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La Firma
Sin referentes
Una vez más, y desde este pequeño púlpito de libertad de opinión, quiero 
brindar por aquellos que han sido referentes en nuestras profesiones. Cada 
vez son más los nombres, maestros en su profesión, que se van perdiendo 
en el olvido. Aunque parezca mentira los maestros y profesores de teatro, 
danza, circo, lírica... están pasando a un segundo plano y ya no adquieren la 
importancia que en nuestro tiempo tuvieron. Y no sólo hablo de importan-
cia, sino, también, de respeto en el más amplio sentido de la palabra. Cuando 
en una reunión, compuesta por un grupo mayoritariamente de gente joven, 
nombras un auténtico referente cultural de nuestro tiempo (los que tenemos 
cerca o más de los cincuenta), y dicen no conocerlos, tenemos que plantear-
nos que estamos ante un auténtico fenómeno global. No sólo en el ámbi-
to cultural y artístico, sino en todos los campos. El progreso tecnológico y 
científico deberían ser los únicos campos que no deberían mirar hacia atrás. 
Pero el resto, debería echar la mirada hacia atrás para intentar analizar esas 
referencias y referentes, pero no sólo para beber de ellos, sino para ir más 
allá. Estamos metidos de lleno en una sociedad muy superficial, en la que 
consumimos lo que nos dan. ¿Por qué el panorama musical hace 30 años 
fue tan interesante y creativo, y hoy en día es tan plano? Hablamos de fe-
nómenos de masas, claramente. A lo que puedes acceder encendiendo una 
radio, una televisión o mirando en internet, y no haciendo una búsqueda 
profunda hacia algo más interesante, de más rico contenido. El mundo po-
dría ser una maravilla de ideas, de cosas creativas, de cosas que inspiren a la 
gente... Tenemos que ayudar a influenciar de manera positiva a los jóvenes 
y a la gente que pierde el sentido de lo que es la realidad. Nosotros debemos 
recordarles que hay mejor calidad, que se puede encontrar la excelencia, no 
sólo técnicamente, sino espiritualmente, y que se puede buscar más allá para 
inspirarnos. De lo contrario, dentro de diez años todo habrá desaparecido y 
las nuevas generaciones no lo conocerán. Y no se trata de melancolía.

Por Antonio Luengo
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“Cada cosa 
que hacemos 

tiene un 
sentido, juega 

un papel 
esencial”

ALFREDO SANZOL

Entre la dirección escénica, la escritura, y la propia dirección del Cen-
tro Dramático Nacional, la agenda de nuestro protagonista está más que 
completa. Se le notifi có su nombramiento como director del Centro Dra-
mático Nacional en abril de 2019, y en enero de 2020 toma posesión del 
mismo. De todos es conocido que, a los pocos meses, todos los teatros 
cerraron, sin excepción, con lo que toda aquella problemática acarreó 
para el sector de las artes en vivo. Pero lejos de venirse abajo, Sanzol y su 
equipo lanzaron nuevas fórmulas para que el CDN siguiera muy vivo. Y 
con el paso del tiempo, hemos visto que así fue. 

Más tarde ha ido introduciendo nuevos proyectos en la gestión del CDN, 
llegando a conseguir no sólo una ingente programación en las cinco salas 
en las que programa, sino un verdadero entramado de actividades dirigi-
das a toda la sociedad sin excepción. No es raro acercarte al María Gue-
rrero y ver cómo en las visitas guiadas el público, en general, disfruta de 
un espacio tan emblemático como el Teatro María Guerrero, cargado de 
simbolismo e historia. Un ejemplo más de que el CDN está vivo en todo 
momento.

POR ANTONIO LUENGO

Alfredo Sanzol - Director del CDN  entrevista
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Qué balance puede ha-
cer de la temporada 
pasada del CDN? ¿Ha 
cumplido sus expec-
tativas?
Para mantener el es-

fuerzo viene muy bien hacerse gran-
des expectativas, pero la realidad es 
siempre una lección de humildad. El 
equipo del Dramático aspira a mucho, 
los resultados artísticos han sido muy 
buenos y los números nos acompañan, 
pero el objetivo es siempre intentar 
hacerlo mejor. Nosotros debemos ser 
nuestros mayores críticos.

¿Cómo ha respondido el público a la 
gran oferta que el CDN ofrece en sus 
variadas salas?
Estamos muy contentos con los datos, 
90,56 de ocupación, 104.348 entradas 
vendidas en las sedes de Madrid, pero 
sobre todo por lo que supone tener un 
público que acompaña el proyecto que 
proponemos.

¿Qué significa para el CDN estar ins-
talado, en parte, en uno de los teatros 
más emblemáticos de la ciudad de 
Madrid?
El Centro Dramático Nacional tiene 
dos teatros, el María Guerrero y el Va-
lle-Inclán, además de tres salas de en-
sayo en el barrio de Almendrales. En el 
María Guerrero está la Sala Grande y 
la de la Princesa, y en el Valle-Inclán, la 
Sala Grande, la Nieva y la Mirlo Blan-
co. El María Guerrero es sede del teatro 
público desde la Segunda República, 
cuando comenzó Cipriano Rivas Che-
rif, y sí, es un teatro emblemático del 
que estamos muy orgullosos.

Llegando a la presente temporada, 
¿cómo definiría la misma con una fra-
se? ¿Se ha seguido una línea de pro-
gramación?
Dramas para sacarlo todo. La progra-
mación que hacemos es muy especial 
porque la mayor parte de nuestros 
espectáculos no existen cuando la rea-
lizamos. Somos un teatro público de 
producción. Algo que es esencial para 
acompañar el riesgo de la creación. Es-
tudiamos trayectorias, ponemos espe-
ranzas en proyectos, estamos atentos a 
equipos, proponemos la unión de artis-
tas, hacemos uso de nuestra intuición y, 
a partir de todo eso, vamos formando 

un cuerpo imaginado que se hace real 
en el desarrollo de la programación.

¿Qué destacaría de la Temporada 
2025/2026?
De cada temporada destaco todo por-
que si no, no estaría en la temporada. 
No me gusta el término “hitos de la 
programación”, ya que cada cosa que 
hacemos tiene un sentido, juega un pa-
pel esencial, y determina la manera en 
la que el Centro Dramático Nacional 
sirve a la sociedad. 

A la ingente programación escénica 
de los dos teatros, con sus múltiples 
salas, se unen las actividades y pro-
yectos de Acción Dramática. ¿En qué 
consisten dichos proyectos?
Acción Dramática es la manera de ex-
tender la programación a la sociedad, 
al público y al sector profesional. Son 
maneras transversales de desarrollar la 
creación, la reflexión, la técnica, el de-
bate, la colaboración, el contacto. Están 
dirigidas a favorecer la creatividad y la 
consciencia. Desde el Proyecto con Cen-
tros Penitenciarios hasta los Open Al-
mendrales (jornadas de puertas abier-
tas a ensayos), pasando por Nuevos 
y Jóvenes Dramáticos, Dramawalker, 
+Dramas, Cartas Blancas, Talleres (de 
iniciación a la escritura teatral, títeres 
o conciliación, entre otros), Encuentros 
con los equipos artísticos o las visitas 
guiadas. Muchas de estas actividades 
se desarrollan fuera de nuestras sedes, 
como los Dramawalker, las visitas de 
nuestros equipos artísticos a institu-
ciones penitenciarias o los Cinedrama, 
que suceden en la Academia de Cine.

Además, el CDN alberga espacios y 
proyectos destinados a los profesiona-
les de las artes escénicas. En la presen-
te temporada, ¿qué proyectos se lleva-
rán a cabo?
Orientadas al sector profesional dise-
ñamos talleres intensivos, clases ma-
gistrales y residencias dramáticas, que 
empezaron como un único programa 
de Residencias Dramáticas para cuatro 
autoras/es (esta temporada incorpora-
remos a una quinta persona en cola-
boración con el Comisionado para la 
Celebración de los 50 Años de España 
en Libertad), y cuentan ahora con cua-
tro líneas más: Residencias Dramáticas 
Europeas (en colaboración con el Tea-

Alfredo Sanzol - Director del CDN  entrevista
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tro Nacional de Lituania en Vilnius, el 
Teatro de la Juventud de Zagreb, el Fes-
tival Actoral de Marsella y el KVS de 
Bruselas), Intercambio de autoría con 
el Teatro Nacional de Taiwán en Taipei 
y el Obrador d’Estiu y la Residencia 
Breve de Escritura, ambas en colabora-
ción con la Sala Beckett de Barcelona, 
siendo la residencia breve organizada 
también con la SGAE de Catalunya.

Además, cedemos espacios y partici-
pamos anualmente con la organización 
del Salón Internacional del Libro Tea-
tral, en colaboración con la Asociación 
de Autoras y Autores de Teatro; y ce-
lebramos cada dos años en nuestras 
sedes las Jornadas de Plástica Teatral, 
junto con la Asociación de Artistas 
Plásticos Escénicos y del Audiovisual 
de España AAPEE y la Asociación de 
Autores y Autoras de Iluminación y Vi-
deoescena AAIV.  

El CDN tiene también una apuesta 
importante por dar a conocer los tex-
tos dramáticos. ¿Cuáles serán las pu-
blicaciones de esta temporada 25/26?
Nuestras publicaciones sirven para dar 
constancia de los textos que estrena-
mos, son tiradas pequeñas que nunca 
hacen competencia a las editoriales de 
las autoras y autores. En esta tempora-
da haremos Riure caníbal/Risa Caníbal; 
Dibuix d’una guineu ferida/Dibujo de 
un zorro herido; Historia de una maes-
tra; Zum.Crecerá un jardín; Grito, boda 
y sangre; La última noche con mi her-
mano; Utopía en llamas; Lexikon; Ti-
nieblas; Las últimas; Una buena vida. 

