que han te-
nido que parar el proyecto, “el nuevo equipo 
del Ayuntamiento de San Juan de Aznalfara-
che (donde estaba ubicada la compañía) nos 
ha quitado la sala en la que trabajábamos, 
así que de momento el proyecto está parado. 
Si en algún momento lo volvemos a poner en 
marcha, tendrá que ser con más ayuda de la 
que teníamos”. 
Preguntado por las diferencias principales 
alrededor de la danza entre Suecia, su país 
de origen, y España, donde vive, Inger arroja 
una idea tan sencilla como esclarecedora. 
“Siempre me ha sorprendido que mientras 
que en Suecia, un país de 10 millones y me-
dio de habitantes, existe un número importan-
te de instituciones relacionadas con la danza 

Por Mercedes L. Caballero
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“Volver a la Compañía Nacional 
de Danza es como volver a casa”
Cuando Muriel Romero llegó a la dirección de la Compañía Nacional de 
Danza en 2024, fue clara en los objetivos, o libro de estilo, que abrazaría la 
agrupación. Y uno de ellos fue el de tener en cuenta la enorme diversidad de 
la danɹa, más allá de la clasificación entre clásica y contemporáneaخ El próɮimo 
programa, ROM - Range of Motion, que se verá en los Teatros del Canal, es un 
nɐevo eǯemplo de este credo, con pieɹas de àilliam Iorsytǘe y hoǘan Xnǐerخ 
ªeconocido coreóǐraǏo sɐeco afincado en ²evilla, Xnǐer pone en pie Become. 
(e esta pieɹa, sɐ trayectoria y la danɹa en Espaȋa, nos ǘaƦla por vǠdeo llamadaخ 

JOHAN INGER



que dan soporte y visibilidad, en 
España, con 48 millones de habi-
tantes, la dan]a sea tan insuficien-
te”, argumenta. Un problema de 
proporcionalidad donde no valen 
ni los principios matemáticos. 

BECOME
Los medios locales del momento 
recogieron el estreno de Become 
en la Take Off Dance con entu-
siasmo. Se trata de una pieza de 
unos 25 minutos, interpretada 
por 14 bailarines, que reúne la 
exigencia y la poética que suele 
convivir en el discurso coreográ-
fico de ,nger. &uenta Tue Sara su 
próximo estreno en Madrid con 
la Compañía Nacional de Danza, 
se ajustarán algunas cosas como 
el vestuario, al que le está dando 
una pequeña vuelta. “Estoy 
muy contento y está siendo muy 
bonito volver a la CND, es como 
volver a casa”, dice. “Recuerdo lo 
fantástico que fue montar Carmen 
cuando José Carlos Martínez 
dirigta la coPSaxtaµ. 6e refiere a 
la obra que estrenó en el colecti-
vo público en 2015, por encargo 
de Martínez, y que giró mucho 
y recogió importantes premios. 
Una visión muy diferente sobre 
el mito de Carmen, con vestuario 
de David Delfín, que también 
supuso un reto para el creador. “Además de 
aportar la visión de un sueco sobre un mito 
tan español, fue mi primera obra narrativa”, 
recuerda. La CND tiene una tercera obra 
suya en repertorio, Walking Mad, estrenada 
en 2001 en el Nederlands Dans Theater y en 
2012 por el colectivo español. 
Johan Inger atesora una trayectoria de esas 
que se extienden sobre la cantidad y la cali-
dad. Como bailarín ha destacado en agrupa-
ciones como el ya mencionado Nederlands 
Dans Theater, y anteriormente, en el Royal 
Swedish Ballet. Como coreógrafo, el NDT 
figura coPo ese lugar Tue le dio la oSortuni-
dad de empezar, y también de consolidarse. 

Allí estrenó su primera pieza Mellantid (1995), 
creada para el NDT II, y allí permaneció como 
coreógrafo asociado, tras salir de la dirección 
del prestigioso Cullberg Ballet, colectivo sueco 
que capitaneó entre 2003 y 2008. “Vengo de 
la técnica clásica y luego fui hacia la contem-
poránea ya en el NDT. Creo que la mezcla de 
las dos se nota en mis trabajos”. ¿Y qué tipo 
de danza le gusta disfrutar como espectador? 
“Veo mucho, tengo la suerte de tener el Teatro 
Central aquí en Sevilla. Y puedo decir que 
me gusta todo tipo de danza. Es un arte muy 
amplio y ahí reside su belleza”. 
A Muriel Romero, actual directora de la 
Compañía Nacional de Danza, la conoció 
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hace años cuando Romero destacaba como 
bailarina solista en la Semperoper Ballett 
de Dresden. “Fui a crear para la compañía 
y justo ella se lesionó bailando. La recuerdo 
con mucha técnica y energía, profesional y 
salvaje. Creo que como directora de la CND 
está aportando muchísimo, porque además es 
muy humana y nada egocéntrica, reconoce el 
trabajo de los compañeros, se acerca… y eso 
es muy valioso”. 
Además del estreno en Madrid de Become, 
con la CND, Inger mantiene una agenda po-
blada de proyectos para los próximos meses, 
que le llevarán a estrenar piezas en com-
pañías de Alemania, Italia y Francia. ¿Qué 
le gusta hacer en Sevilla, cuando no tiene 
que trabajar? “Me gusta ser padre y marido 
siempre, acompañar a esgrima a mi hija de 
16 años, escuchar música… Me gustaría leer 
más, pero reconozco que soy una persona 
muy visual”, concluye. 

VOLVER A FORSYTHE
Become, de Johan Inger, se verá junto a The 

Second Detail, trabajo de William Forsythe, 
que abrirá la velada de este programa doble 
titulado ROM - Range of Motion, diseñado por 
Muriel Romero. 
Forsythe, coreógrafo americano que dirigió 
el Ballet de Frankfurt, una de las compa-
xtas Pis influyentes y revolucionarias de 
la Kistoria �ya desaSarecida�, firPa con sus 
creaciones una gran página dorada de la 
danza. Y es gracias a la CND desde que 
empezó a dirigirla Nacho Duato (en 1990), 
que se pueden disfrutar habitualmente sus 
creaciones en nuestro país. Otros directores 
que sucedieron a Duato en la dirección de la 
CND, también lo han incluido en sus progra-
mas, así de importante es su legado, que 
requiere de una exigente técnica y expre-
sión. Si en el programa estrenado en 2025 
por la Compañía Nacional de Danza, Muriel 
Romero incluyó para cerrarlo, la frenética y 
gamberra, Playlist (track 1 y 2), ahora será 
un clásico del coreógrafo, The Second Detail, 
el que abra la velada en Teatros del Canal. 
No se lo pierdan. 

ROM - RANGE OF MOTION. Teatros del Canal. Del 12 al 15 de marzo.
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FOTOS DE ENSAYO: Alba Muriel

Imágenes de ensayo de Become, de Johan Inger (izq.), y The Second Detail (der.), de William Forsythe.



Dario Regattieri e Iván Macías presentan
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Las palabras de Israel Galván (Sevilla, 1973) 
siguen sorprendiendo tanto como su baile. Y 
para muestra, esta entrevista que concede a 
Godot y ese baile, con formato de paso a dos, 
que se verá en Contemporánea Condeduque. 
Unas y otro, palabras y movimiento, se abas-
tecen de lo mínimo para contarlo casi todo. 
Del fogonazo que condensa la profundidad, 
con la que el creador trabaja esa indagación 
cyrSorea�flaPenca, y la ligere]a cortante con 
la que la interpreta y la cuenta. El sentido del 
humor que sostiene su discurso, hablado y 
bailado, la guinda de un hacer tan particular. 
&asi desde Tue coPen]y en el flaPenco, 
cuando sus padres, también bailaores, no 
entendtan aTuello tan ¶raro’ Tue Kacta el 
niño, anécdota que Galván ha contado en 
diversas ocasiones, sus trabajos se han visto 
en importantes plazas de prestigio dentro y 
Iuera del Sats. /as destinadas al flaPenco, 
pero también las que acogen espectáculos de 
danza contemporánea. 
Empezó bailando solo, con esa intimidad que 
da este formato, perfecta (e indispensable) 
Sara contar el flaPenco deconstruido Tue 
venía a enseñarnos. En los últimos años, ha 
añadido la colaboración dual a sus creacio-
nes y un ejemplo es RI TE, el trabajo que se 
verá en Contemporánea Condeduque y que 
ha recibido todo tipo de interpretaciones des-
de que se estrenó en 2024, y que baila junto 

a la bailarina y coreógrafa Marlene Monteiro 
(Mindelo, Cabo Verde, 1979). 

¿Qué diría que le han sumado a su pen-
samiento coreográfico estas colaboracio-
nes? ¿Qué es eso reseñable que sucede 
en estas alianzas artísticas?
En principio siempre me ha gustado bailar 
solo, o con objetos. Y siempre buscando 
cuerpos nuevos y una manera de bailar 
diferente. No me interesa la coreografía, me 
interesa meterme en un cuerpo nuevo, que 
me hace bailar distinto.
Las colaboraciones las hago con personas 
muy distintas culturalmente, no busco la 
coreografía, busco la antropología, que me 
enseñe una cultura y aires nuevos que me 
hagan tenerlos en mi baile también. Es como 
aprender idiomas.

