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EN PORTADA

EL PADRE

José  María Pou ha interpretado durante toda su carrera a grandes personajes como
el rey Lear, Cicerón, Sócrates o Falstaff. Ahora despliega todo su bagaje profesional
para meterse en la piel de Andrés, un hombre normal, testarudo, culto e ingenioso,
de 76 años, cuya mente empieza a fallar y, por tanto, empieza a confundir a las
personas, a distorsionar la realidad. Una emocionante pieza llena de intensidad,
ternura y algo de humor, dirigida por Josep María Mestres, que también llevan a escena
Cecilia Solaguren, Alberto Iglesias, Elvira Cuadrupani, Jorge Kent y Lara Grube. 

Por Olga G. Braojos.

Fotografías: David

Ruano.

“El buen teatro siempre habla de la grandeza y de la fragilidad del ser

humano, de amor, de dolor y de compasión. El buen teatro puede ayudar a

curar heridas, puede ofrecernos la ilusión de conjurar la adversidad. Y éste

es el caso de “El Padre”. JOSEP MARÍA MESTRES. 
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JOSÉ MARÍA POU

* En la presentación de esta función se
dice que: “Andrés es un hombre de 76
años, culto, socarrón, frágil y tozudo que
está perdiendo la memoria. Pero se
resiste a aceptar ningún tipo de ayuda y
rechaza a todos los cuidadores que su
hija Ana intenta contratar…” ¿Qué
añadirías sobre la personalidad de tu
personaje ?

Es un hombre desconcertado y

desconcertante, que no entiende nada de

lo que le pasa. Esto hace que le veamos

irritado y violento en algunos momentos,

pero también tierno y entrañable en otros.

En cualquier caso, desvalido y vulnerable

casi siempre. Como él mismo verbaliza:

“Y es que, al final, uno ya no sabe dónde

tiene la cabeza.”

* Josep María Mestres comenta que:
“Estamos en la mente del padre. Y en su
corazón. En la función el público podrá
meterse en el mundo de Andrés para
sentir lo que él siente. Aquello que le pasa
a Andrés también nos pasa a nosotros.”
¿Qué puedes comentarnos al respecto?

El autor, en un alarde de construcción

dramática, consigue que el espectador sienta

como propias la confusión, el desconcierto

y hasta la angustia del protagonista.

También sus miedos. Se mezclan y

confunden personajes, espacios, tiempos,

situaciones... Podríamos decir que la

función transcurre en ese espacio

desconocido que es, todavía, el cerebro

humano. El de Andrés pero, también, el de

cada espectador en su butaca.

* Esta obra habla también de los
cuidadores y de las personas que están
alrededor del enfermo. Y de las
relaciones que se crean entre ellos. Pero,

sobre todo, de emociones… Según tu
opinión, ¿Cuáles son las principales
emociones que se abordan?

El protagonista de la historia no es sólo

Andrés sino todos los que están a su

alrededor: su hija, su yerno, las

enfermeras, los celadores... Se genera una

gran empatía con los cuidadores que

viven y sufren, de manera muy directa,

los rigores de la enfermedad. La relación

del padre con su hija dibuja un amplio

mapa de emociones. Siempre pendientes

el uno del otro. Siempre en estado de

alerta. Es como transitar por un campo de

minas. Un viaje en el que se reconocen la

mayoría de los espectadores.

* También comenta Mestres que esta
función está llena de momentos
hilarantes y algo kafkianos. ¿Estás de
acuerdo?. ¿Dónde reside el humor de
esta función?

Sí. Hay momentos hilarantes y

kafkianos, pero también tiernos,

extraños, imprevistos. El humor surge

cuando menos te lo esperas. Algunas

reacciones y comportamientos de Andrés

son tan sorprendentes que te llevan de la

risa al llanto y viceversa en décimas de

segundo. 
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EN PORTADA

JOSÉ MARÍA POU

* En 57 años de trayectoria
profesional, has interpretado a
grandes hombres de la Historia y de la
Literatura Universal como El Rey
Lear, Alfonso XIII, Cicerón, Sócrates
o Falstaff, entre otros muchos
personajes. ¿Cómo te sientes al
interpretar a un hombre normal y
corriente que se pasa casi toda la
función vestido con un pijama?

Indefenso. Vulnerable. Muy expuesto.

Casi desnudo. Y mucho más cerca del

público que nunca. Es una sensación que

no había experimentado desde que hice

aquel arquitecto de “La cabra”, que era

otro hombre en estado de extrema

vulnerabilidad. O desde que en “A cielo

abierto” interpreté a un hombre que

parecía estar en carne viva por culpa del

amor mal entendido. He interpretado

muchos “grandes” personajes, que

requerían de un mayor trabajo externo,  de

amplia gestualidad, vestuario de época,

lenguaje alambicado... Cosas que, en

definitiva, te permitían guarecerte un poco

bajo la máscara, protegerte bajo el disfraz.

No es el caso de este padre, que no tiene

miedo a mostrarse tal cual, sin dobleces, a

corazón abierto. Es arriesgado, pero muy

gratificante.

* Lleváis de gira unos meses con esta
obra. ¿Qué crees que te está
aportando este personaje a ti como
actor?

La satisfacción de estar contando una

historia necesaria. Y la constatación, una

vez más, de que público y actor deben

trabajar al unísono, estar en sintonía. Si

los espectadores supieran hasta que

punto alimentan nuestro trabajo, se

asustarían, estoy seguro. En el escenario

me emocionan las angustias y peripecias

del personaje, por supuesto, pero me

emociona muchísimo más la atención

que me llega, minuto a minuto, desde el

patio de butacas.

* ¿Te has podido resistir o no a ver y
“sacar alguna inspiración” de la versión
cinematográfica que protagonizó
Anthony Hopkins y que dirigió Florian
Zeller?

Ví la película en su día. Como ví también

el montaje teatral que se hizo en España

hace ya unos años. Aplaudí entonces el gran

trabajo de Héctor Alterio. Así tambien el

de Hopkins. Y en ambos casos pensé: “¡Qué

maravilla de personaje. Como me gustaría

hincarle el diente!”. Y en eso estamos.

* Completa esta frase: “Ser actor
teatral no es un oficio. Es…” 

Una plataforma privilegiada desde la cual

mirar a tu alrededor e intentar descifrar

todos los enigmas.

* Después de tantos años de carrera
profesional, ¿qué es lo más importante
que has aprendido desde los escenarios?

No lo sé. Me habré perfeccionado en el

oficio, supongo. Pero tengo claras dos cosas:

una, que es ahí donde quiero estar; y otra,

que si estoy ahí es para servir al público,

nunca para servirme a mi mismo. 

6
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CECILIA SOLAGUREN

* Interpretas a Ana, la hija del
protagonista. ¿Cómo es tu personaje?

Ana es una mujer muy influenciada por

la situación de su padre. Es algo débil pero

se tiene que reponer en esta situación que

está viviendo y veremos en la obra cuál es

el viaje que ella hace.

* Ana se empieza a dar cuenta de que
Andrés, su padre, comienza a dudar de
sus seres queridos, de su mente y de su
propia percepción de la realidad… ¿Qué
añadirías?

Así es. Ana y Andrés se quieren. Pero se

tienen que volver a encontrar en esta nueva

situación vital, una situación difícil de

sobrellevar. Se tienen que “volver a ver” de

una nueva manera. Y es el recorrido de Ana

en esta función. Ella tiene que tomar una

decisión difícil. Y la obra gira en torno a

esta decisión.

* Comenta Josep Mª Mestres, el
director, que “El Padre” nos permite
vivir una experiencia profundamente
conmovedora, que nos mantiene alerta
en todo momento, porque aquello que le
pasa a Andrés también nos pasa a
nosotros…”

La obra está magistralmente dirigida por

Mestres. El espectador sigue a Andrés, está

con él, siente con él, viaja con él. Hay que

decir que José María Pou está soberbio en

este personaje, tiene al público con él todo

el tiempo, deseando oírle, verle y hasta

abrazarle. Está excelso.

* Según tu opinión, ¿Dónde reside el
humor de esta función?

El humor reside en la absoluta comunión

entre el público y Andrés. Desde el

principio el público está con Andrés, lo

entiende y quiere saber más de él. 

Y hay cosas del personaje muy divertidas

y que se entienden desde un lugar muy

humano y posible.

* ¿Cuáles son los principales temas de
los que nos habla la función?

Nos habla del amor. Desde muchos

ángulos. De la dificultad de encontrarse en

el amor, de como a veces se nos escapa,

aunque esté ahí. Del amor a otros. ¿Será

que no quieres a alguien según qué

decisiones tomes? ¿Cuándo quieres más a

alguien? ¿Ayudar a otro supone dejar de

ayudarte a ti?.

* También comenta Mestres que “El
buen teatro siempre habla de la
grandeza y de la fragilidad del ser
humano, de amor, de dolor y de
compasión. Y este es el caso de “El
Padre”. ¿Estás de acuerdo?

Estoy totalmente de acuerdo con

Mestres. ¡En este caso y siempre!. Mestres

es muy certero en sus análisis de las obras

y de los personajes. Yo llevo unas cuantas

funciones con él y seguiría siempre con él.

Es un maestro de una enorme profundidad.

Creo que la palabra “humano” define muy

bien muchas de las cosas de esta función.

Humanidad con mayúsculas.

Hasta el 28 de Abril. Teatro Bellas
Artes. (entrevistas completas en
www.aescenarevista.com)
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LA MADRE

AITANA SÁNCHEZ-GIJÓN en

La actriz protagoniza este drama que

cuestiona, entre otros temas, cuáles son los

límites de la soledad, del vacío y de la

cordura. Una obra de Florian Zeller

dirigida por Juan Carlos Fisher.

* Ana (tu personaje) ha construido la

vida alrededor de su hijo Nicolás y

ahora que se ha ido del hogar familiar

está sufriendo el síndrome del nido

vacío y descubriendo el verdadero

vínculo con su marido… ¿Qué más le

podemos contar a nuestros lectores

sobre la historia de esta función?

Lo que tiene de particular este texto es

que está escrito desde el estado mental de

esta mujer. El espectador no va a ver una

historia lineal. Se va a encontrar con el

dilema de no saber cuándo está dentro de la

cabeza de Ana y cuándo está viendo la

realidad. Todo se mezcla. 