A la colección de Nuevos Dramas, aña-
dimos la publicación de los textos que 
surjan de las Residencias Dramáticas, 
de la Residencia Dramática Europea y 
de la Residencia 50 años de España en 
libertad.

Por ende, damos continuidad a la re-
vista semestral Dramática y los Drama-
naques trimestrales a cargo de Miguel 
Brieva.

Es importante el acercamiento del 
CDN, como cualquier otra unidad de 
producción del INAEM, a los más jó-
venes. ¿Cómo lo consiguen desde el 
dramático?
Para la infancia tenemos el proyecto 
de los Nuevos Dramáticos, coordinado 

entrevista  Alfredo Sanzol - Director del CDN
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por Lucía Miranda, en el que dos gru-
pos de niñas y niños de entre ocho y 
once años realizan un taller todos los 
lunes del año junto a las y los creadores 
que desarrollarán con ellos un espec-
táculo. Seguimos con Titerescena un 
fin de semana de cada mes, en colabo-
ración con el TOPIC de Tolosa, con el 
taller de títeres para niñas y niños, y los 
talleres gratuitos de conciliación, para 
que las niñas y niños de entre 6 y 12 
años que quieran mandar a sus padres 
al teatro, puedan compartir la expe-
riencia. Para las y los jóvenes de entre 
16 y 25 años no estudiantes ni profesio-
nales de Artes Escénicas, estrenamos 
este año un nuevo programa llamado 
Jóvenes Dramáticos y coordinado por 
Carlota Gaviño e Íñigo Rodríguez-Cla-
ro, cuyo objetivo es que establezcan un 
vínculo con el hecho teatral. De todas 
maneras es la programación la que 
debe atraer a los jóvenes y en eso es-
tamos muy contentos porque continúa 
creciendo la asistencia al Dramático.

¿Se ha experimentado en los últimos 
años un crecimiento exponencial de los 
autores dramáticos contemporáneos? 
¿Cómo ayuda el CDN al respecto?
Los últimos veinte años han sido esen-
ciales para la dramaturgia contemporá-
nea española. En los dos mil mirábamos 
la potencia de la dramaturgia del resto 
de Europa con admiración (y envidia), 
esto era todavía herencia de la destruc-
ción de la dramaturgia que se hizo du-
rante el franquismo. Cataluña ha sido la 
pionera en apoyar la dramaturgia con-
temporánea y el resto de España siguió 
sus iniciativas a través de las olas de 
nuevas generaciones hasta que hemos 
llegado al punto en el que nos encon-
tramos. Mi proyecto tiene por misión 
continuar los esfuerzos anteriores y dar 
a la dramaturgia española contemporá-
nea la posibilidad de consolidarse como 
una realidad con proyección de futuro, 
y en ese sentido todo el trabajo, tanto la 
normalización de las lenguas cooficiales 
como la internacionalización está sien-
do muy importante, y aún queda mu-
cho por hacer.

¿Cómo llamaría la atención del públi-
co para que visitara las instalaciones 
del Centro Dramático Nacional y sus 
producciones escénicas?
Les diría que la experiencia del directo 
es siempre muy especial, todas las artes 
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en directo aportan algo que física-
mente transforma, artes vivas, como 
las llaman en Francia. El teatro mue-
ve la imaginación y las emociones de 
una manera particular y en el Dramá-
tico trabajamos para que cada espec-
táculo tenga un sentido que va más 
allá del consumo cultural, queremos 
servir en el sentido más pleno de la 
palabra cultura. 

Como director, ¿qué le gustaría con-
seguir en esta temporada? ¿Qué le 
gustaría implementar para tempo-
radas futuras?
Me gustaría conseguir una tempora-
da que pudiera recordar porque ha 
transmitido un sentido, y porque ha 
acompañado la vida del público que 
la ha disfrutado. Ésta es mi quinta 
temporada, cada una tiene una per-
sonalidad, pero todas comparten 
una manera, profundizar en esa ma-
nera es mi objetivo para las tempora-
das futuras. ◢
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Pablo Remón 
“Estamos viviendo 
un momento muy 
fértil. Necesitamos 
escribir y llevarlo 

a escena”

13

El madrileño Pablo Remón es guionista, dra-
maturgo y director de cine y teatro. Acaba de 
estrenar en el Centro Dramático Nacional la 
producción “El entusiasmo”, rodeado de un 
elenco artístico de primera. El reparto está 
compuesto por Francesco Carril, Natalia Her-
nández, Raúl Prieto y Marina Salas.

Estudió en la Escuela de Cinematografía y 
del Audiovisual de la Comunidad de Madrid 
(ECAM) y en 2009 amplió estudios en Nueva 
York. Como guionista, ha coescrito los largo-
metrajes Mundo Fantástico (2003), Casual Day 
(2008), Cinco Metros Cuadrados (2011), Perdi-
do (2015) y No sé decir adiós (2016). También 
ha dirigido los cortometrajes Circus y Todo un 
futuro juntos. Desde 2011 coordina la Diplo-
matura de Guion en la ECAM.

En 2013 fundó la compañía teatral La Abduc-
ción, con la que escribe y dirige La abducción 
de Luis Guzmán, estrenada en el festival Frinje 
de Madrid. Su segunda obra, Muladar, ganó 
el premio Lope de Vega de Teatro en 2014. 
La compañía estrena su tercera obra, 40 años 
de paz, coproducida por el Festival de Otoño 
a Primavera de la Comunidad de Madrid. En 

2018 ha presentado Los Mariachis y El trata-
miento. Sus cinco primeras obras teatrales es-
tán editadas bajo el título Abducciones. Cinco 
obras, editado en 2018 por La uña Rota.

• El entusiasmo. (2025) Centro Dramático Na-
cional.
• Vania x Vania. (2024) Teatro Español.
• Los farsantes. (2022) Centro Dramático Na-
cional.
• Doña Rosita, anotada. (2019) Teatros del Ca-
nal.
• Los maricahis. (2018) Teatros del Canal.
• El tratamiento. (2018) Teatro Pavón Kami-
kaze.
• Barbados, etcétera. (2017) Teatro Pavón Ka-
mikaze.
• 40 años de paz. (2015) Teatros del Canal.
• La abducción de Luis Guzmán. (2013) Naves 
del Español. Matadero Madrid.

En 2019 se alzó con un Premio Goya a mejor 
guion original por “Intemperie”. 

Por Antonio Luengo
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Pablo, ¿qué nos cuenta esta 
función, El entusiasmo? 
Son como varias obras en 
una. En primer lugar es una 
especie de comedia irónica 
sobre el mundo de la pareja, 
de la paternidad, la mater-
nidad, la crisis de la media-

na edad. Hay una especie casi de sátira de todo 
esto, pero después es muchas otras cosas. Tam-
bién está hablando de una crisis existencial, de 
una crisis generacional y todo esto como una 
apariencia de una comedia ligera que de vez en 
cuando se va como a un cierto drama y a un 
lugar poético.

Por eso tiene como varios tonos mezclados y 
es una especie de viaje por la vida de dos perso-
najes, de Tony y Olivia, que son los protagonis-
tas, donde de alguna forma estamos viendo sus 
deseos, sus ficciones, sus recuerdos y tenemos 
la sensación de estar con ellos como muy pro-
fundamente. 

¿Cómo es escribir el texto, hacer una versión, 
me imagino, reescribir, hacer otra versión? No 
sé cuántas versiones habrá del entusiasmo y 
luego cómo ponerlo sobre las tablas del Cen-
tro Dramático Nacional y cómo ha sido el tra-
bajo también con los actores, cómo haces que 
transiten por esa idea primitiva tuya hasta lle-
gar a lo que habéis llegado. 

Es un viaje, un viaje existencial de mucho 
tiempo, donde uno se mete ahí, arranca con 
una idea, con un primer impulso y bueno, al 
final estás, pues qué sé yo qué decirte, casi un 
año. Al principio esa escritura es muy lenta, es 
ir descubriendo un poco dónde está la obra y 
dónde no, yo siempre empiezo con muchos 
borradores, me hablabas tú de las versiones, yo 
me pongo a escribir enseguida pero enseguida 
tiro cosas, voy cambiando, voy probando, en-
tonces más que hacer versiones y versiones, yo 
voy reescribiendo y reescribiendo permanen-
temente. Para mí la escritura, cada vez más, es 
como si fuera una cosa que decía Barthes, que 
es que escribir es un verbo intransitivo, enton-
ces no estás escribiendo algo concreto, no estoy 
escribiendo esta obra, sino que estoy escribien-
do en general y cuando llega un tiempo que 
vas acumulando, vas acumulando, vas acumu-
lando, aquello casi se acaba por organizar solo 
y empieza a coger forma solo y se va como au-
toorganizando de una manera bastante orgá-
nica, de forma que ahí va apareciendo la obra. 

Luego viene ese segundo momento de los 
ensayos que para mí hay una continuidad ab-
soluta, porque yo cuando estoy escribiendo, de 
alguna forma estoy dirigiendo ya, porque pri-
mero ya sé qué actores lo van a hacer, yo no lo 
escribo en frío y luego busco los actores, sino 

que estoy con esos actores en la cabeza desde el 
principio y sé que van a estar y luego ya estoy 
dirigiendo también de alguna manera, porque 
ya estoy pensando en la música, pensando en la 
escenografía y todo tiene que ver con todo. De 
repente las ideas de escenografía me pueden 
cambiar el texto, me pueden cambiar escenas 
y las ideas de luz, de música, de lo que sea que 
tenga que ver con la dirección van cambiando. 

Esa segunda parte, cuando estoy ensayando, 
cuando estoy en la sala de ensayo con los ac-
tores, no dejo de ser el que escribe y entonces 
sigo escribiendo, normalmente cambiando, 
cambiando, cambiando, corto, pego, hago una 
cosa u otra y la cosa poco a poco se va como ca-
lentando, idealmente, y va cogiendo tempera-
tura y ahí estoy muy atento a cómo responden 
ellos y a qué voy recibiendo. Vamos haciendo 
un poco partes del texto, incluso juntos, y eso 
nos lleva al momento que estamos ahora, que 
es a punto de estrenar.