¿Qué destacaría de aquello que ha bro-
tado en esta colaboración con 0arlene 
0onteiro?
Bailar con Marlene me enseña a estar dentro 
de otro mundo, es otra gravedad distinta, y 
aunque soy muy tímido para bailar con otra 
persona, con Marlene siento que es como 
parte de la familia del arte. Nos une la bús-
queda del no virtuosismo y dar la importancia 
a la manera de estar en el escenario; dar la 
importancia al gesto, no al baile. Solo an-

Por Mercedes L. Caballero
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“Lo que no me gusta no lo hago y 
lo que me da alergia, no me lo como”
La aparición en la escena del bailaor y coreógrafo Israel Galván, 
ǘace más de tres décadas ya, sacɐdió el ˜amencoخ æ lo sacɐdió de 
verdad, de arriƦa aƦaǯo, por dentro y por Ǐɐeraخ Con esa potencia ȱɐe 
desaǯɐsta y ǘace ǘistoria porȱɐe arremete sin pretenderloخ Este mes 
se le podrá ver de nuevo en Madrid con RI TE, un trabajo de 2024 en 
el ȱɐe comparte escena y ǯɐeǐo con la coreóǐraǏa warlene wonteiroخ 

ISRAEL GALVÁN



dando ya se baila y brota un planeta nuevo 
donde poder bailar.

¿'e dónde nació la idea de trabajar juntos 
y cómo conoció el trabajo de 0onteiro?
Pues una amiga mía, Patricia Caballero, me 
puso un vídeo de ella. Y cuando vi bailar a 
Marlene me pareció una gitana de Triana cru-
zada con Prince. Vimos el vídeo Triana Pura y 
a partir de ahí surgió la colaboración, y vimos 
que los gitanos de Triana y África están ligados 
con la misma forma de baile. Ese fue el primer 
germen. 

¿Y el título? RI TE. Si se pusiera una ‘E’ 
en ese espacio que se deja, sería como un 
comando que se nos da ‘5íete’.
La idea del título es más buscando el rito, el 

trance. También decidimos que no nos gusta-
ba hacer giras y que solo queríamos vernos 
poco a poco, como vernos de vacaciones. 
Entonces sí que está eso, un poco subliminal, 
en estas vacaciones que tenemos de vez en 
cuando, y que encima están pagadas. 

De RI TE se han escrito muchas cosas 
sobre lo que es: un juego, un diálogo, 
hasta una gamberrada. ¿Cómo lo explica-
ría usted?
Pues recuerdo una persona que dijo después 
de verlo que no sabía lo que era. Creo que 
es la definiciyn SerIecta. 1osotros taPSoco 
sabemos lo que es.

También ha habido críticas muy diversas, 
muy buenas, regulares… 'espués de tan-
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Israel Galván junto a Marlene Monteiro.



tos años de trayectoria, ¿cómo 
aborda las críticas periodísticas 
de quienes las hacemos? ¿Le 
inÁuyen a la hora de repensar un 
espectáculo suyo?
Desde que están las redes socia-
les no leo nada, porque me quita 
energía, entonces no sé qué se 
dice. A mí me gustaba leer las 
críticas de mis comienzos, de los 
crtticos flaPencos, SorTue Pis 
padres sufrían mucho y a mí me 
hacía gracia, me hacía sentir un 
niño travieso. 
De todas maneras a mí no me 
afectan las críticas, porque a mí no 
me gusta bailar.

¿Qué le sigue emocionando del 
Áamenco?
'el flaPenco Pe sigue ePocio-
nando que es un virus muy fuerte. 
6in deMar de ser flaPenco le sigo 
encontrando cosas nuevas. Para 
Pt el flaPenco es una transIorPa-
ción del cuerpo, y eso me hace 
viajar, más que intentar bailar. Sigo 
viendo los mismos vídeos de baile, 
cante y guitarra y siempre lo veo 
diferente. También me emociona 
Tue el flaPenco es una Panera de 
ser y de ver la vida.

¿Y qué le da pereza o le gusta menos?
Pues no me da pereza nada. Lo que no me 
gusta no lo hago y lo que me da alergia, no 
me lo como.

¿Cuál es su opinión sobre el posiciona-
miento de un artista ante los problemas 
sociales que se viven? El genocidio en 
*aza, Congo, Sudán, el ,CE en Estados 
8nidos, el aumento de los fascismos… 0e 
viene la palabra ‘apocalipsis’ y recuerdo 
aquel espectáculo suyo, El final de este 
estado de cosas, que bien podría definir la 
actualidad política y social. 

Pues yo me posiciono bailando. Para mí, hoy 
día bailar delante de personas ya es mucho.
Se crea un vínculo que critica directamente, 
sin decir nada, al mundo que hay. 
Aparte de un posible apocalipsis, para mí es 
una novela de Kafka.
Te hablo de otra colaboración que hice, con 
Mohamed El Khatib, que la misma pieza se 
llama Israel & Mohamed.

El Áamenco sigue siendo hoy en día objeto 
de discusión entre puristas y heterogé-
neos, ¿podría dejarnos aquí su propia defi-
nición de Áamenco? ¿Qué es para usted el 
Áamenco? 
3ara Pt el flaPenco es el silencio.

RI TE. Contemporánea Condeduque. 20 y 21 de marzo.
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POSTUREO LÉXICO EN LA DANZA (PARTE 2)
Abro esta segunda parte del postureo léxico pen-
sando en el contexto. En el contexto de cualquier 
cosa, palabra, idea… es decir, el contexto en 
general, como el santo grial que es. 
Fue hace muchos años con la Semiótica cuan-
do entendí que el contexto suele ser la res-
puesta para casi todo. Y cuando me pregunto 
el porqué de algo, lo invoco. Por ejemplo, para 
entender una publicación en redes, o las reac-
ciones a dicha publicación, para comprender un 
titular, una crítica, el comportamiento de Fika, 
mi perra, o el de un ex. 
Cuando descubrí a Duchamp en la Universidad, 
entendí que el contexto no solo te responde si 
le preguntas (hay que querer hacerlo), sino que 
construye relato. Por ejemplo, un wáter pasa a 
ser una obra de arte cuando el contexto (espa-
cial, en este caso), cambia de baño a museo. O 
con Magritte y la obra Esto no es una pipa en la 
que se ve una pipa, y las palabras son también 
el contexto. Algo parecido a lo que responde 
Israel Galván en la entrevista que le hago en 
este número de Godot, cuando dice: “A mí no 
me gusta bailar”. 
El caso es que para mí, el contexto, es como un 
oráculo. Ese tarot que me recuerda la importan-
cia de la responsabilidad compartida y me sirve 
para sobrellevar la cosa. La que sea. Últimamen-
te se me hace cuesta arriba, ¿cuál es el contexto 
que explique desde toda su profundidad, que 
ocurra un genocidio, el ICE, el aumento de los 
fascismos, por quienes lo están llevando a cabo 
y por quienes les dejan que se haga? Todo me 
lleva a un contexto de deshumanización y falta 
de coherencia. Deprimente, en cualquier caso, e 
insuficiente Sara entender el Pundo. 

En el postureo léxico, el contexto también puede 
ser la clave. Por ejemplo, si yo leo en un verso, o 
Srosa escrita ficcional o autoficcional, integrado 
en un poema, que a su vez se recoge en algún 
formato (libro o red social) lo siguiente: “soy 
un martes que bosteza mármol”, seguramente 
lo subraye y viaje con ello un rato. Pero si se 
lo escucho a alguien en una entrevista en la 
radio, que a su vez me ofrece un fragmento en 
instagram, y en los comentarios leo que si no me 
emociona es porque soy una paleta, y además 
ese alguien que lo dice, no dice “soy un martes”, 
sino “soy muy martes”, como si hasta él mismo 
no Sudiera sostener la afirPaciyn sin titubeos, 
para mí la cosa, va de postureo léxico (también 
habla de “bailar hipotenusas”). La hipálage, la 
prosopopeya… grandes aliadas del contexto 
poético, y fuera de él, del postureo. 
Volviendo a la danza y a su contexto, aquí van 
otros términos enmarcados, para mí, en ese 
postureo léxico del que nadie escapa(mos): 
- Habitar: el cuerpo, el espacio, la respiración…
� ¶,nSuts’� <a lleva unos axos y ePSie]a a 
decaer coPo lo Ki]o en su PoPento ¶sinergia’. 
'e KecKo, decir ¶sinergia’ en vo] alta aKora, es 
declararte, sin querer, viejuna y desubicada. 
- Transitar: Puede utilizarse cuando ya se haya 
usado en el PisPo SirraIo ¶Kabitar’, y ast no nos 
repetimos. Describe casi lo mismo (quizá algo 
previo y en movimiento). Transitar el cuerpo, el 
espacio, la respiración… 
� 7eMido� /o Tue Kace unos axos era ¶ecosistePa’ 
(palabra a la que empieza a pasarle lo mismo 
Tue a ¶sinergia’�. (l teMido de la dan]a, el teMido de 
lo orgánico… 

Continuará.... 