Ana se encuentra en una crisis muy

profunda porque todo a lo que ha dedicado

su vida está desapareciendo, se está

desintegrando. Está en un momento de crisis

absoluta con su pareja. Sabe que su marido

se va a marchar con otra mujer al día

siguiente, después de años de ausencias y de

infidelidades. Además, sus hijos se han ido

de casa y mantiene una relación muy

posesiva con su hijo al que adora. Tiene esa

sensación de haberse abandonado a sí

misma, de que no se tiene a ella misma. Se

junta esa crisis del sentimiento de “nido

vacío” con esa historia de pareja totalmente

decepcionante y vacía. 

Poco a poco se va armando el puzzle y el

espectador se dará cuenta de que lo que está

viendo es una espiral de tristeza, de

abandono y de angustia muy profundos. De

depresión, en definitiva. 

*  ¿Qué relación mantiene Ana con su

hijo Nicolás, al que da vida Alex Villazán

y con su marido (Juan Carlos Vellido)?

Con el hijo tiene “el síndrome de

Agripina”, como lo define Juan Carlos

Fisher. Es una madre acaparadora, posesiva,

que fagocita a su hijo varón. Tiene una

necesidad de que su hijo la salve, que vuelva

a ella. Es el hombre de su vida porque su

marido la abandonó desde el principio. 

Es una consecuencia de esos roles

marcados durante siglos que han hecho que

tantas mujeres desarrollen sus vidas a través

de los otros, ocupándose de los hijos, de la

casa, de los demás, renunciando a sus

carreras profesionales,  y van generando un

dolor interno grande. Y se vuelven posesivas

con los hijos y con las parejas y se amargan.

Y después decimos “esas madres amargadas

y posesivas”. Pero la sociedad les ha dicho

que ese era su rol. Y después nos quejamos...

Ella sabe también que tiene una relación

acabada con su marido. “Hacen el paripé”.

Es una relación sostenida por el bien de los

hijos. Tiene una agresividad latente y hay

muchos reproches. Muestra su decepción

hacia él.  Hay dos vertientes: Es una relación

insostenible pero, por otra parte, ella está

aterrada al pensar que este hombre la puede

dejar definitivamente. 

8

Por Marta Vázquez. Fotografías de Sergio Parra. 
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* En la presentación de esta función

se dice que es “una obra que cuestiona

cuáles son los límites de la soledad, el

vacío y la cordura.”, ¿estás de

acuerdo?

Sí. Habla de estos temas. Pero está

relacionado con la depresión. Ella tiene

un delirio que tiene que ver con unas

medicaciones y el haber perdido las

ganas de vivir. Es un cóctel explosivo.

También tiene que ver con la realidad

de su vida que es un tragarse lo que

siente y piensa. Y el público va a ser

testigo de qué pasaría si esta mujer diera

rienda suelta a toda la decepción que

siente, al abandono que siente y a toda la

ira. A veces la ira es buena porque te

permite coger el impulso para seguir

viviendo.  

* ¿Cuáles son las principales

preguntas que tú consideras que se

hace este personaje en la función?

Ella se pregunta: ¿Por qué los hijos son

tan desagradecidos? ¿Por qué nos

abandonan sin mirar atrás? ¿Por qué me

casé con un hombre como tú? ¿Por qué

me he dejado arrastrar a esta vida que ni

he elegido? ¿Por qué, por qué?...

* Has declarado en más de una

ocasión que tu elección de los

personajes teatrales es muy visceral,

más que racional. ¿Qué tienen este

personaje y esta producción para que

no hayas podido rechazar actuar en

ella?

Me lo pensé bastante. Tenía al principio

mis dudas y cierta resistencia a aceptarlo.

Aunque soy una mujer con una vida muy

rica y mi profesión es mi pasión y mi

vocación, sí que he sentido lo mismo en

alguna etapa de mi vida. Cuando mis

hijos se fueron, cuando me separé hace

pocos años, y he ido atravesando por

situaciones personales parecidas. Pero

ahora estoy feliz de haber aceptado. Es

una barbaridad interpretar a Ana y me

encanta esta obra. Estamos haciendo un

trabajo muy realista.  
9
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AITANA SÁNCHEZ-GIJÓN

* Personalmente, ¿consideras que

“La madre” tiene algo de humor? 

Es un drama que tiene algo de humor

amargo. Ella es muy irónica, está llena

de mala leche. Lanza dardos y a veces es

muy cruel. Produce mucha empatía pero

está cargada de resentimiento y de ira y

lo explicita con su hijo, con su marido,

con la novia (Júlia Roch) de su hijo. Se

producen situaciones de humor porque

no te puedes creer lo que llega a decir

Ana en el escenario. 

* ¿Por qué no deberían los

espectadores perderse esta función?

La función es trepidante. Tiene una

estructura como de thriller y de puzzle

que sorprende mucho y mantiene la

atención constantemente. No te da

tregua.

También porque creo que van a

conectar con los personajes porque todos

tenemos hijos, parejas... 

Estas situaciones familiares y

estructurales que conforman esa manera

de entender los roles sociales nos atañen

a todos. Hay algo que conecta con todos

y que es muy cercano.

*Termina esta frase: “El Teatro le

aporta a mi vida…”

La posibilidad de viajar en el mismo

tiempo y en el mismo espacio, junto a los

espectadores, a otras realidades, a otros

mundos, a otros personajes. Hago un

viaje completo. Y muchas otras cosas

más. 

El diseño de Escenografía es de

Alessio Meloni (AAPEE), el de

Iluminación de Pedro Yagüe y el de

Vestuario de Elda Noriega (AAPEE).

Es una producción de Barco Pirata en

coproducción con Producciones

Rokamboleskas. 

Del 6 de Marzo al 12 de Mayo.

Teatro Pavón.
10
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¿Hay algo más sexi que una buena conversación?

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

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

Así hablábamos

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

texto y dirección Lola Blasco

creación Chévere
dramaturgia y dirección Xron y Borja Fernández

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

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

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

¿Quién no le pone puertas al campo?

texto Federico García Lorca
dirección Alfredo Sanzol

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

La casa de Bernarda Alba

Todas las preguntas de la temporada,  
pases y entradas en

dramático.es

YA ES MARZO. 
¿INTERCAMBIAMOS POSTURAS?



Pablo Remón ha escrito la dramaturgia

y ha dirigido estos dos acercamientos

diferentes a “Tío Vania” de Chéjov. “Lo he

reescrito en dos versiones nuevas y

originales (“Versión 1” y “Versión 2”), en

estilos completamente distintos e

interpretadas por los mismos actores.” 

En el escenario están Javier Cámara,

Marta Nieto, Israel Elejalde, Juan

Codina, Manuela Paso y Marina Salas.

Hablamos con las tres actrices. 

* ¿Quién y cómo es tu personaje?

MARTA NIETO: Soy Elena. En la

primera versión es un personaje

contemporáneo, muy realista en la forma

de entender de las cosas. Es muy

honesta, profunda, intensa. Está muy

cerca de las emociones. Es más cercana

a mi caracter personal. 

Y en la versión 2 es más elástica, como

el resto de los personajes. Da para jugar

mucho. Se toma las cosas desde otro

lugar. Tiene el mismo periplo que la de

la versión 1 pero en ésta es como si

Elena fuera capaz de manejar con más

consciencia y con más máscara sus

emociones. 

MANUELA PASO: Soy Marina. Es

una mujer que trabaja desde siempre en

la finca de Vania. Pablo Remón lo ha

“inventado” a partir de personajes como

la nodriza y Teleguin de la obra original.

Yo lo he traído a la realidad de cualquier

mujer trabajadora actual. 

MARINA SALAS: Sonia es la

sobrina de Vania pero su relación es muy

estrecha y “distinta”.  

* ¿Cuáles son las principales

diferencias entre ambas versiones?

MANUELA: En la Versión 1 veo un

Vania más trabajado desde la austeridad,

sin apenas acciones y dando protagonismo

a las interpretaciones. Y un Vania 2 en el

que la acción es más importante y realista,

con una escenografía que la apoya. 

MARTA: En la primera está el texto

dramaturgicamente escrito para contar la

esencia de la Historia y el dispositivo teatral

es sencillo y muy honesto con la palabra.

Hay un Pablo Remón intentando ser fiel al

texto de Chéjov.

En la segunda hay un juego, una

propuesta con espacios. Aquí hay un Pablo

Remón más libre, que viaja lejos. La historia

es la misma pero es capaz de salir y de

entrar. Es capaz de viajar y volver. Es una

reescritura de Chéjov en la Rusia de finales

del XIX y en Castilla, en la actualidad. Un

juego teatral que te permite desbordarte

como actriz. 
12

Por Marta Vázquez.

Fotografías: Vanessa Rábade.

VANIA X

VANIA
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Manuela

Paso

Marta

Nieto
Marina

Salas

* ¿Qué relación mantiene tu personaje

con Vania?

MARTA: Hay algo del momento vital

que tiene Vania que lo tiene Elena. El estado

depresivo, el cinismo y el descontento que

tiene Vania con la vida es algo que ya va

sintiendo Elena por sus circunstancias. Se

llevan bien, son amigos, se entienden y se

ríen juntos. Aunque cada uno lo encara de

manera  distinta: Vania tiene esa sensación

de que nada vale y Elena intenta generar un

buen ambiente. Todavía tiene ánimo y

energía para aparentar. Es muy interesante

su relación.

MANUELA: Marina y Vania mantienen

una unión construida a base de apegos,

experiencias, complicidades y una

dedicación al trabajo muy loca. Se conocen

muy bien, se quieren muchísimo, pero no se

paran a contárselo. Siguen y siguen

trabajando duro hasta que algo les cambia...

MARINA: Te hace replantearte cuáles

son los vínculos entre ellos y el resto de los

personajes. Podrían ser también padre e hija

y se reflexiona también sobre qué etiqueta le

ponemos a los distintos vínculos entre las

personas. 

* Según Pablo Remón, esta obra nos

pregunta: “¿Quién eres? ¿Cómo eliges

vivir tu vida? ¿Es tu vida una comedia o

una tragedia?”. ¿Qué otras preguntas le

hacéis al espectador?

MANUELA: Tiene mucho que ver con

la depresión. Es como si todos los personajes

estuvieran viviendo una crisis de identidad

y tuvieran que llevar su dolor al extremo.

Para renacer como otras personas distintas

que es lo que piden a gritos. Es un despertar. 

MARTA: Creo que se propone cómo

realiza el espectador lo que está viendo.

Dónde se fija. El abanico de preguntas que

se presenta es enorme y eterno. Como buen

clásico que es. Hay personajes que

filosofean, que hablan de amor, del dolor, se

entrelazan, tienen los pies en la Tierra. Con

estas dos funciones el público tiene donde

escoger. Plantea muchas preguntas y cada

uno elige las que quiere contestar. 