No sé si tiene mucho que ver este resultado 
final con esa idea primitiva, si has conseguido 
contar en el tiempo que dura la función, si has 
conseguido llegar a contar lo que querías en esa 
idea primitiva... 

Mis obras siempre cambian mucho desde el 
principio hasta el final y de hecho es lo que voy 
buscando, es decir, que siempre voy buscando 
que haya como un descubrimiento, primero en 
la escritura y después en el montaje, entonces 
no se parece mucho a lo que yo pensaba, eso es 
lo que yo voy buscando, es decir, que el prin-

entrevista  Pablo Remón. Director de escena y dramaturgo

“El teatro es muy raro, 
porque aunque llevo ya 
muchas obras, no me 
lo planteo como una 
profesión, siempre lo 
veo como una pasión, la 
verdad”
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Pablo Remón. Director de escena y dramaturgo  entrevista

cipio para mí de arrancar una obra siempre es 
como una escalera que te sirve para llegar a un 
sitio pero luego la tienes que desechar, entonces 
ya según te metes en la escritura y después ya 
en los ensayos etcétera, vas descubriendo cosas, 
descubriendo cosas y la obra te va enseñando 
muchas cosas que yo considero que tienes que 
estar atento a esos descubrimientos y te tiene 
que ir llevando a donde quiera la obra llevarte, 
o sea que yo nunca trabajo como partiendo de 
una idea previa muy fija, sino que siempre lo 
voy descubriendo un poco por ensayo y error, 
tanto escribiendo como dirigiendo. 

¿Cuál es el entusiasmo de la vida de a pie? 
Creo que cada uno tiene que encontrar su en-
tusiasmo, la palabra entusiasmo que está muy 
en la raíz de esta obra es esa idea de algo, un 
arrebato juvenil, de algo vital, de algo que te 
mueve, algo que te conmueve, algo que te lleva 
y que te posee de alguna forma, entonces una 
de las ideas claras de esta obra es que te posee, 
que te importa más que tú mismo, que eso es 
como algo creo importante en la vida, que te 
atraviesa, que te lleva y bueno cada uno tiene 
que encontrar dónde está su entusiasmo, y te-
nemos que buscarlo y tenemos que verlo, pero 
hay que estar olisqueando permanentemente 
dónde está lo vital y dónde está el fuego al final, 
la llama, sea donde sea, pero donde sientes esa 
especie de calor vital y de impulso vital.

Son cuatro personajes, dos masculinos, dos 
femeninos, ¿cómo ha sido el trabajo con los 
cuatro actores? ¿Tenías muy claro cuál iba a 
ser el reparto? 
Sí, te corrijo, no son cuatro personajes, son cua-
tro actores, pero personajes hay 20 o 30, quiero 
decir, porque muchas veces en mis montajes, 
y en este no es la excepción, los actores pasan 
por muchos personajes y de repente van osci-
lando de un personaje a otro y los llevo muy 
lejos. De repente interpretan a un niño de tres 
años y luego interpretan a una anciana de 70. 
Hay un recorrido de estos cuatro actores. Y sí, 
yo tenía perfectamente claro cómo iba a ser 
el reparto antes de ponerme a escribir, que es 
algo que suelo hacer. A veces puede cambiar 
pero lo ideal es para mí saber para quién estoy 
escribiendo, yo escribo para los actores funda-
mentalmente, si yo sé quién está escribo para 
esa persona o para la idea que tengo de esa per-
sona o para el potencial que busco en esa per-
sona, para los sitios a los que me gustaría llevar 
a esa actriz, a ese actor, y ellos estaban desde 
el principio de la escritura, entonces yo ya en 
la escritura estoy partiendo de ellos, eso lleva a 
que ellos tengan que hacer un acto de fe, que se 
lo agradezco mucho y aquí públicamente por-
que tienen que hacer un acto de fe que es com-

prometerse a estar en la obra sin haber leído 
el texto, porque el texto todavía no existe. De 
primeras como ‘bueno me interesa’, pero no les 
puedo decir este es el texto, yo puedo hablar-
les de la obra, pero la obra no existe todavía. 
Cuando entran ellos, ya está la tarea de ir com-
poniendo dónde quiero que estén esas actrices, 
esos actores y los sitios por los que quiero que 
vayan pasando. Es un paralelo a la narrativa. 
Aquí vas a ser este personaje, aquí este otro… 
Luego eso oscila a veces en los ensayos y de re-
pente cambiamos un poco cosas también, pero 
me importa mucho la idea del elenco de hacer-
lo todos juntos, no tanto la adecuación de un 

actor a un personaje, de la actriz al personaje. 
En mis montajes siempre hay como el mínimo 
posible de actores que es algo que me importa 
mucho, para verles trabajar mucho. 

¿Qué espera de esta función en el Centro Dra-
mático Nacional?  Creo que el público, de mo-
mento, responde muy bien a sus montajes…
Sí, yo he tenido mucha suerte siempre con el 
público y también es una suerte enorme estar 
en el Centro Dramático Nacional como tú di-
ces, y más concretamente en el María Guerre-

ro que es un teatro maravilloso, no solo por la 
historia que tiene sino también por el tipo de 
teatro que es. Es un teatro grande pero que 
permite una intimidad que a mí eso me gusta 
mucho porque permite que los actores puedan 
estar más íntimos también en determinados 
momentos, entonces dentro de ser un teatro 
grande es una especie de útero por la forma 
que tiene todo, muy acogedor. Ahí se está muy 
bien. Es una suerte para mí y que espero pues 
convivir ese momento, o sea llevar ese momen-
to y compartirlo con la gente que al final es para 
lo que yo hago teatro, para compartirlo con el 
espectador y para intentar tocar al espectador y 
que tenga un viaje emocional y que le mueva, 
que le conmueva. 

¿Qué producciones después de “El entusias-
mo” llegarán de la mano de Pablo Remón? 
¿Qué proyectos tiene encima de la mesa? 
Tengo varios, por suerte. Llevo mucho tiempo 
con éste, pero tengo una idea que me apasio-
na mucho que es hacer un Pinter que siempre 
he querido hacer, que es un autor que a mí me 
apasiona y que respeto muchísimo y que admi-
ro muchísimo. Tengo la idea de hacer un Pinter 
que está ahí en la recámara. Trabajarlo desde la 
forma en que lo trabajo yo normalmente, tra-
bajar el texto, etcétera, y eso lo tengo ahí como 
muy presente, y tengo algún otro montaje, 
quiero seguir escribiendo textos propios y ten-
go que encontrar desde dónde.

Si le preguntara qué tipo de teatro se está ha-
ciendo ahora en Madrid, Barcelona, ¿sabría 
definirme qué tipo de montajes, qué tipo de 
teatro se está haciendo en nuestros días? 
Tengo la sensación de que estamos en un mo-
mento en el que, o hemos estado, por lo me-
nos ahora no lo sé, pero hasta hace muy poco 
hemos estado en un momento en el que los 
autores, muchas veces con el apoyo del Centro 
Dramático Nacional, que hay que decirlo, en 
esta temporada de Alfredo Sanzol, se nos ha 
permitido a autores de texto, autores contem-
poráneos, escribir textos y montar textos, que 
es lo que necesitamos los dramaturgos para 
seguir avanzando y para aprender, porque si 
no montas tu texto, eso se muere, no se queda 
en nada. Hemos vivido, yo creo, una época, y 
espero que sigamos viviendo, bastante fértil 
en ese sentido, con muchos autores, autores 
igual de distintas generaciones, pero autores 
nuevos, que algunos me pueden interesar más, 
otros menos, pero la sensación es que se esta-
ban creando cosas desde el texto también, que 
es algo que me interesa desde el texto, pero no 
desde el texto de una manera entendida como 
clásica o antigua o rancia, sino desde el texto 
actual y desde lo que es el teatro a día de hoy. 
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Entonces creo que hemos vivido un momento, 
estamos viviendo un momento muy fértil, hay 
que ver que continúe y que los que escribimos 
teatro se nos permita seguir escribiendo teatro, 
porque es una tarea apasionante, pero también 
es larga de tiempo, entonces necesitas tener, 
por ejemplo, como he tenido yo ahora, la tran-
quilidad de que se va a montar en un teatro, de 
que vas tal, y entonces puedes dedicarle todo 
ese tiempo que requiere.

La gente que se dedica al teatro (dramatur-
gos, actores, directores de teatro…), creo que 
tienen una sensibilidad especial, sobre todo 
para manejar ciertos temas. ¿Con qué se emo-
ciona Pablo Remón? 
Bueno, no sé si tenemos una sensibilidad es-
pecial, es verdad que es un tipo de trabajo, en 
un sentido es muy vocacional, porque es algo 
que tiene el teatro que a mí me apasiona. Yo, 
como sabes, vengo más del cine y me formé 
más en cine, y he estado mucho en el mundo 
audiovisual, y sigo estando de alguna forma, 
pero el teatro me enamoró mucho por lo que 
tiene de artesanal, o sea, incluso en un montaje 
grande como éste, tiene una cosa tan familiar, 
tan hecho entre pocos en cierto sentido, que eso 
me resulta muy apasionante, porque al final es 
una cuestión de equipo y de personas, es una 
cuestión de entre qué personas hacemos esto, y 
eso me encanta. Es verdad que buscas ahí per-
sonas que tengan una sensibilidad, no sé decir-
te si afín a la tuya, pero sí con la que puedas 
entenderte, con la que lo pases bien, con la que 
te diviertas, con lo que creas, en fin, eso cada 
vez te importa más. 