500 PALABRAS PARA EL MIÉRCOLES
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Por Mercedes L. Caballero

Periodista y escritora especiali-
zada en la información, crítica y 
difusión de la Danza.



Rompientes
5 – 22 MAR

Reparto: Fernando Guallar 
y Rebeca Hernando  

Texto: Paul Verrept 
Dirección: José María Esbec 

Una producción del 
Teatro de La Abadía y Lazona 

Las gratitudes
9 ABR – 10 MAY

A partir de la novela de 
DELPHINE DE VIGAN 

Reparto: Gloria Muñoz, Macarena Sanz, 
Rómulo Assereto

Dirección: Juan Carlos Fisher 
Adaptación: Marta Betoldi 

Una producción de Producciones 
Teatrales Contemporáneas 

Invisible
13 MAR – 5 ABR

A partir de la novela de 
ELOY MORENO

Reparto: Juan Acedo, Javi Morán, Marcos Pérez, Iballa 
Rodríguez y la colaboración especial de Mabel del Pozo

Dirección: José Luis Arellano 
Adaptación: Josep Maria Miró

Compañía: LaJoven
Coproduce: Teatro del Soho Caixabank
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Copiar
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UNA CREACIÓN DE ANIMAL RELIGION

Teatrales Contemporáneas 
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SALTO ESCÉNICO

María Miguel _ Elisa Forcano _ El Garaje del Actor _ Festival Mueve

Luis Otero y Keka Monreal son los impulsores de este nuevo espacio independiente 
ȱɐe aƦre sɐs pɐertas en el Ʀarrio de §acǠficoخ Con ׁׁׅ Ʀɐtacas es ɐn teatro de 

mediano formato que nace con el objetivo de asentar proyectos y ayudar a que las 
compañías teatrales puedan crecer al mostrar aquí sus trabajos.





SENTIDO COMÚN

Esta historia va sobre una lata de cerveza. De 
esas latas verdes clásicas que tanto gustan 
por esta tierra y que, de una manera insolita, 
abundan en sierras y campos de nuestra Es-
paña querida. Pero esa lata de cerveza verde 
no ha llegado allí sola. Alguien la fabricó, la 
apiló, la transportó, la colocó, la compró, se la 
bebiy y la tiry a estos esSacios ¶naturales’. (s 
de sentido común que está mejor tirada en el 
monte que en un cubo de basura. ¿Y qué es 
lo que une toda la historia vital de esta lata de 
cerveza verde? Que seguramente todas las 
manos que la han tocado desde su nacimiento 
tienen intención de votar también a un partido 
con el logo verde. El obrero de la fábrica, el 
transportista, el reponedor, el comprador... 
Todos lo comentan tranquilamente en los chats 
con sus amigxs. Todxs ellxs se quejan de las 
paguitas, del empoderamiento femenino, de lxs 
inmigrantes que les roban el trabajo y de lxs 
homosexuales (ellxs usan otra palabra).
Ese partido de logo verde, en las últimas elec-
ciones en Aragón apeló al sentido común de 
las personas que les habían votado. Y yo me 
pregunto, ¿qué sentido común?, ¿cuál sentido 
coP~n" 3orTue no lo Sillo. <o Suedo ¶enten-
der’ �sylo un Soco, ¢eK"�, Tue tengas ciertas 
ideas. Pero apelando a ese sentido común al 

que tanto aludes, ¿tú eres capaz de mirar a 
los ojos a alguien con pocos recursos y decirle 
que el Estado le va a quitar el poco dinero 
que le da para alimentar a su familia? ¿Tú 
eres capaz de mirar a los ojos de una mujer 
maltratada y decirle que la violencia machista 
es un cuento? ¿Tú eres capaz de mirar a los 
ojos a una persona homosexual y decirle que 
no tiene derecho a amar a quien quiera (igual 
que haces tú, gracias a esa libertad con la que 
se te llena la boca)? ¿Eso es lo que te dice tu 
sentido común?
Como ya habrán podido ver, esta historia no 
va sobre una lata de cerveza verde. Va sobre 
todos aquellos salvapatrias que quieren que 
llegue al Gobierno alguien con mano dura 
porque así todo va a cambiar a mejor. Y que 
va a cambiar para ellos, además. Sin entender 
que si no eres un rico heredero, no tienes un 
apellido compuesto y no sales de caza cada 
domingo al coto de La Dehesa de Monteviejo, 
tu vida no cambia en absoluto con esa gente. 
Soy el primero en querer que las cosas mejoren 
y en pedir que no se malgaste el dinero público, 
pero de ahí a preferir que aquí nos gobierne 
gente que admira a Trump... pues mira, no. 
Así que, por favor, no lo llames sentido común, 
SorTue no tienes ni idea de lo Tue eso significa.
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“Abriendo salas como esta seguimos 
apoyando a las Artes Escénicas” 

El nombre de la sala es toda una declara-
ción de intenciones. ¿Qué significa exacta-
mente ‘dar el salto’? ¿Es un salto artístico, 
vital, empresarial… o todo a la vez?
Luis Otero: El nombre viene de todas esas 
personas que quieren hacer teatro y que 
no se atrevían porque les quedaba lejos, o 
porque no les programaban en otros sitios. 
Queremos que tengan la oportunidad de dar 
el salto. Son esas compañías que tienen una 
obra muy buena y no saben qué hacer con 
ella, a las que les han dicho que no en varios 
lugares, que van a una sala pequeña y parece 
que funciona, pero que todavía no dan el 
salto. Dar el salto es tomar esa iniciativa en 
el mundo de las Artes Escénicas. Puede ser 
una compañía de teatro, puede ser un mago, 
puede ser alguien que necesita dar ese paso. 
Hay gente muy buena que no lo da, y noso-
tros queremos ofrecer un espacio que les dé 
esa oportunidad. De hecho, ya hemos tenido 
propuestas de compañías que claramente 
quieren dar el salto con nosotros para luego 
dar uno mucho mayor, porque tienen obras 
con actores de renombre que ahora mismo 
están en espacios de 40 ó 50 butacas. Son 
espacios muy pequeños para ese tipo de 
montajes. Aquí, que tenemos 115 butacas, 
pueden crecer y luego aparecerán en teatros 
más grandes, pero aquí dan el salto. 

Keka, tú vienes de ser una de las socias en 
El Pasillo Verde Teatro, ¿qué aprendizajes 
de esa experiencia has querido traer, o 
evitar, en Salto Escénico?
Keka Monreal: Quiero aportar la experiencia 
de los años que llevamos con El Pasillo Verde 
Teatro abierto. He aprendido muchas cosas que 
antes no sabía, como la relación con las com-
pañías, con los montajes, con la escenografía... 
Eso es algo que ya traigo conmigo. Y también 
he visto cosas que es importante mejorar. Por 
ejemplo, me parece muy importante el tema 
del público, de hacer barrio. En la zona en la 
que hemos abierto Salto Escénico tenemos la 
ventaja de que no hay teatros y, por ahí, sí que 
queremos dar un impulso para conseguir ser 
una referencia en el barrio. No queremos seguir 
una única línea para marcar un estilo, sino 
ofrecer muchas posibilidades para atraer a todo 
tipo de público dentro del propio barrio.

¿Por qué abrir ahora una sala de mediano 
formato y por qué en el barrio de Pacífico?
L. O.: Antes de contestarte, me gustaría co-
mentarte que la ayuda de Keka y su experien-
cia ha sido fundamental. Yo tenía muchísimas 
ideas, muchas cosas en la cabeza, y ella me 
ha puesto los pies en la tierra. Me ha ayudado 
a ser práctico en muchos aspectos. ¿Y por 
qué en este barrio? Siendo honesto, fue un 

Cada nuevo teatro que abre sus puertas es también una promesa. 
Salto Escénico nace con una idea muy clara: acompañar a las 
compañías que buscan crecer, ofrecerles un espacio de mediano 
formato cuidado hasta el último detalle y convertir el teatro en un 
punto de encuentro real para el barrio. Detrás del proyecto están Luis 
Otero y Keka Monreal, quienes nos hablan sobre el sentido de este 
nuevo salto en sus vidas.

Por Ka Penichet

LUIS OTERO Y KEKA MONREAL
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poco por casualidad. Yo estaba buscando lo-
cales que cumplieran una serie de requisitos. 
Por ejemplo, que tuviesen un espacio diáfano, 
sin columnas. Eso para mí era básico, hicie-
ras lo Tue Kicieras, Tue no e[istiera la ¶butaca 
Pala’. 3uede Tue algunas estpn un Soco Pis 
lejos, pero todo está calculado para que se 
vea bien el escenario. También tenía claro que 
quería comprar el local, lo que implicaba que 
no podía ser un espacio de millones de euros. 
< al final, buscando y buscando, encontrp 
este y la localización me encantó. Tienes el 
Parque del Retiro al lado, está cerca de la 
Estación de Atocha, el metro está a cincuenta 
metros... lo tenía todo. 