MARINA: Otra pregunta sería que ¿A

quién pertenecen las cosas?, ¿Al que le

pertenece o al que tiene el título o lo hereda?.

En este caso hablamos de la casa. Y otra

pregunta es ¿Cómo nos relacionamos con el

deseo?. Habla de la vida y de los seres

humanos. Da muchos matices y muchas

visiones de los personajes. 

* ¿Cómo es el personaje de Vania en

cada uno de los dos montajes?

MANUELA: En la versión 1 tiene ese

componente de perdedor romántico que es

muy de la obra original. Aunque te ríes

mucho con su forma de ver la vida. En la

Versión 2 es un personaje más inconformista

con las circunstancias.  
13
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* ¿Por qué no debería perderse el

público estas dos versiones? 

MARTA: Son dos versiones muy

divertidas. Son dos textos exquisitos. Es una

partitura delicada, afinada, divertida, sexi y,

a la vez, profunda. Las dos funciones

dialogan entre sí. Y es más interesante verlas

y poder entrar en ese díptico bidimensional

para ver hacia dónde va.

MANUELA: Va a participar con

nosotros de un desafío teatral, de una

experiencia única. En el mismo día una

historia y unos actores se desdoblan en dos

caminos. Nos lanzamos a esta experiencia

con mucha creatividad, imaginación y

energía. 

MARINA: Porque dialogan una con la

otra. Es una propuesta muy interesante y

muy atractiva. Pablo quiere que el Teatro se

convierta en un lugar en el que el público se

une, se congrega, disfruta y goza de la

expresión. Hay una energía constante de

celebración. Y porque Pablo Remón es uno

de los mejores dramaturgos y directores de

escena que tenemos. 

* También dice Remón que “Cada

montaje que hacemos hoy de un clásico

es una conversación con el texto original

y con la herencia de los montajes

precedentes. El fantasma de todos los

actores que han interpretado a Vania está

en el Vania particular que hace, hoy, un

actor concreto.”, ¿Qué añadirías?

MANUELA: Estoy de acuerdo. Siempre

prefiero pensar que todos esos fantasmas

que nos rondan cada vez que interpretamos

un clásico son los mismos que nos animan

a explorar nuevas vías para llegar aún más

lejos y más profundo de lo que ellos ya

consiguieron. 

MARINA: Añadiría que tiene que ver

con que el Teatro es un arte vivo, totalmente

vinculado a la vida. No se puede separar del

pasado y de los referentes que tenemos. 

MARTA: Pesa la conciencia de saber

que es una obra magnífica y que ha sido

tantas veces representada. Pero las dos

versiones destilan un espacio de libertad.

Lejos de generarme un peso, decido

sentirme agradecida de tener un juego que

funciona tan bien para poder desplegarme

como actriz. 

Es una coproducción de Teatro

Español y Teatro Kamikaze. 

Hasta el 7 de Abril. 

Naves del Español. (Salas

Fernando Arrabal A y B). 
14
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Marzo

teatroespanol.es

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

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

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

esta producción del CDN de la obra de

Federico García Lorca. 

La llevan a escena Ana Wagener

(Bernarda), Claudia Galán (Adela),

Patricia López Arnaiz (Angustias), Ane

Gabarain (Poncia), Eva Carrera

(Amelia), Belén Landaluce (Magdalena),

Sara Robisco (Martirio), Inma Nieto

(Criada), Ester Bellver (María Josefa),

Isabel Rodes (Prudencia), Ana

Cerdeiriña (Mujer 1), Celia Parrilla

(Mujer 2), Chupi Llorente (Mujer 3), Lola

Manzano (Mujer 4) y Paula Womez

(Muchacha).

Según Alfredo Sanzol, “No he querido

ver a estos personajes como unos

fantasmas de 1936. He querido contar

una historia con personajes que están

ahora en nosotros y en nuestros cuerpos,

viviendo nuestros problemas actuales.

“La casa de Bernarda Alba” es una

radiografía que hace Lorca del sistema

patriarcal que tiene unas estructuras

que seguimos sufriendo ahora. Además

de suponer una reivindicación de la

belleza poética y dramatúrgica del texto,

es también una denuncia de unas

estructuras patriarcales que nos siguen

haciendo víctimas a todos. La esperanza

está en nosotros. En trabajar para

cambiar esta estructura que no

funciona...”

LA CASA DE BERNARDA ALBA

Fotografías de Bárbara Sánchez Palomero. 
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TEMPORADA 2024

Programación sujeta a cambios

teatrofernangomez.com

1 - 17 MAR
SALA JARDIEL PONCELA

CREACIÓN E INTERPRETACIÓN

ANA MAYO 

PRODUCCIÓN

A PULMÓN PRODUCCIONES, CONTRAPRODUCIÓNS 
Y MEDITERRÁNEA

Fo
to

gr
af

ía
: @

ge
ra

ld
in

el
el

ou
tr

e

SALA GUIRAU

7 - 31 MAR

TEXTO

DAVID CAIÑA

DIRECCIÓN

ANDRÉS LIMA

CON

GEMMA  MARTÍNEZ, SOL MAGUNA, GOIZALDE NÚÑEZ / 
MARIBEL SALAS, VITO ROGADO Y PILAR MATAS  

MI ABUELA
NO SE LLAMA 
CARMEN

TODAS
LAS HIJAS

C

M

Y

CM

MY

CY

CMY

K

AF_Fernan Gomez A ESCENA Marzo 148X210.pdf   1   16/2/24   9:35



18

Uno de los objetivos principales del

director ha sido el deseo de humanizar a

Bernarda Alba como una mujer que es

víctima del sistema patriarcal. “Bernarda

es una mujer que quiere el bien para

sus hijas pero usa unos métodos que

son impuestos por un sistema

patriarcal del que ella es también

víctima”, nos dice Alfredo Sanzol. 

Para Ana Wagener (Bernarda Alba), “La

función habla de la lucha por la libertad

individual, de la importancia de las

apariencias de cara al exterior, del

fanatismo religioso, del deseo que está

presente durante toda la función. A veces

está oculto y otras a flor de piel. De ahí

parten muchos de los conflictos. Parece

que todo esto queda muy lejos pero si

analizas la función encuentras modelos de

comportamiento en cualquiera de los

personajes que resuenan actualmente.

Hay personas que no han evolucionado

en su visión de la mujer y hay mujeres

que tampoco lo han hecho en su

comportamiento ya sea por educación,

por convicción o por presión social...”

Y para Claudia Galán (Adela), “Alfredo

Sanzol ha decidido explorar con mucha

sensibilidad y belleza la humanidad de

estas mujeres que representan a todas las

mujeres y a todas las personas. Como dice

él: “¡A mí también me han matado a

Adela!”.

Blanca Añón es la autora de la

escenografía que es una gran casa

construida con enormes paneles

luminosos que contrastan con los pocos

elementos que vemos en escena. Además

destacan la Iluminación de Pedro Yagüe

que crea un espacio frío y con una

perspectiva que lo vuelve asfixiante; el

vestuario de Vanessa Actif que juega con

el contraste del negro y el color y la

música electrónica de Fernando

Velázquez.

Hasta el 31 de Marzo. 

Teatro María Guerrero. 

LA CASA DE 

BERNARDA ALBA
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Producción:

Entradas en teatroclasico.mcu.es

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

EL TEMPLO 
V A C Í O

DIRECCIÓN:
Brenda Escobedo y Lluís Homar.

DRAMATURGIA: Brenda Escobedo.

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

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

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

A N G E L U S  S I L E S I U S  Y  J A C I N T  V E R D A G U E R
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RAMÓN BAREA es el director y

uno de los actores protagonistas de esta

versión de la obra de Pío Baroja. En el

escenario, 10 intérpretes para casi 100

personajes. “Hay un ritmo cinematográfico

para una narración teatral nada maniquea,

que no nos deja empatizar con el héroe

porque no es ejemplar ni dueño de su

destino, y tiene que tomar decisiones que no

siempre son las políticamente correctas…”,

comenta.  

* Interpretas a Pío Baroja, el autor de
esta trilogía. ¿Cómo es y cuáles son las
principales funciones que tiene tu
personaje en esta obra?

El personaje de Don Pío es el de narrador,

demiurgo, intérprete espontáneo infiltrado

en la escena. Se juega en la versión teatral a

lo mismo que Baroja juega en su trilogía de

“La lucha por la vida” que es a incluirse él

mismo como personaje (autor) que duda,

apostilla o contradice lo que sucede.

* El protagonista de “La lucha por la
vida” es Manuel Alcázar, un joven con
poca ética o moral, que se traslada desde
su pueblo soriano a vivir a un Madrid
triste, convulso, lleno de perdedores.
¿Qué es lo que se encuentra en el Madrid
de principios del siglo XX?

Se encuentra un hervidero humano, se

encuentra clases sociales muy opuestas, se

encuentra un, para él, difuso panorama

moral. Manuel quiere sobrevivir en ese

escenario y no encuentra ni posibilidades ni

criterios éticos para ello. “Ser bueno” (que

ha ido el deseo de su madre) no es tarea fácil

en ese contexto social. Manuel no puede

manejar las reglas del juego. Le vienen

dadas. Asistimos a su peripecia. Madrid

nodriza fatal, da vida y mata. Ejerce de

mozo de cocina, aprendiz de zapatero,

panadero, trapero, escribiente, de “hijo”…

Y va ascendiendo socialmente, a duras

penas, para tener su imprenta propia y una

forma inesperada de ver la vida. En el

viaje conoce una gente que le va a llevar

por inesperados caminos. 

* ¿Qué tiene de actual esta función?
Que nos reconocemos en nuestra lucha

por la vida. Que vemos como la frontera

de lo ético es fácilmente traspasable.

Que ante las desigualdades e injusticias,

se sigue adelante en un “¡sálvese quien

pueda!”. No es  inmoralidad, es

amoralidad lo  que hace que los

personajes medren. Eso,

desgraciadamente, nos es familiar.

20

Por Olga G. Braojos

Fotografías: E. Moreno Esquibel.

LA LUCHA POR LA VIDA
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RAMÓN BAREA

* En esta función el resto de actores
interpretan a múltiples personajes…
¿Cómo ha sido dirigir esta función con
100 personajes diferentes, con 60 escenas
y cuya historia dura más de dos horas?

Un gozo, porque hemos jugado con los

recursos del teatro para volcar tres novelas

en un espacio simple, que convoca

múltiples lugares, y un vestuario que de una

manera muy sencilla nos lleva a multitud

de personajes. Hay diferentes lenguajes,

hablas populares, ambientes zarzueleros,

jergas. Baroja introduce modismos y

resonancias del habla callejero. No juega

con perifollos literarios. Huye de ello. Es

llano. 