¿Y con qué me emociono? Bueno, me emo-
ciono con muchas cosas, pero muchas veces 
tienen más que ver, a veces no es tanto algo cul-
tural, sino que tiene más que ver con momen-
tos de la vida, o sea, un pequeño momento. De 
repente, algo se detiene y miras, yo me emo-
ciono mucho cuando tengo la sensación del 
paso del tiempo, es decir, sea como sea, pero 
cuando paso por un sitio y ha pasado el tiempo 
por ese sitio, eso siempre me emociona mucho, 
por una persona, por un lugar, y vuelvo a ver a 
esa persona y digo, han pasado dos años, o han 
pasado tal, y vuelvo a ver un lugar… Eso me 
emociona profundamente.

¿Para quién es importante Pablo? 
¿Para quién es importante Pablo? Dios mío, no 
sabría decirte, espero que para mi hijo, que es 
muy pequeño todavía y que yo espero ser muy 
importante para él, esto es lo que yo querría. 

Ahora que hablamos de ese hijo, ¿qué ense-
ñanza le gustaría transmitirle?
Yo he ido aprendiendo lo contrario con la pater-

nidad, que es que los hijos te enseñan más a ti 
que tú a ellos, entonces yo quiero decir, cuando 
uno tiene el hijo, claro, yo tengo un hijo solo, que 
tiene ocho años ahora, y cuando nació, claro, 
uno tiene la idea esta que tú dices, o por lo me-
nos yo la tenía, de bueno, voy a enseñarle esto. 
Luego te das cuenta de que ahí estás intentando 
hacer una versión mejorada de ti mismo, como 
un 2.0. La propia vida y la propia persona te va 
enseñando de que no. Esa persona es una per-
sona desde el día uno y tiene mucho que ense-
ñarte a ti, entonces yo espero que haya un “toma 
y daca”, que haya una flecha en las dos direc-
ciones, porque yo aprendo muchísimo de él, de 
su forma de estar en el mundo, de su forma de 
mirar, y espero que al contrario también. 

¿Cuál es la obra que más le ha marcado en 
su vida, el reparto que más le haya marcado? 
¿Con quién le gustaría trabajar y con quién ha 
‘flipado’ trabajando? 
He aprendido mucho con muchas, quiero de-
cir, es difícil, porque cada obra es un viaje tan 
particular, incluso las obras que hayan podi-
do pasar más desapercibidas, a lo mejor a ni-
vel de público, a nivel de crítica, o lo que sea, 
existencialmente, como has estado convivien-
do, pasando ese tiempo y tal, siempre te traen 

muchas cosas, entonces, bueno, yo recuerdo 
muchísimo todas, pero vamos, el año pasado 
estuve trabajando en Vania, hice este mon-
taje de Vania x Vania, que eran dos Vanias, y 
fue un aprendizaje fundamental para mí, por 
los compañeros, por los actores que había allí, 
pero también por estar conviviendo ahí tanto 
tiempo con la figura de Chéjov, con la obra de 
Chéjov. Esto me marcó mucho, y bueno, cada 
obra ha tenido siempre una parte de intentar 
descubrir algo, y mejor o peor, o con acierto o 
no, pero siempre como una cosa muy de inten-
tar ponerlo todo.

¿Hacia dónde va el teatro actualmente? ¿Qué 
cree que le aporta a la sociedad el teatro? ¿Cree 
que sigue con esa tónica de educar al público, 
de hacerle pensar, de hacerle reflexionar, sim-
plemente remueve emociones? 
Yo pienso que es algo que se me plantea mu-
chas veces, y yo creo que para empezar, que el 
teatro, hablamos del teatro en singular, pero el 
teatro siempre es los teatros, ¿no? Porque hay 
tantos teatros distintos. Yo pienso que cada uno 
tiene que hacer el teatro que quiera, que pueda, 
y que interiormente le mueva y le conmueva. 
Yo, personalmente, no creo que el teatro tenga 
que tener una función social, ni que esté para 
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educar a nadie, ni nada de eso, sino que creo 
que es una cosa mucho más que tiene que 
ver con los sueños, con el inconsciente, con lo 
profundo del ser humano, y por eso lleva con 
nosotros tanto tiempo y seguirá, y es como bas-
tante indestructible en un sentido, y al mismo 
tiempo es un tipo de forma artística muy arcai-
ca, que casi es lo que a mí me apasiona también, 
es decir, en un mundo en el que estamos ahora, 
donde el audiovisual está tan al alcance de la 
mano, ha alcanzado los niveles que ha alcanza-
do, ¿qué nos aporta el teatro? O sea, ¿por qué 
seguir yendo al teatro y salir de tu casa, juntarte 
en un teatro tal con gente? Es una pregunta que 
yo me hago muchas veces, que digo, bueno, 
¿por qué seguir haciendo esto? ¿Qué tenemos 
que dar al espectador? Esa vivencia de estar 
con otros seres humanos, unos sentados en el 
patio de butacas, otros arriba, y cómo eso tiene 
que, bueno, es un ritual, y tenemos que conse-
guir ese aspecto ritual, humano, vivencial, para 
que todos queramos seguir yendo al teatro.

¿Qué le pide a su profesión? 
Para empezar, el teatro es muy raro, porque 
aunque llevo ya muchas obras, no me lo plan-
teo como una profesión, siempre lo veo como 
una pasión, la verdad. Por la manera en la que 

empecé a hacer teatro y todo, nunca lo he con-
siderado una profesión, jamás en mi vida me 
habría imaginado que iba a estar dirigiendo 
obras de teatro, no es algo que hubiera pensa-
do. Entonces, hay un enamoramiento, y hay 
un enamoramiento en cada proyecto de querer 
hacerlo, de por dónde tal, pero no hay un... es 
un ir, descubrir, no me lo planteo a largo pla-
zo, es más una sensación de tengo una necesi-
dad profunda de hacer esta obra, y luego me 
he ido pasando con otra, con otra, con otra, y 
aquí me encuentro, pero quiero seguir mante-
niéndome, no tener la sensación de que es una 
profesión, aunque lo sea, es decir, quiero seguir 
como manteniéndome un poco amateur en ese 
sentido, que es un lugar que me dio el teatro al 
principio, que me gustó mucho.

¿No es una locura escribir y dirigir al mismo 
tiempo? 
Bueno, no sé si es una locura... Como te comen-
taba antes, mi manera de escribir y dirigir es 
que están muy ligadas, entonces no hay tan-
ta separación, por eso me costaría a mí como 
escribir y, digamos, que lo dirigiera otro, o al 
contrario, también me costaría dirigir un tex-
to de otro, tendría que reescribirlo, porque es 
mi forma de dirigir, la escritura y la dirección, 

para mí hay una línea que no... es que no hay 
una separación, es un continuo absoluto, ¿no? 
Y entonces, si yo estoy en la sala de ensayos y le 
digo a la actriz, venga, vete allí, coge ese vaso, 
no dejo de estar escribiendo, ¿sabes? Es decir, 
eso a lo mejor no lo pone en el texto, pero es 
escritura, ¿no? Escritura en escena, escritura 
como con los cuerpos, con las voces, con los rit-
mos, pero es escritura. 

¿Cómo traería al público al María Guerrero 
para ver ‘El entusiasmo’? 
Yo diría que este montaje es un lujo prime-
ro por los cuatro actores con los que tengo la 
suerte de haber contado. Con Francesco Carril, 
Marina Salas, Natalia Hernández y Raúl Prieto, 
que son cuatro, no sé cómo llamarlo, bestias del 
escenario. Cada uno de un mundo, cada uno 
de un lugar. Con algunos había trabajado más, 
con otros no, pero el conjunto yo creo que es 
muy potente. Y luego creo que es una obra en 
un sentido muy divertida, muy amable, muy 
gustosa de ver.

Creo que es un viaje fácil de ver, entretenido, 
en el mejor sentido de la palabra, que es algo que 
a mí también me importa. Y luego resulta que, 
por debajo de toda esa aparente ligereza, tengo 
la sensación de que hay muchas ideas que te van 
calando. O al menos creo que así sucede.

Entonces me parece que merece la pena ir a 
verla, que merece la pena ir a tener ese viaje con 
esos personajes y que te va a poner un espejo en 
muchas cosas. 

Pablo, ¿el espectador es disfrutón de ese viaje 
o se lleva tarea para casa? 
Ambas cosas, diría yo.

El viaje totalmente lo tienes que disfrutar. Yo 
siempre escribo para que el espectador disfru-
te, en el mejor sentido de la palabra, para que lo 
goce. Porque eso es lo que a mí más me gusta 
del teatro, cuando estás viendo una función y 
estás un poco fascinado por lo que sea. Puede 
ser una interpretación, puede ser un texto, pue-
de ser una escenografía, pero que estés fascina-
do como un niño viendo todo eso. Y al mismo 
tiempo, claro, está la idea de que en ese viaje no 
es una sensación de que te lleves deberes para 
casa, pero yo creo que el teatro te tiene que to-
car, no es quedarte ahí, sino que están las dos 
cosas. Entonces tú estás ahí teniendo ese viaje y 
al mismo tiempo algo por debajo te tiene que ir 
calando como una lluvia y esa es la intención.