El manifiesto de la sala habla del arte como 
‘necesidad vital’. En tiempos de consumo 
rápido y pantallas, ¿qué puede ofrecer hoy 
el teatro que no ofrezca nadie más?
K. M.: Lo único que va a ser auténtico a partir 
de ahora es el teatro, sobre todo con el auge 
de las IA. Lo único auténtico, lo único que te 
puedes creer, es el teatro. Tú ves una película 
y no sabes si realmente el actor está actuan-
do ast o si con una ,$ le Kan Podificado los 
gestos de la cara. Es que ya no te puedes 
creer nada. En cambio, en el teatro eso es 
imposible. Entonces va a ser lo único auténti-
co que tengamos en nuestra vida.
L. O.: El teatro es un tipo de arte que, si no lo 
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empujamos y no lo ayudamos, podría desapa-
recer. Y sería una pena, porque el teatro existe 
desde siempre y esperemos que siga estando. 
Y abriendo salas así lo seguimos apoyando.

Hablando un poco del espacio y la perso-
nalidad, ¿cómo se transforma eso en la 
experiencia escénica y qué tipo de propues-
tas permite, que quizá no cabrían en otros 
teatros similares?
L. O.: Mi punto de vista es que cuanto más pe-
queña sea la sala, con una capacidad adecua-
da, más íntima es la representación. En esta 
sala lo que queríamos era dejar, a nivel técni-
co, todo lo que una compañía pueda necesitar. 
1o Tuiero Tue la tpcnica sea una Mustificaciyn 
para que una compañía no pueda representar 
aquí su obra. Esa parte ya está resuelta. Ade-
más, la sala está muy bien pensada en todos 
los aspectos. El espacio cumple perfectamente 
la normativa; está todo muy bien montado para 
que cualquier compañía pueda acceder a un 
público al que normalmente no podría llegar sin 
estar en un teatro muy grande. Todo eso crea 
un ambiente que yo creo que es muy íntimo 
para las compañías y para el público.

Hablemos un poco de la programación. En 
la web habláis de ‘Cartelera Viva’. ¿Qué 
significa exactamente? ¿Programación 
rotativa, residencias cortas, apuestas 
arriesgadas…?

L. O.: /a ¶&artelera 9iva’ consiste en Srogra-
mar siempre cosas muy distintas y que la mis-
ma persona pueda venir durante tres días se-
guidos al teatro y ver propuestas diferentes. Un 
día vio improvisación, otro magia, otro una obra 
clásica, otro día vio una obra más transgreso-
ra... y así ofrecer al barrio una propuesta que 
no sea solo pensando en que vamos a llenar 
la sala. El objetivo es tener una programación 
diversa y variada. De hecho, en la programa-
ción que hay ahora mismo, comprobarás que 
no predomina ningún género: Tenemos Algo 
personal, una comedia dramática que aborda 
el bullying; La noche que lo cambió todo, una 
apuesta teatral complicada y queremos ver 
cómo responde el barrio; o Parejas formales, 
que es una comedia clásica. También tenemos 
una producción nuestra de teatro de improvisa-
ción que es Homo sapiens; una obra de teatro 
familiar por las mañanas. Hay de todo.

También anunciáis en la web sorteos 
semanales, ensayos abiertos, votaciones 
internas… ¿Queréis convertir al especta-
dor en algo más que público?
K. M.: Eso nos gustaría también, a ver cómo 
responde el barrio para poner más en contacto 
el teatro con el espectador, que no sea solo ir a 
ver la obra y ya está. Hemos pensado también 
en coloquios después de las obras sobre el 
tema que aborda... La idea es ampliar un poco 
la comunidad.
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Y ahora que todavía no ha empezado a 
venir gente, ¿cómo os imagináis al público 
de Salto Escénico?
L. O.: &on la oIerta Tue estaPos Kaciendo 
van a venir desde niños muy pequeños hasta 
mayores. Vamos a tener un público bastante 
amplio. De hecho, la gente que pasa por la 
puerta, cuando se entera de que es un teatro, 
lo celebra mucho y comenta la falta que le 
hacía al barrio.
K. M.: Mi sensación es que a la gente mayor 
del barrio le gusta la &ultura, Sero salir del 
barrio para ir a otros lugares de Madrid quizá 
les da más pereza porque tienen que coger 
el transporte público o el coche. Así que les 
KePos tratdo la &ultura al lado de casa.

Si tuvieran que convencer a alguien que no 
ha pisado el teatro en su vida, o desde hace 
años, ¿qué le dirían para que dé el salto y 
entre en este?

L. O.: Yo insistiría en que el teatro es un arte 
efímero y que es una ocasión de oro para ver 
algo distinto y único que no se va a volver a 
repetir.
K. M.: Además, ver teatro en una sala así es 
muy cercano. La experiencia es muy diferen-
te. Hay gente a la que no le gusta el teatro 
porque ha ido a un teatro grande, al que le 
llevaron medio obligado y se sentaron muy 
lejos del escenario, y le resultó muy fácil 
desconectarse.

¿Y qué sensación os gustaría dejar a la 
gente que venga por primera vez cuando 
cruce la puerta?
L. O.: A mí me gustaría que se fuesen con una 
emoción, que puede ser que se hayan reído 
mucho o llorado, pero que se vayan con una 
emoción de que han visto algo distinto.

Entrevista completa: www.revistagodot.com
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“La aceptación es una de las 
formas de amor más potentes” 

¿De dónde te nació la idea de hacer una 
obra como AmorOdioAmor?
Sentí la necesidad de expresar lo condiciona-
dos que estamos cuando somos adultos para 
amar de una u otra manera, en función de cómo 
nos han amado o no cuando éramos niños, 
cómo los cuidados o el vacío materno/paterno 
nos convierten en adultos que se quieren a sí 
mismos, o tienen la autoestima por los suelos, y 
cómo gestionamos las emociones de nuestras 
relaciones afectivas.
Hay otro concepto sobre el que me interesaba 
investigar, y es el hecho de cómo se enfrenta el 
ser humano a una pérdida, una ruptura, un fra-
caso. Cuando se ha vivido una historia de amor 
realmente bella, me interesaba el cómo se pue-
de llegar a sacar lo peor de uno mismo y odiar al 
otro. Quería hacer un espectáculo que hablara 
de las emociones durante el proceso amoroso, 
de las diferentes etapas y tratar de expresar la 
complejidad de los contrarios, la idea de que, 
como dice Leo Ferré, “Con el tiempo todo se 
acaba” y, a la vez, como dice Benjamín Prado: 
“Nunca es tarde para empezar de cero”. Ambos 
conceptos, presentes en la función, tratan de 
hacernos comprender la complejidad de algo 
que se supone debería ser sano, amable y bello, 
pero dependiendo cómo se viva puede herir.

¿Cuánto tiene de tus propias experiencias 
personales? ¿Qué porcentaje hay de María 
en Greta?

Quizá lo más personal que pueda tener en 
común con Greta es que yo también he vivido 
una separación, pero para nada en los mismos 
términos que el personaje. Si tuviera que 
rescatar cosas en común, te diría que a María, 
igual que a Greta, le enamora la poesía de 
Benjamín Prado. Como anécdota, te diré que 
trabajé como azafata, que es como Greta se 
gana la vida en la obra. Fue una temporada 

Es la creadora e intérprete de AmorOdioAmor, una obra con dramaturgia de 
Juanma Romero y dirección de Coralia Ríos que puede verse en Teatro Lagrada. 
Es un espectáculo que conjuga teatro, danza, visuales y un envolvente espacio 
sonoro, que nos habla sobre el amor y las emociones que suscita, entre ellas la 
de cómo se puede llegar a odiar a quien más se ha amado.

Por Sergio Díaz 

MARÍA MIGUEL
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muy breve, pero ahí está. También 
María, igual que Greta, era capaz 
de enamorarse a primera vista 
cuando era joven, de entregarse 
con toda la ilusión posible a sus 
sueños y deseos, y de renunciar 
por amor a su profesión, como hice 
durante los primeros años de vida 
de mi hija, en los que dejé todo 
y me dediqué solo a la crianza. 
Por lo demás, Greta es una mujer 
obsesiva, y yo me tomo la vida de 
otra manera, las relaciones que no 
fluyen enseguida las descarto, no 
fuerzo. Greta tiene unos mecanis-
mos emocionales y una manera de 
gestionar los conflictos Tue estin 
muy alejados de los míos.

La obra se estrenó en 2015-2016. 
Se pudo ver en Cuarta Pared, en 
Montacargas... ¿Por qué decides 
retomarla ahora de nuevo?
Por el mono de actuar, la necesidad 
de escenario, la droga del teatro... Le 
di muchas vueltas antes de tomar la 
decisión porque han pasado muchos 
años, pero es tal el mono y la nece-
sidad que siento de escenario, que 
me pareció una buena oportunidad 
retomarla ahora. Por otro lado, es una función 
que me costó mucho esfuerzo levantar en su 
día y que siento que no hicimos tanta gira como 
me hubiera gustado. También puede ser una 
especie de homenaje a dos personas de la 
producción que ya no están con nosotros y es 
una bonita manera de cerrar el círculo.

¿Esta es una obra que, hablando de lo per-
sonal, de un caso concreto, en el fondo nos 
habla de temas universales?
Sí, eso es. Hay un tema universal que es el 
amor, y las fases del amor son exactamente 
iguales aquí que en Japón. Luego, en función 
de la forma de ser de cada persona, esas 
etapas y ese amor se gestionan de una u otra 
Panera. 3ero al final el Pundo esti lleno de 
personas como Greta y Albert, los personajes 
de la obra, que se encuentran, se juntan y aca-
ban dándose cuenta de que por ahí no era.