Creo que todos los intérpretes hacen un

trabajo brillante y, además, consiguen

hacerlo fácil, como un juego divertido, para

contar en muchos casos algo terrible.

Completan el elenco Aitor Fernandino,

Olatz Ganboa, Ione Irazabal, Itziar
Lazkano, Sandra Ortueta, Alfonso
Torregrosa, Leire Ormazábal, Diego
Pérez y Arnatz Puertas. 

* Comentas también en la presentación
que “Una de las funciones del teatro
desde que el mundo es mundo es la de
divertir”

Baroja es divertido porque nos recrea la

realidad, nos la da vuelta, nos la extraña, nos

separa de esa actitud placentera como

espectador de la que Brecht huía. Baroja

piensa en un espectador/lector al que no

pretende adoctrinar ni adormecer. Baroja

como Brecht dice: “ Lo que les interesa a

los espectadores de esos teatros es poder

realizar el engañoso cambio de un mundo

contradictorio por otro armónico, o de uno

no muy bien conocido por otro de

ensueños”. Que tome partido el espectador.

Para ello se ofrece “diversión de la buena”.

* Para terminar ¿ Por qué Baroja?
Baroja está por redescubrir. Ha sido

materia de estudio en la enseñanza, ha sido

lectura de juventud. Hay en sus novelas

dialogadas material precioso para teatro,

para cine, para televisión. Es un ejemplo

más de demonización y en muchos casos

desde la ignorancia. Se le quiere y se le

ignora a partes iguales. “¿Baroja es tuyo, o

es mío?... ¿Es vuestro o es nuestro?”. Parece

que son las preguntas que se han quedado

enquistadas en una sociedad muy propensa

al desprecio de lo que no acaba de entender

o de apreciar. Muy propensa a despreciar

aquello que no nos da la razón.

Del 21 de Marzo al 14 de Abril. 
Teatro Español. (entrevista completa en

www.aescenarevista.com)
22
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EL TEMPLO VACÍO

“Vivimos unos tiempos que parece

que han asumido definitivamente el

materialismo o el consumismo como

centro de nuestras vidas. Pero sólo lo

parece...

Asistimos constantemente a las

pruebas que nos remiten

insistentemente a nuestra necesidad

de conocer en profundidad el alma

humana, aquello que de trascendente

persiste en nuestra peripecia vital.

Necesitamos que la cultura, el arte, el

amor o quizá una idea de lo

trascendente eleven esa peripecia que

es nuestra vida.”,  comenta Lluís

Homar sobre esta función que

protagoniza y que ha codirigido (junto a

Brenda Escobedo).

La obra está basada en textos de Ibn

Arabi (Abenarabi de Murcia), Calderón

de la Barca, Ramón Llull, Maestro

Eckhart, Miguel de Molinos, San Juan

de la Cruz, Santa Teresa de Jesús,

Angelus Silesius y Jacint Verdaguer.

Brenda Escobedo ha escrito la

dramaturgia. Según explica, “El templo

vacío” gira en torno al vaciado del ego

para ser receptores y donantes de

amor. Con templo vacío nos referimos

al alma, limpia y desocupada de

miedos y vanidades, y también al

teatro, que es, en su pureza, espacio y

palabra. Todo el concepto artístico de

este espectáculo se vincula al camino

espiritual, a la experiencia profesional

y a la sensibilidad personal de Lluís

Homar. Sin más artefactos,

conoceremos el misticismo a través de

su voz, llegando, a través de los

místicos, a conocerlo a él.”
24

Por Marta Vázquez. Fotografías: Sergio Parra. 
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El cuarteto vocal que acompaña en

escena a Lluís Homar está formado por

Manon Chauvin, Lluís Frigola, Simón

Millán y Clara Serrano.

Según Lluís Homar, “La literatura

mística española se construye con la

digestión de otras tradiciones místicas

presentes en nuestro país,

especialmente la judía y la

musulmana. A esa suma de

tradiciones hay que incorporar toda la

tradición teológica que la cultura

europea provoca a lo largo de la

aceptación de su raíz cultural judeo-

cristiana. Una literatura llena de

abismos, esperanzas, anhelos,

sensibilidades o heridas que podremos

encontrar en nuestro “Templo vacío”.

Pedro Yagüe es el responsable de la

Iluminación y la dirección musical es de

Xavier Albertí. Es una producción de la

Compañía Nacional de Teatro Clásico.

“Los textos de los poetas que hemos

elegido giran en torno a esa verdad

universal que es el cultivo del amor en

el alma, la armonía con uno mismo y

la unión con el todo. Cada uno de

ellos, sin embargo, desvela una

expresión artística y en su personal

camino espiritual encontramos que el

viaje hacia el interior no tiene ni

estatuto ni medida. De ahí que las

vidas de san Juan, de santa Teresa, de

Miguel de Molinos, de Ramon Llull y

de Jacint Verdaguer estén fatalmente

marcadas por la autoridad

eclesiástica, que consideraba un

problema que se convirtieran en

ejemplo para sus semejantes. Libres y

disidentes, pero también sujetos a sus

principios y respetuosos de una

elevada espiritualidad, en sus textos

nos revelan que el amor trascendental

empieza y acaba con el conocimiento

de uno mismo. Con su vida y con su

arte se amplía nuestro ámbito

espiritual...”, termina Brenda

Escobedo. 

Del 7 al 24 de Marzo. Teatro de la

Comedia (Sala Tirso de Molina). 
25

“La Literatura

mística está llena de

abismos, esperanzas,

anhelos,

sensibilidades 

o heridas que

podremos encontrar

en nuestro 

“Templo vacío”. 

LLUÍS HOMAR
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Juanjo Artero es uno de los
protagonistas de este thriller que fusiona el
lenguaje teatral con el lenguaje
cinematográfico. Basado en la obra de
Fernando Ramírez Baeza, ha sido dirigido
por Gabriel Olivares. 

* ¿Quién y cómo es Roberto

Maldonado, tu personaje?

A Maldonado lo han relegado (según
piensa él) los de su partido a un cargo
intermedio en el Ministerio de Sanidad. Es
un político que se mueve por su propio
interés. Es ambicioso y desea llegar a la
primera línea de la Política.  

Cuando empezó en Política (como
muchos) su intención era la de ayudar pero,
después, se encuentra con la realidad del
partido y de la burocracia y cambia. Ahora
todo lo que le mueve es hacer cosas en su
propio beneficio.

* La función narra que “en el

confinamiento, durante la pandemia, tu

personaje se ve envuelto en una trama

relacionada con la compra de cuatro

robots de tecnología americana para

hacer test PCR mucho más rápido…”,

¿qué más puedes contarle a los

espectadores sobre la historia?

En pleno confinamiento, Enrique
Gálvez (Iker Lastra), financiero del
Banco Futuro, averigua que está en la lista
de posibles imputados por una operación
corrupta del Banco. Cuando más
desesperado está, recibe la llamada de
Silvia Becerra (Ana Turpin), una
científica activista de Harvard y
cooperante en varias fundaciones que
quiere llevar a España cuatro robots de
tecnología americana para hacer tests PCR
mucho más rápido, pero cuestan cuatro
millones de euros y están en China.
Enrique también utiliza los robots para
fines propios. Él necesita la autorización
del Gobierno para que llegue el avión a
España con los robots y me llama para
pedirme que resuelva los trámites...

26

Por M.V.

JUANJO ARTERO

en “ROBOTS”
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JUANJO ARTERO

* En la función se habla del poder de

la prensa, de la ambición, de la

corrupción, sobre las trabas del sistema

burocrático...

Sí. La obra es como una cebolla con

muchas capas. Está basada en la realidad

de algunas cosas que ocurrieron pero es

una obra de ficción.

Habla del ser humano, de la naturaleza

humana. De lo que es un buen fin y de lo

que no lo es. No habla de los políticos o de

los banqueros solamente o en concreto,

sino de que el sistema destruye las buenas

intenciones que tienen al principio los seres

humanos. Nos habla también del poder de

la prensa  amarilla, que sólo busca dar

espectáculo pero sin mojarse. También

habla de las personas que en momentos de

crisis se enriquecen y de la Inteligencia

Artificial. 

* En “Robots” hay más de 40

secuencias distintas. ¿Qué tiene de

especial esta obra para que su puesta

en escena sea casi cinematográfica?

Es un thriller y en la obra parece que

Gabriel Olivares tenga la cámara de cine

dentro del Teatro. Es como un set de rodaje

en el que hay más de 40 movimientos de

cámara. Hemos tardado mucho tiempo en

los ensayos para coger la dinámica de

grupo respecto a la puesta en escena. La

escenografía es una parte muy esencial. Es

un panel de cristal que va formando

distintos ambientes que se ven desde todos

los planos. Los actores movemos la

escenografía como si  fuese una

coreografía. Visualmente queda muy bien. 

* La escena más conmovedora se

produce cuando…

Se produce al final de la obra. Es

cuando el público entiende todo lo que

ha ocurrido. Al final también hay un

homenaje a los sanitarios y médicos que

tanto nos cuidaron durante la Pandemia.

* ¿También hay un hueco para el

humor?

Sí. Mi personaje tiene mucho humor

por su forma de ser ya que no es nada

correcta. Al público le recuerda a algún

que otro político, aunque él no tiene una

ideología en concreto. Dice frases como

“¡No me va s a enfrentar ahora a la

maquinaria burocrática!”.

Completan el elenco María Asensio,

Alejandra Prieto, Abraham Arenas,

Arantxa Sanchís y Jesús Redondo.  

Del 26 de Marzo al 18 de Abril.

Teatros del Canal (Sala Verde). 
28
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ELS JOGLARS llevan a escena esta

comedia dirigida por Albert Boadella.

En el escenario nos narran los momentos

más destacados de la vida del rey emérito

Don Juan Carlos. La función se inicia con

una fiesta en un velero que navega por el

Golfo Pérsico en 2023…

Según Ramón Fontseré, que da vida al

rey emérito, “vamos recordando desde

su infancia hasta la situación actual en 

la que se encuentra. Se pueden ver su

forma de actuar, su forma de defenderse,

sus cualidades y sus defectos. Sin olvidar

las cosas incómodas que son públicas y

notorias y también las positivas. La obra

no solo busca recurrir a los aguijones de

la sátira, sino que trata de ofrecer un

retrato regio cercano a la realidad actual.