Pablo, para finalizar, ¿sería capaz de describir 
la situación política de nuestro país? 
La situación política de nuestro país es muy fá-
cil de definir con una palabra maravillosa que 
resume muchas cosas de este país, que es “es-
perpento”. Y ahí lo podemos dejar. ◢

17

Pablo Remón. Director de escena y dramaturgo  entrevista



18

María José 
Goyanes

“Esta profesión, 
donde la pongas, 

tiene unos 
comienzos duros 

que no sabes qué va 
a ser de tu vida”

Tras el éxito de crítica y público en su estreno en Madrid a finales de 2023, 
con lleno absoluto y gira por toda España, “Galdós Enamorado 2023, una neo-
lectura teatral” ha vuelto a la capital de España, y ha vuelto para quedarse en 
el Teatro Bellas Artes de Madrid. El montaje se puede ver los lunes y martes. 
No hay excusa para no asistir. La función está interpretada por una de las más 
reconocidas actrices de nuestro panorama teatral y por un actor inconmen-
surable. María José Goyanes y Emilio Gutiérrez Caba, respectivamente, pro-
tagonizan esta neolectura, como figura en el título, además de contar tam-
bién en el reparto con Marta Gutiérrez Abad, otro pilar más de la función. 
Pertenece a una familia con larga tradición artística: su abuelo materno fue 
el actor Alfonso Muñoz, su madre la actriz Mimí Muñoz y sus hermanas Vicky 
Lagos (viuda de Ismael Merlo), Mara y Concha Goyanes. También es hermana 
de Pepe Goyanes. Estuvo casada con el productor y director teatral Manuel 
Collado Sillero. El hijo de ambos, Javier Collado, también se dedica a la inter-
pretación, como su sobrina Cristina Goyanes. Por el lado paterno, María José 
pertenece a una saga de médicos, siendo su abuelo el Dr. José Goyanes Cap-
devila, y su padre el Dr. José Goyanes Echegoyen. Quiso ser cirujana como su 
padre, pero los papeles que le llegaron como actriz, le separaron del camino, 
para disgusto de su progenitor. Se inició en el teatro siendo todavía una niña, 
llegando a actuar junto a José María Rodero en El caballero de las espuelas de 
oro. También en cine y televisión debutó cuando aún no había cumplido quin-
ce años. Actriz eminentemente teatral, llegaría a formar su propia Compañía, 
a los 18 años, con Emilio Gutiérrez Caba, y más tarde con su marido.

POR ANTONIO LUENGO
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Se estrenó en 2023, de ahí el tí-
tulo, en el Teatro Fernán Gó-
mez de Madrid. ¿Cómo está 
siendo este reencuentro con 
esta función? ¿Cómo es estar 
con Emilio Gutiérrez Caba en 

escena?
Para mí es uno de mis actores preferidos. 
Además, trabajamos juntos desde los 15 
años míos y formamos compañía cuando 
yo tenía 18, y él 25. Trabajar con él es fan-
tástico porque nos miramos y sabemos lo 
que nos pasa porque tenemos, además 
de muchísima complicidad, nos tenemos 
muchísimo cariño y hay mucha amistad. 
Es fantástico porque todo fluye, todo sale 
fenomenal. 

¿Cómo es este Galdós enamorado? ¿Qué 
nos cuenta? 
Partimos de las cartas de amor de doña 
Emilia Pardo Bazán a Galdós. Realmente 
esta función es un thriller, es un poco la 
búsqueda, la posibilidad de dónde pue-
den encontrarse las cartas que Galdós le 
escribió a doña Emilia, porque esas han 
desaparecido, esas que se encontraban en 
el Pazo de Meirás han desaparecido. Hay 
teorías varias, desde que Carmen Polo de 
Franco se las cargó porque eran pecami-
nosas, porque si las de doña Emilia son 

muy ardientes es de suponer que las de 
Galdós también lo fueran. Pero está claro 
que se encontraban en el Pazo de Meirás, 
que era su residencia de verano, la resi-
dencia de doña Emilia y que además el 
pazo no era tal pazo, no se creó como tal 
pazo, era su casa de verano y se llamaba 
las torres de Meirás, porque están en Mei-
rás.

Emilio y yo nos enfrentamos a cinco 
personajes cada uno y eso es divertidísi-
mo. No sólo hacemos de nosotros mis-
mos, sino que hacemos de don Benito y 
de doña Emilia, y hacemos después cua-
tro personajes más y eso es muy bonito. 

¿Cómo es la reacción del público con dos 
grandes de la escena como son ustedes? 
Es fantástica porque sale tan fluido y con 
tanta naturalidad que la gente se divierte 
mucho viendo cómo podría ser un ensa-
yo. Marta Gutiérrez Abad hace un poco 
de maestra de ceremonias y nos va llevan-
do por las diferentes escenas. La gente se 
ríe con nosotros y se divierte porque ve 
cómo es la gestación de un espectáculo y 
además sin enfatizaciones, sin nada arti-
ficioso, porque generalmente, incluso en 
las mejores producciones y no sólo hablo 
teatrales sino cinematográficas, cuando se 
hace teatro dentro del teatro hay una so-

breactuación.
Las escenas cuando somos Doña Emilia 

y Galdós son muy tiernas y muy intere-
santes porque hay cosas absolutamen-
te textuales sacadas de esas cartas y de 
muchos artículos de esta mujer, que fue 
una mujer rompedora, de la que se sabe 
poquísimo, creo que es la gran olvidada, 
no sé por qué razón, pero fue una mujer 
que rompió moldes. Por el mero hecho de 
ser mujer, quizás. La primera catedrática 
de España. Pero por el mero hecho de ser 
mujer no pudo entrar en la academia, no 
la dejaron, lo intentó, pero jamás la deja-
ron.

Ella era una crítica feroz y los ponía ver-
des porque decían que eran una banda de 
misóginos y de mediocres tullidos, bue-
no, les llamaba de todo. 

No siempre tiene uno la oportunidad de 
entrevistar a alguien como María José 
Goyanes, por esta trayectoria profesio-
nal, por esta herencia familiar que ateso-
ra de estirpe de actores, de actrices. Usted 
también fue una mujer rompedora en su 
tiempo. He leído que en su carrera hay 
una producción en la que salía desnuda, 
el primer desnudo teatral allá por 1975, 
con censura incluida. ¿Cómo se trató en 
aquella época todo aquello? 

entrevista  María José Goyanes

© Compañía



21

Horrible, fue de las épocas más tremen-
das y más terribles de mi vida. Yo no iba 
a hacer esa función, era la primera vez que 
Manolo Collado, mi marido entonces, diri-
gía. Hasta entonces solo había producido, 
habíamos producido, pero él quería dirigir 
y pensó que Equus, de Peter Shaffer, era la 
función idónea. A una semana del estreno, 
la actriz que iba a hacer ese personaje se 
va, le da un ataque de pánico, decide que 
no quiere hacerlo y se va. Manolo Colla-
do me pidió por favor que se lo estrenara, 
cosa que a mí me partía la madre, como 
dicen los mexicanos, porque yo estaba casi 
recién parida y quería estar con mi bebé, y 
tenía programado mi vida hasta junio, era 
en el 75, hasta junio del 76, o en julio, que 
empezaríamos a ensayar La casa de Ber-
narda Alba, que ya estaba programado.

Yo le dije que no, en principio, le dije no, 
no, no, por favor, busca a otra persona. No, 
pero tú me lo haces más rápido, tendría 
que empezarle a explicar todo. Tú conoces 
la función, tú la has visto en Nueva York, 
tienes que hacerlo. Se lo hice, pensando 
que a la semana me iba a sustituir. Yo te 
sustituyo a la semana con una actriz, em-
piezo a hacer casting al día siguiente del 
estreno, lo que sea. Bueno, pues me lo creí.

Hicimos el ensayo general. Los actores 
de Nueva York salían desnudos cuando 
yo los vi. En todas las partes del mundo, 
que se ha hecho esta función, que se ha he-
cho como 30 o 40 países, salían desnudos. 
El día del ensayo general, lo hacemos, era 
duro. O sea, no te voy a decir que poner-
se desnudo en un escenario sea una cosa 
como natural para hacerme la guay, no, 
no. Uno no sale generalmente desnudo a 
ningún lado para que le vea la gente, salvo 
los nudistas que se van a las playas. No, 
era duro. La primera vez que hice el ensa-
yo y que me quité la ropa, pues me eché 
a llorar.

Me dijeron, eres una actriz que ha vivi-
do por el mundo, que no sé qué… Digo, 
sí, sí, bueno, pero estoy frágil, estoy recién 
dada luz, que lloro cuando me hacen así. 
Entonces, déjame que llore, si lo voy a ha-
cer igual.

Porque cuando estás convencido de que 
eso es así y nada más, no era nada gratui-
to, era una escena dramática. Era una chi-
ca joven que trabaja en una cuadra y entra 
un chico y yo le enseño cómo cepillar a los 
caballos, cómo se les limpia las pezuñas, 
cómo no sé qué. Y bueno, pues se gustan y 
salen un día al cine y luego van… ¿a dón-
de van a ir? A la cuadra, porque no tienen 
dónde ir. Y entonces, cuando van a hacer 

el amor, él escucha, es un niño obsesiona-
do con un caballo que se llama Plata, él 
escucha el galopar, esa cosa que hacen los 
caballos, aunque estén quietos, que es un 
sonido muy bonito. Y lo oye, y lo oye, y lo 
oye, y no puede hacer el amor con la chica, 
no puede. Esa era la escena, no había más.

No podías decir que era sicalíptica, eró-
tica, festiva, no. Eran dos chicos jóvenes 
que intentaban hacer el amor y por cir-
cunstancias de él, psicológicas, no podían. 
Inmediatamente ella coge su ropa, se me-
dio viste y sale corriendo, por el patio de 
butacas, por cierto, salía corriendo. Y ese 
era el momento que duraba minuto y algo. 
Y aquello se convirtió en una... en una cosa 
bestial. 

Llegó el ensayo general antes del estreno 
y en vez de dos censores nos mandaron, 

creo que cinco, no sé si cuatro o cinco, pero 
muchos más de los normales. Y cuando 
acabó la función, dijeron que querían reu-
nirse con la compañía, cosa absolutamen-
te insólita. Nunca pasaba eso. Y dijimos, 
pues se acabó la vaina, vamos, cada uno a 
nuestra casa y Dios en la de todos. Y, curio-
samente, nos dijeron que se habían emo-
cionado, que era un momentazo muy po-
tente y muy emocionante, muy dramático.