¿Por qué decides romper la cuarta pared 
e invitar al público a acompañarte sobre el 
escenario?
Para mí, una de las cosas más valiosas del 
teatro es el público, si no lo que más. Esa 
comunión entre intérpretes y espectadores, esa 
magia... Hay muchos momentos de la obra en 
los Tue Sueden sentirse identificados, Sero si 
además les permites participar directamente la 
obra de arte es redonda.
En el escenario acompañan a Greta cuatro 
esSectadores Tue ¶interSretan’ diIerentes Ser-
sonajes fundamentales en su vida y ayudan 
a contar la historia. Una de las cuestiones 
que se trata en la obra es ¿Qué es el amor?, 
¢Tup significa Sara cada uno de nosotros", 
y quisimos dar voz al público para escuchar 
distintos puntos de vista sobre qué entende-
mos cada uno de nosotros por un sentimiento 
tan universal.
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¿Cómo se puede llegar a odiar a quien más 
se ha amado?
Esta es la gran pregunta del espectáculo y no 
sé si he encontrado la respuesta (risas).
Greta se coloca en el odio a raíz de ser cons-
ciente de que Albert le ha ocultado la verdad. 
Hay un suceso inicial que marcó su relación 
y sobre el que él omitió información. “Omitir 
no es mentir” le dice Albert, en cambio ella se 
siente engañada por eso. Y su terrible senti-
miento de abandono y el tener la impresión de 
haber estado con un impostor le llevan de una 
emoción a otra, del amor al odio, y al vómito 
desgarrador de su dolor.

¿El amor dura tres años?
(sto es lo Tue defiende )rederic %eigbeder en 
su libro El amor dura tres años, que me sirvió 
como referencia a la hora de construir el espec-
táculo, pero yo creo que no, que cada amor, 
cada persona, cada pareja, cada relación... 
tiene su proceso, su tiempo, su duración y sus 
caractertsticas. (s verdad Tue esti cienttfica-
mente comprobado que nuestros cerebros y 
nuestras emociones en los tres primeros años 
de cualquier relación funcionan exactamente 
igual, pero afortunadamente hay distintas histo-
rias sobre lo que cada uno vive y siente.

¿Se puede vivir sin amor?
Aunque mi personaje, Greta, te diría que sí, 

que si uno no se enamora nunca no pasa 
nada, yo te digo que rotundamente no, no creo 
que se pueda vivir sin amor.

¿Qué es para Greta el amor?
Albert, Albert, Albert... así de manera obsesiva. 
Y bailar, bailar, bailar, obsesivamente también.
La frustración, la familia que no tuvo, y su sue-
ño no alcanzado de ser bailarina.

¿Y para María Miguel?
Mi hija, mis amigos, mi familia, mi pareja, mi 
profesión, viajar, pasear...

Lo más importante es aceptarse y amarse 
a una misma, como bien dices en la obra. 
¿Pero no es eso lo más complicado de 
todo? ¿Se consigue alguna vez?
Se consigue si te tomas el tiempo de conocer-
te, y si te aceptas. La aceptación es una de las 
formas de amor más potente.

¿Nunca es tarde para empezar de cero?
6t, eso es algo Tue yo defiendo a Puerte. (s 
necesario aprender de los errores, y regalar-
nos oportunidades donde antes hubo fracaso, 
no tirar nunca la toalla. 6eguir confiando en 
nosotras PisPas y en los dePis. /a confian]a 
también es amor. 

Entrevista completa: www.revistagodot.com
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“Me entrego a la catarsis escénica para 
resurgir poderosas como un Ave Fénix” 

¿Quién era Noa Pothoven? 
Noa era una joven de 17 años que tras sufrir 
abusos sexuales en su infancia y una vio-
lación en su adolescencia decidió morir por 
inanición en el salón de su casa en Países 
Bajos, rodeada de su familia. Fue el domingo 
2 de junio de 2019. Había solicitado previa-
mente la eutanasia, pero le fue denegada. 
Tenía 17 años.
Un año antes publicó Ganar o aprender, su 
autobiografía, un relato a modo de diario de una 
adolescente que cuenta su experiencia trau-
mática tras agresiones sexuales, y cómo eso 
derivó en depresión, autolesiones y anorexia, 
además de lanzar una crítica a la atención de 
salud mental juvenil que recibió.

¿De qué forma sacudió tu vida su muerte?
Tras leer la noticia sobre la muerte de Noa 
Pothoven nació un impulso de creación 
escénica que me había negado hasta el 
momento. En todo mi bagaje profesional, no 
fue hasta llegar a Noa y a su acto simbóli-
co que me proyecté como directora de mi 
propia pieza. Este salto al vacío era inmolar 
a la Elisa Forcano que vivía en la comodi-
dad de la corrección por miedo al fracaso. 
La determinación de su acto me transformó 
en potencia. Ojalá despertar algo parecido 
en alguien con esta pieza. Ojalá no cesar 
en esta inmolación continua de mis propias 
comodidades y certezas.

Y a partir de ahí tomaste decisiones que 
jamás pensaste que serías capaz de tomar. 
¿Cuáles fueron? 
Dinamité la situación de estabilidad económica 
y emocional en la que me refugiaba por aquel 
entonces para así proyectar mi total energía al 
deseo de vivir dedicándome profesionalmente 
al arte, la interpretación y la creación multi-
disciplinar. Hay entornos que no favorecen tu 
expansión creativa, que exigen de ti unos pa-
trones limitantes dictados por lo normativo, y si 
eres mujer ni te cuento. Es complicado porque 
tu cerebro no está programado para impulsarte 
al vacío como vía de crecimiento personal ni 
para ser feliz, está programado para sobrevivir 
y es fácil quedarte ahí dormitando en esas 
aguas mansas que no nutren. Es agotador tirar 
tabiques del espacio de confort constantemen-
te, pero siento que es la única manera de no 
repetir fórmulas y atravesar el miedo. Aposté 
todo al rojo, fui una kamikaze, no tenía certezas 
de la proyección a futuro del proyecto, solo la 
certeza de que necesitaba buscar mi universo 
expresivo siendo honesta con el impulso de 
crear algo que me trascendía.

¿Y todo esto se ha plasmado en Zorra 
Dorada? 
Llevaba rumiando la pieza desde que leí la no-
ticia, pero no fue hasta 2024 que la materialicé. 
Fue decisivo venir de trabajar junto a Rodri-
go García en su pieza Cristo está en Tinder, 

Es la creadora de Zorra Dorada, una pieza escénica que acaba de ser 
designada candidata en tres categorías para los Premios Max 2026: Mejor 
espectáculo revelación, Mejor autoría revelación y Mejor intérprete femenina 
de Danza. Os quedan tres últimas oportunidades para ver este montaje en 
Madrid que habla sobre la vida, la muerte y los abusos. Será en Nave 73.

Por Sergio Díaz

ELISA FORCANO
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conocer sus procesos de creación y percibirlos 
tan cercanos a los Ptos Pe reafirPy de alguna 
manera. Además, tras terminar la gira internacio-
nal de esa obra, no veía que me entrase ningún 
proyecto nuevo, cosa que desde que empecé a 
currar jamás me había pasado, así que lo visuali-
cé como una posibilidad de investigar materiales 
propios. El hecho de que SURGE Madrid me 
seleccionase como proyecto emergente con una 
fecha de exposición en Cuarta Pared fue también 
decisivo para bajar a tierra mi manera rizomá-
tica de encontrar los materiales y comenzar a 
definir la estructura. (stuve Peses ensayando 
sola coPo anKelo de ser fiel a Pis iPSulsos y no 
tener que responder a una mirada externa que 
los validase, mi madre fue la única que conocía 
momentos de la pieza, hasta que un día reuní al 
equipo en el salón de mi casa, como Noa se des-
pidió en el suyo, y les conté el viaje. Ahí fue un 
ancla importante, este equipo amado estaba ahí 
entregando todo su talento para nutrir el esquele-
to de mi bebé, y eso me dio un impulso de locura.

¿Cuáles son los temas fundamentales que se 
abordan en la obra? 
En un inicio la pieza se iba a llamar El buen 

morir porque etimológicamente la palabra eu-
tanasia significa eso. (ste tttulo caPbiy SorTue 
en el proceso de creación de la pieza se fue 
revelando que la eutanasia era un tema más en 
relación a las problemáticas del abuso. Comen-
zó a tomar mayor presencia el trauma insalvable 
del abuso, vi a Noa como una heroína, a pesar 
de que el mundo se empeñaba en representarla 
como la gran víctima. Para mí, ella se quitó la 
vida como acto político como mujer que decide 
no vivir en una sociedad donde el abuso es algo 
normalizado, tanto que se da por hecho que es 
algo a superar y seguir con tu vida plenamente. 
De ahí salió la frase: ¿Si cada mujer que ha 
sufrido un abuso se inmolase, quién traería a 
vuestros hijos al mundo? 