Es una aproximación de clarooscuros del

público a la figura del Rey. Un retrato

como lo haría un pintor, señalando la

condición humana del personaje.”

En el escenario están también el capitán

Hackett (Martí Salvat) que es un capitán

inglés al mando de la goleta en la que se

realiza el viaje y con el que mantiene una

disputa sobre la autoridad; Carmela (Pilar

Sáenz), la periodista-amiga con la que se

sincera; Inés (Dolors Tuneu), que es la

cocinera encargada de hacer la paella y la

que le motiva su campechanía; Adrián

(Bruno López Linares), el joven bufón y

Palomo (Javier Villena), el amigo de

francachelas. 

Albert Boadella ha vuelto a dirigir a Els

Joglars, después de 12 años. Ha comentado

que “Es una obra muy shakesperiana

porque la propia vida de Juan Carlos I lo

ha sido. Ha tenido facetas cercanas a la

tragedia clásica, desde su infancia

separado de sus padres a la muerte de su

hermano por un disparo fortuito o esta

última etapa no exenta de polémica.

Lope de Vega o Molière hubieran

estado encantados de hacer algo con su

vida”.

Hasta el 31 de Marzo. 

Teatro Infanta Isabel. 

(entrevista con Ramón Fontseré 

en www.aescenarevista.com)
30
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La compañía Chévere lleva a escena

la misteriosa historia de Hellen Keller,

que fue, entre otras muchas cosas, la

primera persona sordociega en obtener

un título universitario en 1904 en

Harvard. La llevan a escena Ángela
Ibáñez, Patricia de Lorenzo y Chusa
Pérez. La dramaturgia y la dirección es

de Xron. Con él hablamos.

* En la presentación de esta función
comentas que: “La norteamericana
Helen Keller se convirtió en una
celebridad mundial al ser, según las
fuentes oficiales, la primera persona
sordociega en obtener un título
universitario en 1904 en Harvard…

Promovió el sufragio femenino y los
derechos de los trabajadores... Pero al
investigar en varios archivos digitales
norteamericanos se van descubriendo
otras facetas desconcertantes de su
vida, que son sistemáticamente
ocultadas…” ¿Cuáles fueron esas
facetas?

Esas facetas son de las que trata la

obra. Quien conozca la vida de Helen

Keller, a través de libros o películas

como “The Miracle Worker” (“El

milagro de Anne Sullevan” en España),

podrá descubrir muchas otras cosas de la

vida de Helen Keller que no se han

querido contar. Para resumirlo mucho

digamos que Helen Keller fue una

activista que se posicionó políticamente

en muchos de los acontecimientos y

sucesos que golpearon la sociedad de su

época, desde principios del siglo XX

hasta la década de 1960. Y que ser una

de las mujeres más conocidas de Estados

Unidos no le impidió disentir de lo que

mayoritariamente se consideraba

aceptable en su país, por lo que fue

investigada por el FBI durante cuarenta

años. 

32

Por Marta Vázquez. 

Xron
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HELEN KELLER, ¿LA MUJER MARAVILLA?
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* Una de las protagonistas, la actriz
Ángela Ibáñez, es sorda y la obra
cuestiona la incomunicación entre
personas oyentes y no oyentes e integráis
en escena la lengua de signos… 

Este es uno de los elementos principales

de este trabajo: explorar la posibilidad de

integrar en la obra dos lenguas de naturaleza

tan distinta como la lengua oral y la lengua

de signos. Nos adentramos en un territorio

que desconocíamos y que fuimos

descubriendo a medida que avanzamos.

Algo que acabó condicionando totalmente

las soluciones para la puesta en escena. Por

ejemplo, hay mucho silencio y nada de

música, algo poco frecuente en el teatro que

se puede ver hoy. Los subtítulos se usan

para hacer accesible al público oyente lo

que se está signando, que es lo contrario a

lo que pasa habitualmente en el teatro ya

que los subtítulos son el medio que

ofrecemos a personas sordas para seguir una

obra, sin tener demasiado en cuenta que la

estructura de nuestra lengua escrita está

muy alejada de la estructura de la lengua de

signos. La idea también es usar en el

escenario dos lenguas minorizadas, el

gallego y la LSE, para insistir en las

situaciones y discriminaciones que

comparten, a pesar de ser tan distintas.  

* “¿Por qué se oculta parte de su
vida? ¿A quién le interesa hacerlo?
¿Porque no se acepta que una de las
personas más famosas del siglo XX en
EE.UU. sea comunista?...” ¿Son las
principales preguntas que queréis
plantear?

La vida de Helen Keller plantea muchas

preguntas y seguramente no podemos

encontrar demasiadas respuestas. Es una

forma interesada de transmitir ciertos

valores que se quieren imponer como más

válidos que otros. Estas preguntas sobre

alguien que murió hace más de cincuenta

años interpelan también a la sociedad

actual. Si Helen Keller fue perseguida,

criticada y descalificada hace cien años por

sus ideas opuestas a lo que se consideraba

aceptable en una mujer, ¿cómo es posible

que ahora se sigan usando las mismas

descalificaciones?...  Ella respondió a esas

críticas, ejerciendo la disidencia en el país

que convirtió en una causa fundamental la

persecución de las ideas que ella defendía.

Es una paradoja, una contradicción total. 

También el cuestionamiento de su

figura, tanto desde personas con

discapacidad como desde amplios

sectores de la juventud, nos hace

preguntarnos ¿qué es lo que está

fallando?. Esta pregunta funciona como

detonante para investigar las bases sobre

las que se ha construido el mito que

conocemos de Helen Keller.

Es una producción del Centro
Dramático Nacional, Chévere y Teatre
Lliure. 

Del 15 de Marzo al 7 de Abril.
Teatro Valle-Inclán (Sala Francisco
Nieva). (entrevista completa en
www.aescenarevista.com)
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Un texto escrito por Daniel Dicenta y

Juan Manuel Gómez, bajo la dirección

de Magüi Mira.

En el escenario tres mujeres: Estela

Anderson (Lola Herrera), científica, de

extraordinaria inteligencia; la doctora

Soler (Lola Baldrich), jefa del

departamento de psiquiatría de un

avanzado hospital y Eva Landau (Ana

Labordeta), reconocida periodista y

escritora.

Sobre su personaje Lola Herrera ha

explicado que “es una científica que ha

dedicado toda su carrera a mejorar la

sociedad y que, cuando da con la

fórmula para hacerlo, ve cómo los

grandes poderes que pueden cambiar

las cosas, deciden llevarlo por un

camino monstruoso y horrible para la

sociedad. Hay muchos inventos que se

han vuelto a la contra, que están

hechos con muy buena intención pero

que algunos listos y manipuladores los

utilizan en su beneficio propio.”

Para Ana Labordeta, “Estas tres

mujeres son víctimas de ser adictas al

Sistema, de la manipulación y de la

desinformación. Cuando son

conscientes de que están siendo

utilizadas y manipuladas unen sus

fuerzas para luchar contra este

sistema tan voraz y atroz que muchas

veces nos engulle y que hace que

vayamos de forma individualista por

la vida. Hay que unirse, agruparse,

crear redes. Porque juntas somos más

fuertes...” 

Y, según Lola Baldrich, “Adictos”

lleva al ámbito teatral una función que

habla de un tema puntero.

Abrimos el melón de esta

contemporánea esclavitud para

aclarar que no somos libres. Hoy

en día nuestra esclavitud es la

cesión de datos y la tecnología...”

Teatro Reina Victoria.  

34

ADICTOS
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Una obra cuya dramaturgia ha sido

escrita por David Caiña y Andrés Lima

(quien también la dirige), a partir de una

idea original de Gemma Martínez.

La llevan a escena Pilar Matas,

Gemma Martínez, Maribel Salas,

Goizalde Núñez, Sol Maguna y Vito

Rogado.

“Todas las hijas” es la historia de

cinco actrices. Es el cuento de sus vidas.

Cinco mujeres necesitan hablar de cómo

han llegado hasta aquí, de cómo han

vivido sus vidas y su arte y de porqué en

el fondo del pecho, entre el corazón y el

pulmón, donde se siente y se respira, hay

una inquietud. 

En la parte de atrás de un escenario

estas cinco mujeres ensayan una obra

llena de misterio y violencia. Sumidas en

la oscuridad, los ecos del escenario les

harán revivir episodios de sus vidas que

las han formado como mujeres libres e

independientes. Pero el camino no fue

fácil y no lo sigue siendo ya que el miedo

las acompaña porque “Todas las hijas”

es una obra de terror. Una mujer camina

por una calle de noche y escucha unos

pasos que le siguen. Una madre posesiva

arrastra a su hija a la locura. El miedo a

cerrar los ojos y soñar. El recuerdo

infantil de un abuso. La pesadilla de una

relación marcada por la violencia. No

dormir, no comer, convertirse en un

fantasma, en un vampiro, en un

monstruo. 

Según Andrés Lima, “Todas las hijas”

es el relato de cinco mujeres valientes

sobre su propia vida. Es el exorcismo del

miedo para superar el miedo. Es un

juego que a veces puede ser muy

peligroso y a veces muy divertido. Es

jugar, es temer, es luchar, es pelear y es

reír. Estas cinco mujeres tienen el poder

de mover el mundo con su mirada. Con

las venas abiertas nos miran, nos hablan.

Lo suyo es puro teatro...”

Es una producción de Erre

Produkzioak y Diputación de Bizkaia

en colaboración con el Teatro Arriaga.

Del 7 al 31 de Marzo. 

Teatro Fernán Gómez CCV. 

TODAS LAS HIJAS
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AMIGA 
7 y 22 / 20:00H 

DRAMATURGIA Y DIRECCIÓN IRINA KOUBERSKAYA 

10, 17 y 24 / 19:00H - 14 / 20:00H 

MULADAR 
AUTOR Y DIRECTOR HUGO PÉREZ DE LA PICA 

e l c o r t e i n g l e s . e s  

C/ Sancho Dávila 31 
Reservas 91 242 77 27   
teatrotribuene.com 

Siguenos en: 
V E N T A  D E  E N T R A D A S  

V E N T A  D E  E N T R A D A S  

TAQUILLA 
ONLINE 

M A R  /  2 0 2 4  /  P R O G R A M A C I Ó N  

TEATRO TRIBUEÑE 

DIRECCIÓN IRINA KOUBERSKAYA 
de IVÁN VIRIPAEV 

1, 8 y 15 / 20:00H 

BORRACHOS 

2, 3, 9, 16 y 23 / 19:00H 

ARGENTINITA, ENCARNACIÓN 
DE LA DANZA 
DRAMATURGIA Y DIRECCIÓN 
HUGO PÉREZ DE LA PICA 

21 / 20:00H 

LIGAZÓN de VALLE-INCLÁN 
DIRECCIÓN IRINA KOUBERSKAYA 



EN EL 

FERNÁN 

GOMEZ

Mi abuela no 

se l lama Carmen

Es el viaje de una nieta que redescubre

a su abuela en los últimos momentos que

pasaron juntas. 