En ese momento la luz era total, cosa 
que también quita erotismo, no hay nada 
más erótico que una semi penumbra. 
Creían que, si tenía que haber un desnudo 
en este país, pues que esa era la función y 
que ese era el momento. O sea, que no les 
había parecido nada provocativo ni nada 
fuera de lugar. No te puedo decir cómo lo 
celebramos, con champán.

Al día siguiente, a las ocho y media de 
la mañana, suena el teléfono. El director 
general de teatro, Mario Antolín, enton-
ces, y marido de la actriz María Fernan-
da D’Ocón. El ministro ha dicho que los 
censores se vayan a su casa suspendidos 
de empleo y sueldo, que para nada vamos 
a salir desnudos y que yo me ponga una 
combinación como sugerencia. ¿Te imagi-
nas una chica que trabaja en una cuadra 
con una combinación debajo del vaquero? 
O sea, yo no puedo imaginármelo.

Llegó un momento en el que pensamos, 
pues lo hacemos vestidos, o sea, mimamos 
que nos desnudamos, pero quedaba mu-
cho más sucio. Quedaba sucio, en definiti-
va, ni más ni menos era sucio cuando de la 
otra manera no. Era más sutil. Era más na-
tural, más lógico y, por lo tanto, más creí-
ble. Bueno, pues no sabíamos qué hacer, 
diez días el teatro cerrado. Decía Manolo 
Collado, yo estreno, yo tengo mis docu-
mentos en regla, mi cartón de censura, que 
entonces se llamaba el cartón de censura, 
que era azul, no se me olvida, y lo tengo en 
regla y lo tengo aquí en la mano, firmado 
por no sé cuánta gente. Yo puedo estrenar, 
tengo todo para estrenar, pero se llenó de 
policía el teatro, no hubo posibilidad hu-
mana. No sabíamos qué hacer, la verdad. 
Y en esas idas y venidas, esas hablar con el 
ministro, porque Mario Antolín era el ma-
rido de María Fernanda D’Ocón y era un 
hombre de teatro, de derechas, da igual, 
pero era un hombre de teatro. Él peleó con 
el ministro para que nos dejara, pero no lo 
consiguió, solo consiguió que yo enseñara 
el pecho, o sea, que lo hiciéramos con una 
braguita, él con calzoncillo, lo que era muy 
expuesto porque cualquier gracioso un sá-
bado podía gritar “Y si probaras a quitarte 
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“Mi abuelo tuvo una 
relación profesional 
con Margarita Xirgu de 
veintitantos años. La 
Xirgu es como el pilar, la 
bandera, los cimientos 
del teatro moderno. 
Hicieron muchísimos 
títulos juntos”
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el calzoncillo, ¿qué tal?”. Es lo normal y fi-
nalmente lo hicimos así, muy decepciona-
dos, muy estresados, porque habían sido 
días muy tremendos y además pagando 
a la compañía, claro está. Y bueno, el día 
del estreno fui a quitarme la camiseta y la 
profesión, porque antes los estrenos no 
se abrían a la taquilla, era todo profesión. 
Todo el mundo se volcó y pegaron una 
vocación cuando yo me quité la ropa, me 
gritaban cosas, no solo bravos, sino va-
lientes, no sé qué. Ese tipo de cosas.

Era difícil seguir después de aquello y a 
partir de ahí empecé a recibir cartas. Cla-
ro, había dado tiempo para que se entera-
ra todo el país de lo que estaba pasando. 
Fuimos portada en todos los periódicos. 
Entonces todo el mundo se había entera-
do de aquello, con lo cual ya teníamos no 
sé cuántas cartas al día siguiente llamán-
dome “puta”. Impresionante. “A la puta 
María José Goyanes”, y tarjetas con todas 
las maneras de decir puta. 

Empezaron a venir la ultraderecha a 
lanzarme bombas fétidas al cuerpo. Se 
rompían en el escenario, yo estaba descal-
za y bueno, más de una vez me tuvieron 
que quitar cristalitos que no se veían y 
que me destrozaban los pies. Era horri-
ble, amenazaban con bombas, pero sobre 
todo las cartas eran terribles.

Llegó un momento en que yo no podía 
más, estaba tan agobiada y tan triste… 
Una vez recibí cuatrocientas firmas, fíja-
te, no lo puedo ni recordar, me emociono, 
de mujeres, sólo de mujeres, del barrio de 
Carabanchel. Y dije, no es posible, o sea, 
mujeres, llamándome puta, diciéndome 
que era una indecente, que qué vida y qué 
educación le iba a dar a mi hijo… Lloré 
tanto que Manolo la rompió y dijo, nunca 
más se le entregan a ella las cartas, me las 
dais a mí. Una vez recibí una carta bom-
ba, menos mal que no me las daban a mí. 
Y el gerente notó que era más gordita de 
lo habitual. Teníamos a Eta muy presente. 
Se la dio a la policía. No la abrió, tuvo la 
buena idea de no abrirla y se la dio a la 
policía. Y la policía dijo que era una carta 
bomba, que tuvieron que desactivarla y 
que me habrían “volado los sesos”. 

Las cosas se pusieron muy feas, yo no 
podía salir con mi bebé a pasear al parque, 
porque tenía una carta que decía “hare-
mos un atentado para que sólo muráis tu 
bebé y tú. Y porque así no vas a tener más 
hijos, puta”, o sea, una cosa tremenda. No 
podía coger el teléfono. Esa era mi vida. 
O sea, no quería ir sola a ninguna parte.

Y un día, una noche, cuando no esta-

ba Manolo en el teatro, o estaba fuera de 
Madrid, pues me llevaba mi hermano, 
que trabajaba haciendo uno de los ca-
ballos. Y un día no me llevó, porque él 
estaba casado, tenía una bebita también 
pequeña, y estaba con fiebre, y la mujer 
llamó al teatro diciendo que, por favor, le 
dijeran que se fuera pronto. Y entonces 
me dijo, no te puedo llevar. Y el gerente, 
Manolo Mora, dijo, que te lleve la poli-
cía. Están aquí para esto, se supone que 
para proteger y tal. Y me llevaron. Y me 
metieron mano. Dos, uno por cada lado. 
Fue horrible, horrible. Fue una etapa... y 
mucha gente dice, pero no estás orgullo-
sa, porque fue... Digo, no, no estoy nada 
orgullosa, porque no me dejaron estarlo, 
porque fue tan doloroso…. Se convirtió 
en un sufrimiento. Un sufrimiento en una 
profesión en la que al final estamos muy 
expuestos. Todo el mundo sabe dónde 
encontrarnos a unas horas determinadas, 
y eso es una exposición feroz. Cualquiera 
puede hacer cualquier cosa.  Yo no quería 
ir al teatro, pero realmente creí que el mo-
mento no era para marcharse y que había 
que soportar todo eso para que la gente 
se enterara. 

Viene, como decía al principio en la in-
troducción de la entrevista, de una estir-
pe familiar impresionante. Me hablaba 
hace un ratito que su abuelo estrenó una 
pieza de los hermanos Quintero, con 
Margarita Xirgu, nada más y nada me-
nos. 
Sí, él tuvo una relación profesional con 
Margarita Xirgu de veintitantos años. La 

Xirgu es como el pilar, la bandera, los 
cimientos del teatro moderno. Hicieron 
muchísimos títulos. Yo tengo en casa una 
foto que encontré en internet y que venía 
mal, decía que era María Guerrero y no, 
era la Xirgu, con Azaña, Margarita Xirgu, 
mi abuelo, mi tía Pilar, en la fila de detrás 
mi madre y Enrique Diosdado.

Azaña era autor teatral, no sé si lo sa-
bes. Y estrenó en el Español, para conme-
morar el primer año de la República, una 
función que se llamaba La Corona. Y en-
tonces ahí está mi abuelo con Margarita.

Mi abuelo y Margarita tuvieron muchí-
sima relación. Lo que pasa es que es un 
hito que Margarita hiciera un Álvarez 
Quintero. Álvarez Quintero, tú sabes que 
eran andaluces, casi todo lo escribieron 
para que lo hicieran así. Con ese cierto 
gracejo. Claro. Y eso fue una apuesta que 
Margarita se hizo con Rivas Sheriff, que 
era uno de sus colaboradores, que le dijo, 
tú nunca vas a poder hacer a los Álvarez 
Quintero, a Margarita.

Dijo, ¿por qué? Dijo, porque tienes un 
acentazo catalán tremendo. Y dijo, ¿qué 
te apuestas a que lo hago? Y llamó a uno 
de los, no sé si a Serafín o al otro, y creo 
que se quedó muerto en la bañera el otro, 
cuando le llamó por teléfono Margarita 
Xirgu, no podía creerlo, y le pidió una 
pieza corta para hacerlo con otras más. Y 
le hicieron esto.

Y entonces lo hizo. Y lo hizo bien, creo 
decir, que se estuvo preparando el acento 
y lo consiguió. Y dijo, ¿cómo que no voy a 
hacer yo a los Álvarez Quintero? Por su-
puesto.
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¿Qué obra de teatro es la que más ha 
marcado su vida? ¿Y con quién? 
Es que he hecho tantas maravillas. La ga-
viota. Yo adoro a Chéjov.

He hecho La gaviota y he hecho una 
pieza que se llamaba Manzanas para Eva, 
que eran ocho cuentos de Chéjov. Y era 
una belleza. Todo en clave de comedia, 
casi todo, y una belleza.