¿Zorra Dorada es un ejercicio para repensar 
la vida? 
Me encantaría que la gente saliese de la pieza 
con más preguntas que respuestas y que se-
manas después sigan rumiándolas. Que invite 
a compartir la experiencia con otras personas, 
intercambiar lecturas de lo vivido y que cada 
persona se lleve lo que necesite en ese mo-
mento de su vida.

www.revistagodot.com
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¿Siguen llevando las mujeres una vida no 
segura hoy en día?
Te diría Gisèle Pelicot. Solo el hecho de 
nombrarla te salpica en la cara el horror de 
nuestro Sresente. 6igue siendo terrortfico ser 
mujer. Hace meses leía el libro de El encaje 
roto con textos de Emilia Pardo Bazán y es 
perturbador corroborar que en el siglo XIX ya 
había autoras como ella que visibilizaban y 
denunciaban a través de sus trabajos el tema 
de la violencia ejercida por los hombres contra 
las mujeres y, dos siglos después, los leemos 
en nuestras carnes con la cercanía de una na-
rraciyn contePSorinea. 1ecesitaPos figuras 
femeninas que nos sirvan de referentes.

¿Tienes la sensación de sentirte siempre 
como una presa? En alguna de las acep-
ciones de la palabra. 
Sí, continuamente. Vivimos pendientes de 
los depredadores, somos presas del miedo a 
ser ultrajadas o infravaloradas, tenemos que 
esforzarnos el doble para ser validadas y toda 
esa energía que perdemos nos lastra en la 
búsqueda y encarnación de nuestro propio 
deseo. Además, no estamos educadas para 
poner límites sino para merecer amor desde 
el sometimiento y la complacencia. Pidiendo 
perdón y permiso es difícil no sentirse minús-
cula y vulnerable. 

¿A cuántas mujeres de tu entorno conoces 
que hayan sido abusadas? 
Me gustaría que esta pregunta fuese un 
ejercicio para cada persona que esté leyendo. 
¿Qué es para ti un abuso? ¿Cuál es el límite? 
¿Cuántas personas de tu entorno se han senti-
do abusadas? ¿Alguna vez habéis hablado de 
esto? Es desolador hacerlo, y no lo hacemos 
porque nos da pánico tomar consciencia de lo 
que hemos normalizado como sociedad, de lo 
que seguimos normalizando como mujeres.
Y es bonito, dentro del horror del hecho en sí, 
que muchos hombres me hagan llegar sus re-
latos en relación a sus propios abusos tras ver 
Zorra Dorada. Así que no es una obra que in-
terpele únicamente a las mujeres. Obviamente 
que es una pieza feminista, pero etiquetarla de 
esta manera me parece reduccionista porque 
habla de abuso a muchos niveles, no solo 
como una cuestión de género.

¿Amar a una persona puede salvarla de sí 
misma? ¿El amor lo cura todo?
Es una pregunta tramposa porque el amor es 
un concepto abstracto, demasiado amplio y 
subjetivo. Hay gente haciendo verdaderas atro-
cidades en nombre del amor, pero estoy con-
vencida de que si como sociedad priorizásemos 
la ternura y los cuidados necesitaríamos hablar 
menos de salud mental. Es curioso que sean 
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ZORRA DORADA. Nave 73. 5, 6 y 7 de marzo.

cualidades que se relacionen con lo femenino 
y que sean tan poco valoradas, hecho que se 
refleMa en la Srecariedad de los sueldos de las 
personas que se dedican a cuidar a otras.
Yo quiero creer en que existe un buen amor 
que puede salvarnos de nosotros mismos, 
estoy Kasta el coxo de la autosuficiencia y de 
la reivindicación del autocuidado como excusa 
para salir corriendo cuando algo se complica.

¿De las cenizas de Elisa Forcano tras cada 
función emergerán brujas nuevas? 
(sta obra esti significando PucKas cosas a 
nivel profesional pero también en lo personal. 
Salgo a matar o a morir, a invocar y trascen-
dernos, me entrego a la catarsis escénica con 
toda mi vulnerabilidad para que todas podamos 
identificarnos y resurgir Soderosas coPo un $ve 
Fénix, sí, como buenas brujas contemporáneas.

Zorra Dorada pretende ser un grito de... 
De vida, indudablemente. La obra nace de 
un grito autoimpuesto a la vida, a pesar de 
la presencia incesante del deseo de muerte 
en la pieza. Hay que abrazar la vida en toda 
su dimensión, de lo más luminoso a lo más 
oscuro, de las cimas a los pozos, del amor al 
miedo... pero hay que vivirla palpando todos 
sus matices, radicalizando nuestros deseos 
para que a través de nuestras acciones otros 
puedan soñarlos.
Hay una frase en el último tema musical, que 
compuso mi querido amigo Iván Cózar, que 
resume un deseo proyectado con su cante 
hermoso y desgarrador en Zorra Dorada: 
“Que mi herida sane tu herida”.

Entrevista completa: www.revistagodot.com
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En lo que fue La Casa de Rovodorovsky 
Teatro, en pleno barrio de Malasaña, ahora se 
levanta El Garaje del Actor, un nuevo espa-
cio escénico que surge con toda la fuerza y 
energía que emana de su impulsor: Sergio 
Brotóns. Este alicantino de Novelda ha hecho 
de todo en la vida. Era un niño apasionado por 
el teatro y la lectura; durante 10 años (de 1992 
a 2002) fue atleta en las disciplinas de martillo, 
disco y lanzamiento de peso; en 2004 se sacó 
la oposición a policía local; y en 2012 dio un 
paso que sería crucial en su vida: empezó a 
formarse como actor, y eso es lo que le trae 
hoy a nuestras páginas. Esa formación actoral 
la hizo con gente como Amor Zapata, Paco 
Pando, José Vicente Soriano, Fele Pastor o 
Ángel Puado, “gente maravillosa del mundo del 
cine y el teatro alicantino”, como bien nos dice 
el propio Sergio. Y en este tiempo desde que 
decidió acercarse a esa disciplina que ama-
ba desde pequeño hasta hoy, ha tenido una 
trayectoria muy fructífera. “He rodado ya 26 
cortometrajes y 4 películas, que acumulan más 
de 160 nominaciones en certámenes por Espa-
ña y el resto del mundo y más de 40 premios, 
entre ellos uno al de Mejor Actor 2022 en el 
&ertaPen ¶&ortos en abierto’ de 6an 6ebastiin 
de los Reyes. También he formado parte de 26 
montajes teatrales clásicos y contemporáneos, 
donde destacan, Edipo, Julio César, ¿Quién 
teme a Virginia Woolf?, M.E.A. (Maricas en 
acción), Dos hombres en pijama de cuadros, 
El veneno del teatro, Integridad o Una niebla 
de cenizas”, nos sigue comentando Sergio 

repasando su trayectoria, un camino que le 
ha llevado incluso a abrir su propia sala de 
teatro. “Desde que estaba en Alicante siempre 
he querido vivir en un bajo y tener un teatro, 
y finalPente Ke conseguido aPbas cosas 
en Madrid. No ha sido fácil, pero gracias a la 
coyuntura de estar en el lugar adecuado y en 
el momento indicado, pude hacerme con este 
espacio para tener mi propio gimnasio teatral, 
lo que ayuda mucho”, admite. Algo llamativo es 
el nombre de la sala, pero Sergio nos lo explica 
con una gran sonrisa, porque también tiene 
una curiosa historia detrás: “Yo soy motero 
desde hace 22 años, he recorrido toda España, 
media Europa, algo de Bosnia, y he dado dos 
veces la vuelta a Inglaterra con mi moto. En un 
taller se montan piezas para construir un motor 

En pleno barrio de Malasaña se levanta El Garaje del Actor, un espacio 
escénico independiente impulsado por Sergio Brotóns, un actor, director 
y formador alicantino que ha desembarcado con fuerza en nuestra 
ciudad para ofrecernos un nuevo lugar en el que ver teatro original, 
contemporáneo y que apuesta por una programación estable.

Por Sergio Díaz 

UN TALLER ESCÉNICO PARA 
QUE TODO FUNCIONE
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que acaba funcionando, pues en un 
teatro ensamblo ideas, intérpretes 
texto y escenografía con el objeto 
de que surja una obra de teatro que 
funcione. Así que de ahí viene el 
nombre de El Garaje del Actor”.
Por cierto, su moto tiene canal propio 
de YouTube y cuenta con más de 
3000 seguidores.