“En la función se habla de la vida y de

la muerte, de la memoria histórica y de

la falta de memoria. De decisiones

vitales a las que solo las mujeres nos

enfrentamos, hablamos de gestación,

maternidad y soledad. La amistad y la

familia como puntos cardinales”,

comenta Ana Mayo, su autora, directora

e intérprete.  

Hasta el 17 de marzo.

Paraíso

La situación comienza cuando a Juan,

un ejecutivo de una corporación

poderosa, le realizan un trasplante de

corazón. Ahí comienza la transformación

de este hombre que empieza a sentir

como la propietaria del corazón que es

una prostituta dominicana que vino a

España para poder sacar dinero y pagarle

las medicinas a su hijo nacido con

afecciones pulmonares. El corazón

trasplantado comienza a tener casi vida

propia, haciendo que el ejecutivo

comience a sentir, a pensar, a desear y a

comportarse como su dueña. 

Al principio parece que el ejecutivo es

dueño de todo este cambio y disfruta de

esa nueva situación. Sin embargo, esta

comodidad le lleva a cometer un error.

Cuando se produce la ruptura, todo se

viene abajo y el corazón y la prostituta

comienzan a emerger con todo su poder

hasta hacerse dueños del cuerpo y de la

mente de Juan.

Con Chema Ruiz, dirigido por Luis

Miguel González Cruz. 

Del 21 de marzo al 7 de abril.

Teatro Fernán Gómez CCV 

(Sala Jardiel Poncela). 

38
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Héctor (José Sacristán) y Berna

(Ana Marzoa) son un matrimonio sin

hijos que, a lo largo de su vida, han

reunido una colección y sacrificaron

todo lo demás. Ahora, de ancianos,

quieren asegurarse de que su colección

les sobreviva. Para lograrlo, buscan un

heredero. Han convocado a Susana

(Zaira Montes), coleccionista, quizás

para examinarla. Les acompaña Carlos

(Ignacio Jiménez), quizá un

examinador o “una pieza de la

colección.” 

Tras el éxito de “María Luisa”, el autor y

director Juan Mayorga presenta una

función más compleja en la que las palabras

siguen teniendo un valor importante. 

“Era necesario que alguien hiciese

“La colección”. Imágenes separadas

por océanos o siglos esperaban que

alguien las reuniese. Su destino era la

colección. Si algún día, dentro de un

millón de años, un ser capaz de pensar

y de sentir encuentra la colección,

sabrá qué es la humanidad y qué

podría haber sido. Antes de atravesar

esa puerta, piensen que, cuando

vuelvan a este lado, todo lo verán

desde la colección. También a las

demás personas y a sí mismos. La

colección te descubre. No puedes verla

y no preguntarte quién eres, porque

contiene todo lo que eres y todo lo que

no eres...”, comenta Juan Mayorga.

“La colección” es una obra sobre el

matrimonio, sobre el paso del tiempo y

sobre la misteriosa relación entre las

personas y los objetos.

Del 14 de Marzo al 21 de Abril.

Teatro de la Abadía. 
39

LA COLECCIÓN

Fotografía de Javier Naval
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PAELLA

A veces ácida y otras alocada, la obra

ahonda en las desigualdades entre hombres

y mujeres aún presentes en nuestra

sociedad y, más concretamente, en el

ambiente laboral. Mientras se cocina una

paella (algo que ocurre realmente durante

la función), muchos otros temas, como si

se trataran de ingredientes, se van

mezclando y dejan su aroma, hasta

conseguir el “sabor perfecto”.  Es una

producción de Tarambana Teatro que está

protagonizada por David Fernández

'Fabu' (que también es el autor de la obra)

y Nerea Moreno.

CLÍMAX

Es una divertidísima comedia de

personas que se ayudan unas a otras para

ser un poquito más felices. Habla sobre la

amistad, el primer amor, el sexo, la pasión,

la maternidad, los celos y la venganza.

Con María Asensio, David Carrillo,

María González, David Novas, María

Ordóñez, Estefanía Rocamora y

David Trabucchelli. 

UNA NOCHE EN EL ALHELÍ

En escena un bar de carretera a las

tantas de la noche. Dos hombres

trajeados con un día muy complicado y

con la necesidad imperiosa de encontrar

un lugar donde esconderse y poder

comunicarse. Un local cochambroso,

lleno de deudas que preocupan a su

propietaria, que no sabe cómo sacarlo

hacia delante. Dos primas, una cocinera

y otra prostituta intentando sobrevivir.

De La Fantoche.

Teatro Alfil. 

EN EL

ALFIL

Una noche

en el alhelí

Clímax

Paella
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“La voz humana” es una tragedia lírica en un acto que
reflexiona sobre la soledad, el amor no correspondido y la
lucha interna de una mujer que intenta desesperadamente
mantener una conversación telefónica con su amante, que la
ha abandonado y está a punto de casarse con otra mujer. 

Sobre un texto de Jean Cocteau. Con Ermonela Jaho.

“La espera” es una ópera de un solo acto que narra el
monólogo que se enfoca en las premoniciones, las dudas
y esperanzas de una mujer que se adentra en el bosque en

busca de su amante. Mientras lo atraviesa, reflexiona sobre su relación y la pasión
que les une. Pero le encuentra muerto y esa situación hace que experimente
emociones intensas y perturbadoras. Con Malin Byström. 

Del 17 al 24 de Marzo. Teatro Real.

LA VOZ HUMANA/LA ESPERA

LA PASAJERA

Ópera en dos actos que se desarrolla
en un trasatlántico que navega rumbo a
Brasil en 1959. Lisa, la mujer de un
diplomático alemán, ve entre los
pasajeros a una mujer que le recuerda a
Marta, una prisionera de Auschwitz a la
que había mandado ejecutar en sus años
como guardia en el campo de
concentración. Esa aparición despierta
una serie de escenas que le recuerdan un
pasado que Marta quería olvidar.
Aparecen de nuevo para ella el miedo,
los temblores y la tragedia vivida
mientras que en Lisa surge una sensación
de culpa y responsabilidad individual.

Pasado y presente se persiguen
mutuamente en una ópera de recuerdos
y obsesiones. 

Una nueva producción del Teatro
Real, dirigida por David Pountney. 

Hasta el 24 de Marzo.  

Teatro Real. 

42
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Vuelve al Teatro de la
Zarzuela este drama lírico

popular (como lo denominó

Pablo Sorozábal). El

compositor de la música de

esta obra aclaró que “lo de

popular quiere decir proletario

y no folklórico.”

La terminó en 1968 y tuvo

un conato de estreno en 1979. 

El 21 de febrero de 2009 se

estrenó finalmente en San

Sebastián, pero en versión de

concierto. 

Y en 2016, en el Teatro de la Zarzuela,,

después de 48 años, tuvo lugar el estreno

absoluto de la versión escénica dirigida

por José Carlos Plaza. 

La trama nos sumerge en el centro de

la miseria y del analfabetismo. La

historia transcurre en los barrios bajos de

Madrid. Juan José y Rosa viven desde

hace tiempo juntos y ella es para él el

único sentido de su vida. Pronto las

cosas cambiarán y los hechos conducirán

hacia un fatídico final.

La llevarán a escena Juan Jesús
Rodríguez y Luis Cansino
(alternándose)  como  Juan José; Saioa

Hernández y Carmen Solís como

Rosa; Toñuela es interpretada por

Vanessa Goikoetxea y Alba Chantar;

Isidra es María Luisa Corbacho y

Belem Rodríguez Mora; Paco es

interpretado por Alejandro del Cerro y
Francesco Pio Galasso; Andrés es

Simón Orfila; Cano es Luis López; a

Perico le da vida César Arrieta y el

Presidiario es Santiago Vidal. 

La dirección musical es de Miguel
Ángel Gómez-Martínez, la

Escenografía y la Iluminación son de

Paco Leal y el vestuario de Pedro
Moreno.  

Del 4 al 12 de Abril. 
Teatro de la Zarzuela.
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JUAN JOSÉ

Fotografías de la producción de 2016
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Argentinita, 

encarnación de la

danza

El dramaturgo y director

Hugo Pérez de la Pica ha

escrito y dirigido esta serenata

de amor y de muerte que

protagonizan Badia Albayati,

Candelaria de la Serena, Rocío Osuna,

Enrique Lafuente, María Nadal e Iván

Oriola. 

“La danza y la guerra, el exilio, la

fama. Y Pilar, hermana y compañera,

cerrando los ojos de todos ellos...”,

comenta Pérez de la Pica.

Borrachos

La compañía Tribueñe representa esta

función de Ivan Viripaev dirigida por Irina

Kouberskaya. Está protagonizada por 15

personajes que comparten su evidente

estado etílico, por lo que son tan torpes

como libres en la expresión de sus

pensamientos y voluntades. Según su

directora, “En cierto modo “Borrachos” es

una prolongación de la idea de esperpento

de Valle-Inclán, trasladada a nuestros días.

Amiga

Rocío Osuna y Catarina de

Azcárate son las protagonistas de esta

obra dirigida por Irina Kouberskaya.

Según comenta Irina, “Marina Tsvetáyeva

y Sofía Parnok han abierto un camino ante

el eterno problema social de ocultar la

libertad sensorial entre personas del mismo

sexo...”

Muladar
Este espectáculo musical creado por

Hugo Pérez de la Pica invita a

sumergirse en un mundo delicioso y fino

de ritmos y géneros. 

Con un repertorio de nuevas

composiciones inspiradas en la música

de los grandes maestros de los siglos

XVIII, XIX  y principios del XX. 

Teatro Tribueñe. 

EN TRIBUEÑE

44

Argentinita

Borrachos

Muladar
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Más noticias, más entrevistas, 
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La XXVIII Edición del Festival
Internacional de las Artes Escénicas
para todos los públicos de la Comunidad
de Madrid presenta 24 espectáculos en
11 espacios de la capital y en otros 28
municipios de la CAM.

Esta edición del festival reivindica, según

Lola Lara, su directora, “la presencialidad

del teatro como una condición que hace de

las artes escénicas una expresión cultural

singular y única. En un momento en que se

debate sobre el abuso de dispositivos

electrónicos por menores de edad y el

consumo de lo digital, el teatro es una

manera de reconectarlos con la vida real,

con lo sensorial y material. Todos son

trabajos artesanos, todas las obras son fruto

de la creatividad de sus hacedores, que han

elegido la estética como lenguaje universal

para comunicarse con sus semejantes”.