La gaviota, La gata sobre el tejado de 
zinc, La casa de Bernarda Alba, hacía 
Adela. Y esa Bernarda que hizo Ismael 
Merlo, que hacía de Bernarda. Esa era con 
mi compañía. Fuimos al Festival Mundial 
de Teatro en Nancy. Recuerdo aquella 
escenografía. Un aplauso de doce minu-
tos, una cosa tremenda. Estuvimos en el 
Eslava de Madrid. Creo que fue el último 
espectáculo que se hizo en el Eslava. Yo 
estuve cinco años sin pisar el Joy. No po-
día entrar en el Joy Eslava. Cuando iba a 
entrar, me ponía a llorar. Sí, porque esta-
ba todo decorado. Antes de entrar en lo 
que era el teatro, que era la discoteca, esta-
ban decoradas todas las paredes con pro-
gramas de las cosas que se habían hecho 
ahí. Y donde no estaba mi abuelo, estaba 
mi tía, cuando no, mi madre, cuando no, 
mis hermanas. Y yo. Estaba el programa 
de La casa de Bernarda Alba. Entonces, 
me resultaba muy triste pensar que eso 
ya no era un teatro, porque era un teatro 
maravilloso.

Y es lo menos grave que se convierta 
en una discoteca, porque la forma sigue 
intacta. Por lo menos el patio de butacas 
sigue exactamente igual. Y los pisos, la 
herradura está intacta y se podrían poner 

butacas y volvería a ser teatro.
Incluso se pueden hacer espectáculos, 

que yo he ido a ver espectáculos musica-
les. Yo he visto a Asier Etxeandia hacien-
do sus mastodontes y tal. Y claro, es un 
escenario maravilloso.  Se puede hacer lo 
que se quiera. Pero cuando se convierte 
en bancos o en otra cosa, te da mucha tris-
teza. Es que en Madrid han desaparecido 
al menos 14 teatros.  Era una maravilla 
porque se hacía mucho teatro y además 
había público para ello.

Fíjate ahora, que somos más. O sea, 
seguiría habiendo público para ello. Yo 
creo que es que han hecho tan poco por 
el teatro, por el teatro de palabra. Ahora 
hay tan poco recinto que lo que tenemos 
que tender es a la multiprogramación. Es 
decir, que en el mismo teatro haya siete 
u ocho funciones distintas a la semana. 
Pero eso es bastante... Es muy tedioso, so-
bre todo para las compañías grandes que 
hacen las producciones. Porque además, 
fíjate, los decorados cada vez se reducen 
a la mínima expresión. Porque un deco-
rado tiene que albergar a otro. Es muy 
complicado.

Yo comprendo que un teatro era un es-
pacio... Yo siempre dije que estaba muy 
poco utilizado y que se debería utilizar 
para las mañanas, hacer infantiles, en fin, 
que eran espacios que estuvieran cerra-
dos hasta las siete de la tarde. Ahora, de 
eso a lo que está sucediendo ahora, me 
parece que se ha dado la vuelta. Hemos 
hecho un bucle.

Entonces, yo no sé hasta qué punto eso 
es bueno para la profesión. Porque real-

mente ahora cualquier actor está hacien-
do dos o tres cosas, o cuatro, al mismo 
tiempo.

María José, es un verdadero placer ha-
blar con usted. Es un verdadero placer 
haberla tenido con nosotros. Seguro que 
quien pueda leer esta entrevista, ver o 
escuchar nuestro videopodcast, su voz, 
su experiencia, la parte maravillosa que 
nos ha contado de esa función que sí que 
creo que marcó gran parte de tu vida. 
Una vida de actriz, sobre todo también 
de mujer, y también como madre. María 
José Goyanes, un verdadero placer. 
Te quiero dar las gracias a ti, porque 
esto que haces es maravilloso. Los po-
dcasts son apasionantes. Yo soy muy de 
escuchar podcasts, pero añadirle la ima-
gen es mucho más potente, llega mucho 
más y nos ayuda mucho más. Te tengo 
que dar las gracias porque no siempre 
suceden estas cosas y hay que valorar-
las.

Se me ha olvidado nombrar, y quiero 
hacerlo, a Salvador Collado, que es el her-
mano de Manolo Collado, el productor 
de esta función y que es uno de los pocos 
productores privados que existen, que 
luchan continuamente con las adversida-
des que cada vez son más. Pero ahí sigue, 
buscando la excelencia y haciendo teatro 
de calidad siempre. Y también Alfonso 
Zurro, que es uno de mis directores pre-
feridos. Me ha dirigido bastantes veces. 
El marido ideal de Oscar Wilde, Casa con 
dos puertas, mala es de guardar, en ver-
sión de Adolfo Marsillach. Son personas 
que luchan cada día por hacer cosas fan-
tásticas y dignas y apetecibles, sobre todo 
para el público.

Y no quería olvidarme. Y hablar de 
Marta Gutiérrez Abad, nuestra compañe-
ra, que es una actriz espléndida y que se 
bate el cobre todos los días con nosotros. 

Y si es momento de agradecimientos, 
María José, yo creo que me debes per-
mitir a mí que yo agradezca a los due-
ños de esta casa, del Teatro de la Latina, 
que nos acoge siempre como si fuera 
nuestra casa donde nos sentimos res-
petados, donde nos sentimos queridos 
y donde siempre tenemos las puertas 
abiertas.
Yo estoy en esta casa también, en otro lu-
gar, pero en esta casa. Jesús Cimarro es un 
hombre de teatro y como tal hay que va-
lorarlo y hay que ponerle flores. Hay que 
llevarle flores todos los días. ◢
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NATALIA HERNÁNDEZ

“En lo que más me 
siento identifi cada con 
mi personaje es cuando 
habla de la maternidad”

Natalia trabaja en teatro desde 1998. Debuta en 
televisión en el año 2000 con la serie televisiva ‘Policías, 
en el corazón de la calle’, y ese mismo año apareció en ‘El 
comisario’. También participó en la serie de televisión ‘La 
que se avecina’. Igualmente ha participado en ‘Amar en 
tiempos revueltos’ dando vida a Doña Lupe, y en varios 
capítulos de ‘Aída’. Con ‘La Ternura’ de Alfredo Sanzol, 
fue premiada como Mejor actriz secundaria de teatro 
por la Unión de Actores. Desde pequeña estudió música 
y danza y cuando cumplió los 18 años inició sus estudios 
de Arte Dramático. Se formó principalmente en la Real 
Escuela Superior de Arte Dramático de Madrid y entre 
sus trabajos más destacados en teatro se encuentran el 
montaje de ‘Carlota’, de Miguel Mihura, junto a Carmen 
Maura y ‘Edipo Rey’. De igual manera, más recientemente, 
de la mano de la dirección de Andrés Lima, ha trabajado en 
la que podríamos llamar la “trilogía del Shock” del Centro 
Dramático Nacional: ‘Shock 1. El Cóndor y el Puma’ , ‘Shock 
2. La Tormenta y la Guerra’  y ‘1936’.  Más recientemente, 
junto a Juan Mayorga, tanto como dramaturgo como 
director, ha participado en ‘Los yugoslavos’. Ahora está en 
el Centro Dramático Nacional con la obra “El entusiasmo”, 
escrita y dirigida por Pablo Remón.

 POR HÉCTOR PECO
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C ómo ha sido el trabajo con 
Pablo Remón?
Es la primera vez que traba-
jamos juntos y ha sido muy 
enriquecedor y fácil, creo 

que tenemos una visión muy parecida de 
lo que nos gusta ver en el teatro... Al ser 
también el autor íbamos avanzando en 
equipo con la  escritura, dirección e inter-
pretación.

¿Qué cuenta la obra “El entusiasmo”?                                                                            
La obra trata con humor la crisis de la 
mediana edad. Ese momento en el que te 
empiezas a hacer preguntas sobre lo que 
has hecho con tu vida, si has tomado las 
decisiones adecuadas y si realmente has 
sido tú el que las ha decidido.

¿Qué personajes interpreta dentro de la 
función? ¿Tiene alguna similitud Nata-
lia Hernández con el personaje de Oli-
via?
Mi personaje es Olivia, es una mujer que 
ha cumplido con las expectativas de lo 
que se supone que tiene que hacer, y ser, 
una mujer de su edad, de clase media, en 
una sociedad como la nuestra. Creo que 
puedo entenderla porque todas nos he-
mos sentido empujadas a cumplir con lo 
que creíamos que teníamos que ser, pero 
yo me salí un poco del carril. En lo que 
más me siento identificada es cuando 
habla de la maternidad, ahí siempre hay 
puntos en común con cualquier madre.

¿Dónde se ubica la escena? 
Principalmente en Madrid pero es una 
obra con muchas capas en la que se mez-
cla la narración, el recuerdo y el presente 
de estos personajes. Podría ser cualquier 
barrio o ciudad de España.

¿Cuál es la relación del personaje de 
Olivia con el resto de compañeros del 
reparto?
La pareja Olivia y Toni es el hilo conduc-
tor de la pieza, pero hay muchos otros 
personajes que ayudan a contar la histo-
ria. Hermanos, compañeros del trabajo, 
los propios hijos de ambos… todos van 
apareciendo a lo largo de la función para 
narrar esa búsqueda del entusiasmo.

¿Es necesario recuperar o tener entusias-
mo en el día a día por algo o por alguien?
Bueno, depende de cada uno, a mi pa-
rece imprescindible entusiasmarse con 
cada cosa que haces. Apreciar lo que tie-
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nes es el primer paso.

¿Qué supone para una actriz estar has-
ta finales de diciembre en un teatro tan 
emblemático como el María Guerrero? 
Pues es un lujo. Es de mis teatros favori-
tos, tanto si voy de público como cuan-
do estoy sobre las tablas. Me siento muy 
afortunada.

¿Qué proyectos a corto plazo tiene Nata-
lia Hernández encima de la mesa?
Por el momento gira de “El entusiasmo” y 
de otra obra que hice anterior, “Polar” de 
Rulo Pardo.

¿Qué le gustaría hacer en este momento? 
¿Más audiovisual que artes en directo?
Lo que vaya saliendo. No soy exigente, en ge-

neral he tenido bastante suerte con todos los 
proyectos que he hecho a lo largo de mi carre-
ra. Espero que la vida me siga sorprendiendo.