APOSTAR POR UNA 
PROGRAMACIÓN ESTABLE
Preguntándole a Sergio por los 
pilares escénicos que sustentan este 
garaje actoral, él me comenta que “la 
filosoIta es la de IoPentar la creativi-
dad, tener paciencia con los proyec-
tos, la proyección de los trabajos que 
aquí se representen, la buena ener-
gía, la colaboración y, sobre todo, 
disfrutar. Disfrutar de los trabajos bien 
hechos y de las distintas experiencias 
que se pueden vivir en esta sala”. De 
todo esto que me comenta, me llama 
la atención lo de la paciencia, porque 
no es fácil mantener una programa-
ción estable en los teatros independientes (por 
diversas circunstancias), salvo contadas excep-
ciones. “Pues con esa idea inicial decidí coger 
el teatro �se reafirPa 6ergio�, y algo Pis de tres 
meses después creo que sí es posible. Y más 
en una sala tan bien ubicada como la nuestra 
en la calle Daoiz 4, pegados a la plaza Dos de 
Mayo. Vamos a seguir trabajando por mantener 
proyectos durante largo tiempo aquí, que el pú-
blico pueda acercarse a verlas con tiempo y que 
las obras vayan creciendo en nuestro espacio”.
En El Garaje del Actor podemos encontrar es-
pectáculos como Peces de Ciudad, con Julián 
Teurlais y Kiko Gutierrez, que lleva siete tempo-
radas en cartel; La charca inútil (foto abajo), 
de Por Patas Teatro, que retrata a la perfección 
la complejidad de nuestra sociedad; el thriller 
policial Sin Salida, de Alejandro Moro, que ya 
va por su segunda temporada; Integridad de 
Paco Pando, una propuesta sobre la trastien-
da de la política; una nueva versión de Sushi, 
mentiras y cintas del pelo, de La Mitocondria 
Teatro, interpretada por Mónica García Ferreras, 
Javier Bódalo y Félix Delgado; Fracasada rum-

bo al Caribe (foto arriba), de Paula Kleinlein, 
una comedia donde el fracaso no solo no se 
esconde, sino que se celebra; o estrenos como 
Bushido, con David Blanka, Javier Bódalo y el 
propio Sergio Brotóns. Además de espectáculos 
de Pagia y ¶stand uS coPedy’.
Nada más cruzar unas palabras con él sabes 
que Sergio Brotóns es una persona que encara 
los retos con convicción, pero ante la pregunta 
de si abrir una sala de teatro independiente en 
los tiempos que corren es un acto de valentía 
o de inconsciencia, él me responde que es “un 
acto de inconsciencia, totalmente. ¿Pero qué 
actor o actriz está totalmente cuerdo o cuerda? 
(risas). Pero esto es una opinión totalmente 
personal”, aclara con humor. Lo que también 
tiene claro es que su trabajo como actor, direc-
tor, dramaturgo o formador es dar veracidad a 
la gran mentira del teatro. “Quiero crear obras 
con alma y mucha realidad, que hagan reír, 
llorar o emocionarse. Que el público sienta muy 
de cerca a los personajes”. Y eso es lo que 
pretenden ofrecer y podemos encontrar en El 
Garaje del Actor.
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FESTIVAL MUEVE

“El Festival Mueve surge por la necesidad 
de que Madrid cuente con un festival dedi-
cado al teatro físico. En Madrid, en España 
y en general en Europa, hay muchos artistas 
de teatro físico que desean y necesitan de 
lugares para exhibición y visibilización. Por 
eso Mueve está muy centrado en esta parte 
de los procesos, tanto de formación como de 
nuevas compañías, pues queremos generar 
un lugar de lanzamiento y de promoción 
de todos estos artistas”. Esto es lo que nos 
comenta Waldo Rosales (1), de Moviendo 
Teatro, que es el director de este festival 
(junto a Arturo Bernal en la dirección artística 
y Aurora Carragal en la Producción Ejecuti-
va). El germen del festival surgió en 2017 como 
una pequeña iniciativa dentro de la Semana 
del Teatro, y ha ido evolucionando hasta lo que 
es hoy en día, todo un festival internacional 
que cumple 4 ediciones como Mueve. ¿Y por 
qué el teatro físico? “El teatro físico es el que 
actualmente mueve el panorama escénico 
internacional, con propuestas arriesgadas, 
vanguardistas y contemporáneas. El festival 
está centrado en esta disciplina con el objetivo 
de generar un espacio donde visibilizarla y dar 
oportunidad a nuevos creadores y creadoras. 
En Madrid existe un tejido artístico dedicado al 
teatro físico, y queremos ser un trampolín para 
las nuevas generaciones, fomentando además 
sinergias con otros países europeos. La idea 
es consolidar una red europea de teatro físico 
que impulse la colaboración, el intercambio y 
la proyección internacional de los artistas”, nos 
sigue comentando Waldo.
Y aunque más o menos podemos ya saber 
lo que es el teatro físico, aprovechando que 

tengo a :aldo conPigo le Sido Tue nos defina 
esta disciplina artística. “El teatro físico es 
aquel que parte del cuerpo en movimiento en el 
espacio. Integra diferentes disciplinas escéni-
cas y genera una comunicación profunda con el 
público, más allá de la comprensión intelectual.  
Las creaciones no se basan en la palabra, 
sino en la fuerza expresiva del cuerpo, el ritmo 
y la relación con el entorno. Por eso el teatro 
físico es el que más nos interesa: porque abre 
caminos de exploración artística y establece 
un diálogo directo, sensible y universal con 
el público. Más allá de la palabra, que no 
quiere decir que no exista, la comunicación 
establecida con el público traspasa la frontera 
del entendimiento racional. No se basa en el 
intelecto, sino en la energía, las atmósferas y 
las múltiples posibilidades de percepción. No es 
necesario comprender, sino recibir vibraciones, 
recibir energías y dejarse transformar por ellas”.

REIVINDICANDO EL APRENDIZAJE
Sobre la programación de esta nueva edición 

FESTIVALES

Varios espacios. Del 26 al 29 de marzo. www.festivalmueve.com

El Festival Internacional de Teatro Físico de Madrid nació como plataforma para 
promover y apoyar la Creación Escénica Contemporánea, con el firme propósito de 

fomentar las Artes Escénicas que tienen como punto de partida el Teatro Físico.
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que tendrá lugar del 26 al 29 de marzo, 
Waldo nos comenta que “en primer lugar, 
y abriendo el festival, tendremos una 
experiencia llamada Crash Test (foto 2. 
26 de marzo en La Escalera de Jacob), 
con la participación de diferentes artistas 
seleccionados a través de convocatoria. 
Luego tendremos el estreno del espectá-
culo de creación El Jardín de las Delicias 
(27 de marzo en Nave 73), basado en 
el célebre tríptico de El Bosco. La obra 
recorre distintos espacios a través de una 
narrativa no lineal. Se pretende generar 
diferentes lugares y visiones que dialo-
guen con el panorama social y económico 
actual. Por otro lado, habrá una presenta-
ción de creaciones de diferentes escuelas, 
con piezas propias que se mostrarán al 
público el 29 de marzo en El Umbral de 
Primavera. Asimismo, se celebrará una 
jornada de formación dirigida por pedago-
gos y pedagogas de teatro físico, que cul-
minará con una muestra de las creaciones 
generadas durante la jornada (28 de marzo en 
Nave 73). También contamos con una experien-
cia performática de artistas en formación, Huma-
nizando (foto 3. 28 de marzo en la calle Argumo-
sa), que tendrá lugar en escaparates de tiendas 
y establecimientos del barrio de Lavapiés, núcleo 
central de la celebración del festival”.
Como bien podemos ver en la programación 
que se ha creado, la edición 2026 ha puesto 
el foco en las escuelas de formación de teatro 
físico, se reivindica el aprendizaje, la experi-
mentación, el intercambio de imaginarios y el 
encuentro entre artistas emergentes, profesio-
nales y alumnado de centros especializados 
de España y Europa. “Este año nos hemos 
enfocado en la participación de escuelas de 
formación en teatro físico, porque son las que 
tienen la mayor responsabilidad de formar a las 
nuevas generaciones de artistas. Su implicación 
es muy importante, la formación constituye una 
parte importante del festival. En esta edición 
hemos puesto especial atención en ellas, 
reconociendo su papel esencial en la transmi-
sión de saberes, en la experimentación y en el 
impulso de nuevas propuestas que enriquecen 
el tejido artístico y aseguran la continuidad del 
festival. No solo participan escuelas de Ma-

drid, sino también una escuela de Portugal, La 
Sala, y una escuela de Bruselas, Bélgica. Con 
ello, el festival amplía su alcance y refuerza su 
carácter internacional, generando un espacio de 
intercambio y colaboración que enriquece tanto 
a los artistas como al público”. Ya sabemos 
también que la edición de 2027 estará centrada 
en la exhibición, con una programación amplia 
que incluirá tanto espectáculos de sala como 
propuestas de calle, consolidando a Lavapiés 
como epicentro creativo y comunitario, cum-
pliendo otra de las premisas con las que nace 
Mueve. Y mirando a ese futuro, le preguntamos 
a Waldo Rosales por los objetivos del festival 
a largo plazo. “El objetivo principal del festival 
es generar un lugar de encuentro de artistas 
internacionales de teatro físico en Madrid, posi-
cionando la ciudad en el panorama internacional 
de propuestas escénicas vanguardistas.  
Tenemos la intención de seguir creciendo, de 
continuar generando lazos internacionales y de 
fomentar el encuentro de artistas. En un futuro, 
nos planteamos abrir un espacio para progra-
madores y programadoras internacionales, 
consolidando así la dimensión global del festival 
y su papel como plataforma de referencia en el 
ámbito del teatro físico contemporáneo”. 
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Esta propuesta va al rescate de la vida y la obra 
de Maruja Mallo, marginada artista del surrea-
lismo que vivió su exilio en Argentina. La clave 
del sentido del espectáculo consiste en aludir al 
carácter evanescente de la trascendencia artísti-
ca. Porque al igual que Maruja, muchos artistas 
tuvieron recorridos vitales que, a pesar de su in-
tensidad y valía, quedaron relegados al olvido. Es 
cierto Tue el noPbre de 0aruMa 0allo finalPente 
fue incluido en la Generación del 27 (integrada 
entre otras y otros por García Lorca, Alberti, Dalí 
y Buñuel) merced a una labor revindicativa re-
ciente. No obstante, en Argentina, donde la artista 
residió entre 1937 y 1964, no se guarda memoria 
alguna ni de su vida ni de su obra.
Dirigida por Ana Alvarado, la actriz Cecilia Hop-
kins recrea a la gran pintora española apelando 
a la palabra y la danza en tanto que la puesta en 
escena recrea en formato multimedia fragmen-
tos de su obra.