Teatralia se abre a la palabra, pero

también a las posibilidades que ofrece la

tecnología. Se podrán ver escenografías

cambiantes hechas mediante

videomapping en “Poli Pop”, de la

carismática compañía coreana Brush
Teatre. Habrá aventuras espaciales en

“¡Aux etoiles! (¡A las estrellas!)”, la

quinta creación de Cirque Hirsute de
Francia, en la que una pareja de acróbatas

se pasea por el cosmos experimentando la

ingravidez y encontrándose con múltiples

experiencias. También el público explorará

el espacio en la circense “Polvo de
estrellas”, coproducción chileno-

ecuatoriana. En “The only child (El hijo
único)”, una niña vive aventuras camino de

la casa de su abuela. Y en “Yumé”, una

mujer a la que le roban su sombra,

emprende un viaje en su busca.

El 
testamento

Al calor
del 

cancionero

El hijo único

Semilla

A dos ruedas

FESTIVAL TEATRALIA

46-47 Teatralia_Maquetación 1  16/02/24  13:32  Página 1



En el festival se nos hablará del amor,

de la pérdida, de la vejez, de la memoria

íntima y de la colectiva. Como en “Ma
solitud (Mi soledad)”, de Guillem Albà.

Teatro de títeres sin texto sobre el regreso

de un hombre a sus raíces. De la infancia

en “El testamento”, de Zum-Zum, en

donde un hombre recuerda su vida con la

ayuda de numerosos objetos y en “À
deux roues, la vie! (A dos ruedas, ¡la
vida!)”, de la canadiense DynamO
Théâtre, en la que un hombre redescubre

su historia familiar viajando al pasado.

De la pérdida de memoria se hablará en

“Liza y Orson”, de la compañía

argentina Puro Grupo. Es un

acercamiento amable y tierno a la

enfermedad del Alzheimer.

El universo literario inspira algunas obras

como la adaptación de “Moby Dick” que

presenta Plexus Polaire, una compañía de

origen franco-noruego. 7 actores, 50

marionetas, técnicas de cine, una orquesta

y una enorme ballena describen la

interminable batalla entre el hombre y la

naturaleza. 

El cuento de la artista e ilustradora checa

Květa Pacovská (“Il Piccolo Re Dei Fiori
(El pequeño rey de las flores)” sobre la

busca de la felicidad  es llevado a escena

por Balletto di Roma y Teatro Gioco
Vita. La puesta en escena, ejecutada por

dos bailarines-actores, fusiona danza y

teatro de sombras, objetos y proyecciones

en gran formato.

Destaca también el estreno de

“Ciudades III (MIJI)”, la última entrega

de la trilogía de la compañía de danza-

teatro Milímetro. Y en “Un hilo me liga
a vos”, La Tartana nos sumerge en el

fascinante mundo de los mitos griegos de

la mano de títeres de pequeño y gran

formato, actrices y actores, poesía,

proyecciones y música en vivo.

En el festival también están presente la

canción tradicional de “Al calor del
cancionero” de Teatro de Malta; la

reinterpretación de los ritmos populares de

“Ritmos animalescos” (de Fábrica de
Paraules) y el elogio de la naturaleza de

“Semilla”, de la compañía belga Tea Tree.

En su compromiso con la inclusividad,

Teatralia incluye “De tú a tú”, del

Colectivo Mur, un espectáculo de circo

que celebra la diversidad. 

Hasta el 24 de Marzo.
www.madrid.org/teatralia
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¡Aux Étoiles !
Il Piccolo

Re dei
Fiori

Moby Dick
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Titerescena: 

Mentira cochina

Cal Teatre presenta este espectáculo

que propone una reflexión sobre la

mentira y la verdad a partir de la historia

de un niño que rechaza su realidad. 

Dos arquitectos, expertos en crear

mentiras, le ayudarán a crear una nueva

identidad. ¿Se aguantará la mentira?...

Teatro Valle-Inclán. 

La Flauta mágica. 
Tu primera ópera

Sarastro, el rey Sol, se ha llevado a su

bosque de la Luz a la princesa Pamina

para que la reina de la Noche, su madre,

no la hechice desde el bosque de la

oscuridad. Un príncipe llamado Tamino

aparece en el bosque de la reina de la

Noche perseguido por una serpiente y la

Novia del bosque intentará salvarlo...

De Ópera Divertimento. 
Teatro Bellas Artes. 

FAMILIARES

Peter. El musical

Tras su gira por España, ha vuelto a

Madrid este musical.

Una nueva puesta en escena de

Theatre Properties, dirigida por Tomás
Padilla, que recrea la magia de esta

famosa historia con acróbatas y un gran

elenco de actores y bailarines. 

Teatro Alcázar. 

El conciertazo en famil ia

Un concierto educativo para enseñar a

los más pequeños que la música clásica

es divertida.

En esta ocasión se centra en “Las

cuatro estaciones” de Vivaldi. 

Con el maestro Pascual Osa, la

Orquesta Filarmonía y la presentadora

Eva Diago.

Nuevo Teatro Alcalá. 
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Rebelión en 
la granja

La compañía LaJoven y la

dramaturga Marta Aran presentan

una nueva versión de uno de los

grandes clásicos de la Literatura

contemporánea. 

El mundo capitalista digital ha

caído. Los jóvenes han hackeado

todos los antiguos servidores y han creado un nuevo software ético llamado Animal

Farm. En este nuevo mundo digital habrá una red social en la que sus avatares serán

animales, con sus propios mandamientos, lenguajes y trends. Se creará una

comunidad llena de ética digital y transversalidad. (Para mayores de 12 años).

Real Teatro de Retiro. 
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Las trágicas payasas
de Shakespeare

Cuatro payasas amantes del

teatro shakesperiano se atrincheran

en un teatro del extra radio a punto

de ser clausurado para dar a

conocer sus originales versiones de

Hamlet, Otelo y Romeo y Julieta.

Ocultando sus verdaderas intenciones detrás de una inocente noche de bingo, las

damas se entregan en cuerpo y alma al juego del teatro. Con Esther Acevedo, Lidia
Navarro, Georgina Rey y Maribel Vitar. De y dirección de Hernán Gené. 

Teatro Pavón.  

Aladdin. El musical

Aladdin, un divertido

ladronzuelo de buen corazón,

conoce en las calles de una exótica

ciudad de Oriente a una valiente e

inteligente muchacha que dice ser

una criada pero que, en realidad, es

una princesa. Ambos jóvenes

tendrán que enfrentarse a grandes

peligros para alcanzar sus sueños.

Menos mal que cuentan con la ayuda de un juguetón y astuto Genio para

conseguirlo.Teatro Maravillas.
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Nuye 

Es una propuesta circense y coreográfica para seis

acróbatas que nace de la exploración sobre las

dinámicas de las relaciones de pareja y que recoge

nuestro ir y venir entre uno/a mismo/a y los demás, en

una búsqueda constante para completarnos. 

Un escenario ocupado por una pared modular que

toma vida, con sus agujeros, puertas y un trampolín

que tiene muchas caras. De la compañía de circo Eia.
Teatro Circo Price. 

Petit Katarsis: 
Rinrín renacuajo

Rinrín renacuajo vive junto a su papá

Rana, en un céntrico barrio del bosque. Las

circunstancias de una tarde en la que se

queda solo en casa y el impulso  de un

público interactivo que ayudará al

protagonista a tomar las decisiones más

importantes, animarán a Rinrín a

emprender un viaje en el que conocerá a los animales que habitan su barrio y

descubrirá que los prejuicios que tenía sobre ellos estaban equivocados. Como en

“La Katarsis del Tomatazo”, los/as niños/as tendrán su momento lanzando bolas de

colores para expresar sus sentimientos. Sala Mirador.
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FAMILIARES

Tiebelé

Se hace eco de las hermosas huellas que

dejaron en sus casas las mujeres de un pueblo

de Burkina Faso. Es un espectáculo que

combina plasticidad y poesía. Tierra y canto.

Materia orgánica y material sensible. 

Mi soledad
El nuevo espectáculo de Guillem Albà

es un regreso a sus raíces y su característico

universo visual. Esta vez a través de los títeres y la comicidad de pequeño formato

y de una vibrante experiencia colectiva de proximidad. Un viaje de la comedia a la

poética, con sus manos como punto de partida. 

Espacio Abierto Quinta de los Molinos. 
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EN CARTELERA

Dos tronos. Dos Reinas

La lucha por un trono. Un encuentro

imaginario que nunca existió. Una

sentencia de muerte postergada. La

feminidad y la masculinidad del poder a

través de dos mujeres antológicas: Isabel

I de Inglaterra y María Estuardo, Reina

de Escocia. Dos mujeres luchadoras y

transgresoras. Dos mujeres que

dependían una de la otra. Un texto de

Pepe Cibrian  protagonizado por Nacho
Guerreros y Nicolás Perez Costa. 

En el escenario pasión, intrigas,

ternura, emoción, verdades, intensidad...

Teatros Luchana.

Una humilde propuesta

Mariano Llorente protagoniza este  monólogo

de Jonathan Swift que es un latigazo a nuestra

indiferencia. Sin aspavientos, con mesura y

moderación, se nos propondrá que lo mejor que

podemos hacer para acabar con los pobres que nos

rodean es “comérnoslos”. A los bebés que no

pasen del año. Bebés lechales. Así los quitamos de

en medio y nos alimentan, formidable manjar.

Hay, pues, que preservar a las madres parturientas para que semejante delicia gastronómica

sea un realidad en los banquetes de terratenientes. Es una sátira gastronómica de

Micomicón Teatro. Versión y dirección de Laila Ripoll. Teatro Infanta Isabel. 

El verdugo

Un espectáculo de marionetas para

adultos de la compañía El Espejo Negro.

Narra la historia de José Luis, un hombre

que se encuentra con un verdugo llamado

Amadeo durante un servicio en una prisión.

A medida que avanza la historia, José Luis

descubre que Amadeo ha tenido una

relación íntima con su hija Carmen, lo que

lleva a que se vean obligados a casarse. A

pesar de esto, todo parece ir bien cuando

Amadeo se instala cerca de la pareja que,

además, está esperando un hijo. Sin

embargo, surgen problemas económicos. 