Propuesta escénica performática en clave de 
humor que aborda, desde una mirada crítica y 
contemporánea, la violencia estética hacia los 
cuerpos. En un contexto social marcado por la 
sobreexposición y el exceso de opiniones en re-
des, la obra abraza el lenguaje de la Generación 
Z para cuestionar los estándares de belleza, el 
juicio constante hacia los cuerpos y las narrativas 
que nos atraviesan desde la moda, la cultura pop 
de los 2000 y las clínicas estéticas.
Las Nenas Theatre, compañía formada por Ane 
Sagüés Abad y Cristina Tomás Olaya, y junto a 
Maddi Muñoz y Jon Muñoz en escena, nos tras-
ladan a escenarios como pasarelas o quirófanos, 
donde se evidencian distintas formas de violencia 
estética, especialmente hacia cuerpos disiden-
tes. Desde la escena, Torcidxs abre preguntas 
sobre identidad de género, disforia, comparación 
constante y las barreras que nos impiden habitar 
nuestros cuerpos con seguridad y deseo.

Reivindicando a Maruja Mallo

Hay que ser perfecta

MARÚNICA. El Umbral de Primavera. 27 y 28 de marzo. 

TORCIDXS. Teatro del Barrio. 13, 14 y 15 de marzo.
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Vuelve el espectáculo más longevo de la cartelera 
madrileña, con tres décadas de funciones ininterrum-
pidas. Siempre en constante renovación, interpretado 
por los actores y actrices de la Escuela de Interpreta-
ción Cristina Rota. La Katarsis es un espectáculo con 
formato de cabaret, en el que números musicales, 
danza y teatro se mezclan en una vorágine de músi-
ca y colorido. El espectáculo no sólo está en el esce-
nario: las gradas, las escaleras, el acceso a la sala… 
todo se convierte en territorio de lxs intérpretes, que 
interactúan con el público y se les invita a formar 
Sarte del sKoZ. 'entro de la secciyn ¶¢$Slauso o 
toPata]o"’, cada uno de los n~Peros e[Kibidos es 
sometido a la valoración del público: si gusta, recibirá 
los merecidos aplausos; si no gusta, una lluvia de 
toPates �ficticios, eso st� lan]ados Sor los esSectado-
res caerá al escenario. Tú decides...

¿Aplauso o tomatazo?
LA KATARSIS DEL TOMATAZO. Sala Mirador. 27 y 28 de marzo.
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Tras la caída de Troya, cuando los héroes han ganado 
la guerra y las cámaras se marchan, comienza otra 
historia: la de las mujeres vencidas. Hécuba, sus hijas y 
las supervivientes de la familia real esperan en la playa 
a ser repartidas como botín de guerra. Ya no son reinas 
ni ciudadanas, sino esclavas. Eurípides pone el foco en 
quienes cargan con las consecuencias más crueles del 
conflicto, y esta versiyn recuSera esa Pirada con una 
fuerza profundamente contemporánea. Cuando termina 
la guerra, ¿qué queda? Esta obra se alza como un acto 
de resistencia Irente al olvido, una invitaciyn a Pirar a 
quienes pierden la guerra y a preguntarnos si recordar, en 
lugar de olvidar, puede ser una forma de construir futuro.

Un proyecto escénico de la creadora argentina, resi-
dente en 9alencia, -ulia =ac, Tue e[Slora la tensiyn 
entre lo que puede nombrarse y aquello que se re-
siste a ser explicado. Entretejiendo movimiento, pa-
labra, imagen y sonido, propone habitar un territorio 
donde el sentido permanece abierto. En un contexto 
Parcado Sor la sobreSroducciyn de iPigenes y la 
dePanda de e[Slicaciyn inPediata, el Sroyecto invita 
a susSender esa lygica interSretativa, Sriori]ando el 
sostener la experiencia sobre el resolverla, creando 
un campo perceptivo donde la vivencia se mantiene 
y se despliega sin necesidad de conclusiones.

Obra original de la reconocida autora francesa Yasmina 
Reza, adaptada por Natalia Menéndez y dirigida por Susa-
na Merino. Una cena, tres formas de arruinarla (o salvarla). 
¿Qué pasaría si una simple cena con amigos se convirtiera 
en un campo de batalla de egos, frustraciones personales y 
deseos ocultos? Enrique y Sonia reciben en casa, por sor-
presa, a Roberto -un jefe con mucho poder- y a su esposa 
Inés. El problema: la cena no está preparada, el niño no 
se duerme y lo único que hay para ofrecer son unos tristes 
aperitivos. La obra nos presenta tres versiones posibles de 
una misma noche, de una velada que comienza de manera 
incyPoda y Tue desata un Muego icido de sarcasPos, con-
fesiones y deslices en el que nadie sale indemne. 

LAS TROYANAS. Espacio Zafra. Del 6 al 23 de marzo.

DIFÍCIL DE EXPLICAR. DT Espacio Escénico. 26, 27 y 28 de marzo. 

TRES VERSIONES DE LA VIDA. Sala Tarambana. Sábados de marzo. 



XXX TEATRALIA

En las páginas 30 y 31 de la revista (en la 
parte de Godot) ya hemos hablado de este 
festival que celebra sus 30 años como refe-
rencia mundial y que albergará 30 espectácu-
los en distintos espacios de la Comunidad de 
Madrid. En esta página nos centraremos en 
hablar de las representaciones que tendrán 
lugar en las salas independientes madrileñas 
(que es de lo que se ocupa Godoff). En este 
caso habrá 6 espectáculos en 5 teatros.
El Teatro Pradillo acogerá los días 10 y 11 de 
marzo la obra Bailo (foto 1), un espectáculo 
de la compañía madrileña Ventrículo Veloz 
que se representará dentro de la campaña 
escolar. Bailo es una obra especialmente 
comprometida con las Artes Escénicas para 
adolescentes, dirigida en esta ocasión por 
Marina Santo, coreógrafa brasileña residente 
en Madrid desde 2006. El espectáculo nos 
sumerge en un viaje emocional que habla de 
la valentía inquebrantable de aquellos que 
desafían lo establecido y deciden migrar, en 
busca de un futuro más seguro y justo. 
La Sala Cuarta Pared acogerá dos espectá-
culos. El primero será Racontars arctiques 
(del 15 al 17 de marzo. Foto 2), en la que el 
colectivo de artistas de Quebec, La ruée vers 
l’or, lleva a escena seis relatos cortos del 
joven escritor y aventurero danés Jørn Riel, 
que narró sus 16 años de permanencia en 
Groenlandia. Esta obra constituye un genuino 
hallazgo artístico, en la que los canadienses 
ofrecen una auténtica clase magistral sobre 

las enormes posibilidades de poética visual y 
a la vez de realismo del teatro de títeres. 
La otra obra que podremos ver los días 22, 23 
y 24 de marzo en el espacio de la calle Ercilla 
será Tumbalafusta, un espectáculo para 
público familiar que combina teatro de texto, 
teatro de objetos y música, y que atraviesa al-
gunos temas fundamentales como la amistad, 
la imaginación, la infancia, el juego y el paso 
del tiempo. Es una creación de La Ruta 40, 
Xavier Bobés y Pau Matas.
La Sala Mirador acogerá también dos pro-
puestas. La primera es Picopato (20 y 21 de 
marzo), en el que la veterana compañía vasca 
Gorakada presenta, desde el teatro de actor y 
de texto y con el apoyo de objetos y mario-
netas, a la tradición de los bertsolaris vascos, 
creadores de improvisaciones en verso. La 
segunda obra en el espacio de la calle Doctor 
Fourquet será FLORes (22 y 23 de marzo. 
Foto 3). El último trabajo de Patricia Ruz, que 
bucea con inteligencia y eficacia en la crea-
ción para la primera infancia, es un poema 
visual delicado y colorido. El espectáculo está 
concebido a partir de la obra pictórica de su 
madre (ahora anciana), que pintó numerosos 
cuadros de flores.
Y en Réplika Teatro podremos ver el espectá-
culo Historia de una muñeca abandonada 
(28 y 29 de marzo), una obra de títeres y 
objetos de la compañía murciana Teatro Silfo, 
que lleva a escena un texto, escrito en ágiles 
y divertidos versos, de Alfonso Sastre.

FESTIVALES

Comunidad de Madrid. Varios espacios. Del 6 al 29 de marzo. www.madrid.org/teatralia/2026
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