Teatro de la Abadía.
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Un buen colchón

Una obra escrita por Paula Llorens,
dirigida por Israel Solà (uno de los

fundadores de la compañía La Calòrica) e

interpretada por Carlos Chamarro, Veki
Velilla y Víctor Palmero.

“Un buen colchón” presenta a una pareja de

treintañeros llena de sueños y aspiraciones que

se han ido a vivir juntos. La primera noche,

tras la mudanza, ya tumbados en la cama, leen

una noticia que les llama la atención: un futbolista de primera división duerme en un

colchón de 45.000 euros. Esa misma noche él tiene una revelación en forma de sueño

absurdo: desea ese colchón. Ella, una opositora, centrada y organizada, intenta disuadirle.

Atrapados por una publicidad engañosa, se convencen de que todos sus problemas se

arreglarían si tuvieran ese objeto que les permitiera descansar bien. Esta obsesión les lleva

a una espiral de situaciones alocadas en la que van perdiendo el rumbo de sus vidas. 

Teatro Quique San Francisco. 

El Teatro de 
las locas

Una obra escrita y dirigida por Lola
Blasco que habla de la enfermedad mental

como patología. Con Pepa Zaragoza,

Nieves Soria, Alda Lozano, María
Pizarro, Alberto Velasco y Vidal
(músico).

Con pinceladas históricas, denuncia, a

través del humor negro, la crueldad con la

que se trató a muchos de los pacientes del

médico francés Jean-Martin Charcot,

referente de la neurología moderna que

vivió en el siglo XIX. Como explica Lola

Blasco, “a lo largo de la historia, lo que se

ha entendido por locura ha tenido que ver

con los rasgos que asociamos a lo

femenino. Los hombres que han padecido

algún trastorno también han sido

considerados afeminados”.

A partir de sus personajes, de sus discusiones y pensamientos, el público

descubrirá qué significa hoy la locura y qué tipo de encierro sufren quienes se

desvían de lo que la sociedad impone.Teatro Mª Guerrero. Sala de la Princesa. 
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Homo ausente (cosas que un

hombre no haría)

Una obra dirigida por Iñigo Rodríguez-Claro
e interpretada por Pablo Huetos. A través de la

comedia, la crítica y referentes ochenteros como

“Regreso al futuro”, “E.T.” o Julio Iglesias,

asistimos a la lucha de un hombre contra la

herencia machista y violenta.

Esteban enfrenta desafíos laborales y personales,

asumiendo la crianza de su bebé en solitario y el

éxito  profesional  de  su  pareja. Busca  ayuda,  pero  no  la  acepta,  hasta  que su grupo

de amigos irrumpe  en  su casa  para  que  se  sincere  con  ellos. Esteban lucha contra

sus propias contradicciones e intenta deconstruirse como hombre con más

incertidumbres que certezas. Sala Cuarta Pared. 

Así hablábamos

La compañía La Tristura (formada

por Itsaso Arana, Violeta Gil y Celso
Giménez) presenta esta función a partir

de un texto de Carmen Martín Gaite.

Nos narran que un grupo de jóvenes se

vuelve a encontrar después de un tiempo

sin trabajar juntos y plantean algunas

preguntas como ¿Qué sucede cuando

alguien muere antes de tiempo? ¿Cómo

continúa la vida? ¿Y la noche? ¿Cómo

continúa la conversación?.

Teatro Valle-Inclán. 

EN CARTELERA
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Faisandage, un cadáver
del icioso

La millonaria cubana Rosa Cecilia

Menéndez Marín, famosa productora

ejecutiva de las películas más importantes

de las últimas décadas de Hollywood, más

conocida como “La Checha”, ha asesinado

a tiros a sus vecinos ancianos. Ahora se

enfrenta a condena de muerte por

inyección letal. Su último deseo es saber

que será un cadáver exquisito, por lo que

contrata a Yaiza Abel, una maquilladora

tanatoestética. De Magical Teatro.

Sala Tarambana.
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Instrucciones para
sobrevivir en lo

oscuro

El Gobierno quiere cerrar el pozo que

es la fuente de riqueza de Villanueva, un

pequeño pueblo en las fronteras de un

gran Parque Natural. Pero Julián, el

alcalde recién elegido, piensa cumplir lo

que prometió a los vecinos de su

pueblo: el pozo será legalizado por

mucho que el Gobierno o la Unión

Europea insistan en el dichoso cambio

climático y en cómo los cultivos de caqui están secando el Parque Natural. Una mentira

que solo quiere favorecer a los pájaros y las alimañas que se comen sus sembrados. 

Pero por mucho que lo intenta, Julián no consigue encontrar la vía administrativa para

legalizar el pozo. 

Urde un plan para que la extracción de agua del Parque Natural sea intocable,

recuperando lo que pasó hace mucho tiempo donde hoy está el pozo: una aparición

mariana. Con Font García, Vito Sanz y Juan Vinuesa. De Club Caníbal. 

Naves del Español en Matadero (Sala Max Aub).

Misterio del Cristo
de los Gascones

Tras 16 años viajando por Europa y

América, sigue siendo el espectáculo

más emblemático de la compañía Nao
d'amores. Escrito y dirigido por Ana
Zamora (en la fotografía).

Se trata de una recreación libre de la

ceremonia litúrgica que debía

representarse en la iglesia de San Justo,

en Segovia, en tiempos medievales, para la cual se talló el Cristo de los Gascones,

una de las piezas más significativas del arte románico castellano. A través de una

dramaturgia realizada a partir de textos y músicas del siglo XV, se construye una

puesta en escena que combina el trabajo actoral con el arte de los títeres y que, a

medio camino entre rito y teatro, contenido teológico y reflexión personal, supone

un acercamiento a los orígenes del teatro moderno. La representan Silvia Acosta, Sofía
Alegre, Elvira Cuadrupani, Elena Rayos, David Faraco, Eva Jornet, Juan Pedro
Schwartz e Isabel Zamora.

Teatro de la Comedia (Sala Tirso de Molina). 
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EN CARTELERA

50 sombras. El musical

Una hilarante parodia inspirada en el

fenómeno literario erótico “50 sombras

de Grey”. El montaje, dirigido por

Matteo Gastaldo, cuenta con Leo
Rivera como protagonista masculino y

con Anna Herebia, Flor Lopardo,

Paule Mallagarai y Lucia Ambrosini,
entre otros actores. Una obra llena de

situaciones disparatadas y excitantes

para narrar la historia de tres amas de

casa que han decidido leer en un club de

lectura una de las novelas más

provocativas y vendidas del mundo.

Teatro La Latina. 

Miguel Hernández: 
El sueño de un poeta

Una función que combina los elementos

poéticos, la música, la luz y la interpretación

con el arte escénico. Una experiencia que

hace sentir y reflexionar a los espectadores

sobre los temas presentes en la poesía de

Miguel Hernández. Bajo la dirección de

escena de Jesús Cracio, la dramaturgia de

Amparo Climent, y la música original

compuesta por Gloria Vega, interpretada al

piano por Maru Mararía, el espectáculo

habla del amor, la guerra, la cárcel, la

muerte, la injusticia y la esperanza.

Sala Mirador.
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The Producers

El musical narra la historia de Max

Bialystock, un productor de Broadway

que está en la ruina, y de Leo Bloom, un

joven contable, que sueñan con hacerse

ricos. Para ello han creado un plan para

producir el mayor fracaso de la historia

del teatro musical y huir con el dinero de

los inversores. El objetivo es dar con el

peor guión, los peores actores, la peor

dirección y estrenar un horrible espectáculo. Pero, ¿será posible?... Una producción

que cuenta con la dirección de escena de Àngel Llàcer y Enric Cambray, la

dirección musical de Manu Guix y Gerard Alonso y las coreografías de Miryam

Benedited. Nuevo Teatro Alcalá.
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En  su XXX Edición, dirigida por Norka Chiapusso,

estarán presentes 25 compañías que representarán 28

espectáculos (en 34 funciones). Se inaugura con un

programa triple de danza llevado a escena por el

Centro Coreográfico Nazionale/Aterballetto, la

compañía de danza contemporánea más importante de

Italia y muy reconocida internacionalmente. Presenta

“Yeled”, “Shoot Me” y “Rhapsody in blue”.

Habrá dos estrenos absolutos: Vaivén Teatro

estrenará “Patio de las moreras”. El texto es de Sandra

Ferrús. Y estrenará en castellano la compañía

valenciana Pérez & Disla su espectáculo “Vernos”.

También se presentará el estreno en Europa del trabajo

unipersonal de la actriz Miriam Odorico que

interpreta a Pirandello en “Una”; habrá cuatro

propuestas italianas como “La Classe” de Fabiana

Iacozzilli I Cranpi y Kulunka Teatro representará

“Forever”. Y estarán presentes Alberto San Juan con

“Macho grita” de la Cía. Nacional de Teatro Clásico

y EQM; Tanttaka Teatroa con “Del color de la

leche”; El mono habitado con ¡Guapa!; Miramedia

con “En mitad de tanto fuego”; Erre Produkzioak con

“Solo hasta mañana”; María de Melo Producciones

con “Nada ni nadie. Tragicomedia en el poder en el fin

de los tiempos”; Kukai Dantza y Jesús Rubio Gamo

con “Txalaparta”; La Bella Otero con “A fuego”;

“Together to get there” de la compañía Akira Yoshida & Lali Ayguadé; “Shine” de

Lasala y “Flamenco negro” de la compañía Fernando López & Germani Boungou,

entre otras compañías. Y en el acto inaugural participará Melania Olcina, la última

Premio Nacional de Danza en la modalidad de interpretación, que presentará una pieza

corta titulada “La declamación muda”.

Además, se llevarán a cabo muchas actividades paralelas dirigidas a los

profesionales del sector. Del 11 al 14 de Marzo. San Sebastián. 

(entrevista a Norka Chiapusso en www.aescenarevista.com)

dFERIA
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4 al 12 de abril 
del

de 2024

Producción del Teatro de la Zarzuela (2016)

Teatro de la Zarzuela

Libreto

Federico Romero y Guillermo Fernández-Shaw 

Música 
Pablo Sorozábal

Juan 
José

8 y 10 de marzo 
Días

de 2024

Versión en concierto

Teatro de la Zarzuela

Libreto

Ricardo de la Vega en una versión de Enrique Viana 

Música 

Jaume Pahissa

Gal·La 
Placídia

23 de febrero al 1 de marzo  
del

de 2024

ZARZUELA POR Y PARA JÓVENES

Nueva producción del Teatro de la Zarzuela

Teatro de la Zarzuela

Música 

Federico Chueca y Joaquín Valverde 

El Año pasado 
por Agua
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