Y para finalizar, ¿qué le pide a su pro-
fesión? 
¡Seguir trabajando! Y seguir coincidiendo 
con mis compañeros y amigos con los que 
he ido compartiendo escenario. ◢
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www.masescena.es

LA ACTUALIDAD DE LAS ARTES ESCÉNICAS A UN CLICK

@masescena @Mas_Escena @MasEscena MasEscena

Y AHORA TAMBIÉN
EN EDICIÓN PAPEL

LA ALOJERÍA DE MASESCENA

Nace La Alojería, un podcast que 
busca llegar a los rincones más 
recónditos de la cultura, a los 

lugares más desconocidos, 
a través de la voz de sus grandes 
protagonistas. Antes la cultura 

se leía en Masescena; 
ahora también, se escucha.
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Elisa 
Badenes, 
la estrella 

que cambió 
la gimnasia 
rítmica por 

el ballet
LA INTÉRPRETE VALENCIANA DISFRUTA

DE UN MOMENTO PROFESIONAL DULCE COMO

BAILARINA PRINCIPAL DEL STUTTGART BALLET

POR IRATXE DE ARANTZIBIA

La obligatoria clase de ballet de su etapa en la gimnasia rítmica le abrió un 
nuevo mundo a Elisa Badenes (Valencia, 1991). Formada en el Conserva-
torio Profesional de Danza de su ciudad natal, una beca ganada en el Prix 
de Lausanne le llevó a las aulas de The Royal Ballet School de Londres y 
gracias a una audición, llegó al Stuttgart Ballet, donde accedió como apren-
diz en 2009 y en apenas cinco temporadas, alcanzó la categoría de bailarina 
principal. Invitada en compañías como el Australian Ballet, el Teatro alla 
Scala de Milán, el English National Ballet o la Compañía Nacional de Dan-
za, entre otras, la artista valenciana paladeó las mieles del éxito en 2023 
cuando fue nombrada Kammertänzerin del estado alemán de Baden-Wür-
ttemberg -título equivalente a estrella- y reconocida como la ‘Bailarina del 
Año’ por la prestigiosa publicación “Dance Europe”. 
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Elisa Badenes  entrevista

En qué momento profesional se 
encuentra?
En la carrera profesional de una 
bailarina, a los treinta años, em-
piezas a plantearte que ya no 

eras la jovencita de la compañía. Yo entré 
en el Stuttgart Ballet muy joven, tanto que, 
en mi primera gira, yo tenía 17 años y como 
era menor de edad, necesité la autorización 
de mis padres para ir a China. Siempre 
me he sentido la más peque, pero llega un 
momento en el que llevas muchos años y 
experiencias detrás. Me siento una baila-
rina formada ya, pero con ganas de seguir 
explorando y encontrando cosas nuevas en 
mi carrera. Es un momento perfecto en una 
carrera, físicamente me encuentro bien y 
mentalmente también. 

¿Cuáles son sus próximas metas en el mun-
do del ballet?
Nunca he sido una persona muy ambiciosa 
en este sentido. Siento que siempre he se-
guido una corriente que me llevaba hacia 
algún sitio y he ido absorbiendo todo lo que 
recibía. Más que metas, espero que mi carre-
ra me siga sorprendiendo cada día, seguir 
encontrando ballets con los que disfrutar, y 
seguir dando lo mejor de mí en los años que 
me queden como bailarina. 

Yendo al pasado, ¿cómo aparece la danza 
en su vida?
A los once años, yo hacía gimnasia rítmica, 
que era un deporte muy exigente y que me 
estresaba mucho. No podía aguantar eso de 
las competiciones. Una vez a la semana te 
obligaban a hacer una clase de ballet, cosa 
que no gustaba a ninguna gimnasta, pero 
yo lo disfrutaba mucho. La profesora de ba-
llet me animó a hacer las pruebas de acceso 
para el Conservatorio Profesional de Danza 
de Valencia y sin saber nada de ballet, ni ha-
ber hecho nunca nada de puntas, ahí fui yo 
y así empezó mi historia con el ballet. Entré 
siendo una alumna muy diferente al resto, 
porque podía hacer cosas de gimnasia rít-
mica, como elasticidad y saltos. Fue como 
construir la casa por el tejado y de repente, 
estaba en un estudio frente a una barra ha-
ciendo cosas muy simples que no tenía mu-
cha idea de cómo hacerlas. Fue un cambio 
bastante brusco que mentalmente me costó 
superar, pero descubrí el disfrute del ballet. 

¿Cuál es la enseñanza más importante que 
le inculcaron sus maestros Rafael Darder, 
padre e hijo?
Mi primer año fue con Rafael Darder, pa-
dre, que se iba a retirar, y luego continué mi 

formación con su hijo Rafa, para quien era 
su primera clase después de dejar de bailar. 
Éramos un grupo de bailarines jóvenes, muy 
motivado, que nos llevábamos súper bien e 
hicimos cosas increíbles en el conservatorio. 
Siempre me han encantado sus clases, se las 
han trabajado mucho y también eran muy 
artísticas. ¿Cómo ilusionarte con un trabajo 
tan mecánico como hacer barra? Ellos nos 
inculcaron esa motivación para seguir ha-
ciéndolo mejor y disfrutar con el trabajo. 

No quería competir en gimnasia rítmica, 
pero el Prix de Lausanne le dio la oportuni-
dad de su vida.

Es una historia muy interesante porque ni 
gané ni pasé a la final. Yo venía del conser-
vatorio y me sentía un poco fuera de lugar 
porque no sabía nada del mundo del ballet 
fuera de Valencia, pero técnicamente era 
muy fuerte. Lo que fue muy bonito es que 
hacían una clase para la gente que no pasaba 
a la final. Lloré mucho porque no había pa-
sado a la final y me propuse hacer lo que me 
diera la gana en la clase. Recuerdo sentirme 
súper bien haciendo la clase y después me 
dieron un papel con todas las becas y escue-
las que querían que entrara en ellas. Agra-

dezco mucho a la vida esa oportunidad. A 
veces, no es necesario ganar o el reconoci-
miento de alguien para poder seguir adelan-
te, y plantarte sabiendo lo que vales, puede 
ser el momento en el que la gente reconozca 
tu valía. 

¿Por qué se decantó por el Stuttgart Ballet?
No sé por qué, el destino quizás. Sí es ver-
dad que Rafa Darder se graduó en Stuttgart 
y nos contaba muchas historias. Desde la 
audición, sentí que era un sitio para mí, me 
sentí muy cómoda y después de dieciséis 
años puedo decir que es una compañía que 
aprecio un montón, un estilo de danza con 

el que me identifico, un repertorio fantásti-
co, de clásico a moderno, con historias muy 
dramáticas, que me gustan mucho. Luego 
está el ambiente de una compañía en la que 
sientes que formas parte de una familia. 

¿Recuerda qué bailó en su debut profesio-
nal? 
Mi debut fue en la gira de China, donde hice 
papeles muy pequeñitos, pero mi primer 
debut de verdad fue con “Giselle” en Stutt-
gart y hacía de Cuerpo de Baile en el segun-
do acto. Como era de las más bajitas me pu-
sieron en la primera fila y tenía miedo de no 

Symphony No. 2 “Under the Trees’ Voices” © Roman Novitzky- Stuttgart Ballet
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poder ver a las de detrás por si había algún 
cambio, así que sentí más responsabilidad en 
esa posición. 

¿Cómo ha vivido su ascenso por la escala de 
rangos hasta convertirse en bailarina prin-
cipal?
Todo fue muy rápido y ahora me parece tan 
lejano, pero estoy muy contenta de haber 
pasado por todos los rangos de una compa-
ñía. Soy muy trabajadora y respetuosa, pero 
creo que también es importante ser humilde 
y el talento, además de estar en el momento 
preciso y en el lugar adecuado, y tener suer-
te. La combinación de todos los factores ha 
hecho que mi carrera haya sido tan rápida 
y buena. Creo que el paso por el Cuerpo de 
Baile es muy importante en la carrera de una 
bailarina para aprender que forma parte de 
un grupo. Aunque mi tiempo como Cuerpo 
de Baile fue muy cortito, lo disfruté mucho 
y me dieron la base de lo que soy, y me hi-
cieron respetar y aprender su importancia. 
Luego fueron viniendo oportunidades, 
como bailar “El lago de los cisnes” a los 19 
años, y haber podido superar esa prueba y 
la presión que conlleva, fue increíble. Y así 
hasta llegar a bailarina principal y aún no 
me he cansado. 

¿Cómo se define como bailarina y qué tipo 
de roles se adecúan más a sus característi-
cas?
Cuando me preguntan si soy más clásica o 
moderna, la respuesta es que yo necesito las 
dos cosas para sentirme realizada, aunque sí 
es verdad que el repertorio del Stuttgart Ba-
llet me define muy bien porque me permite 
ir de lo más clásico a lo más moderno. Me de-
fino como una bailarina muy humana y que 
intenta darle humanidad a todos los ballets 
que interpreta, y muy sincera en el sentido 
de que aporto un poco de mi personalidad a 
cada rol: puedo ser la princesa Aurora de “La 
Bella Durmiente”, pero también me encanta 
encontrar nuevos movimientos con la danza 
moderna. 

¿Hay algún rol que le haya marcado espe-
cialmente?
Sobre todo, los ballets de John Cranko. Son 
ballets preciosos, que he bailado un montón, 
y aunque los baile cien mil veces, sigo encon-
trando detalles que los convierten en eternos 
y de los que es imposible cansarte. Todos ‘los 
Crankos’ tienen mucha personalidad dentro. 
Puedes ver el rol de Tatiana de “Onegin” bai-
lado por diferentes bailarinas y es un ballet 
totalmente diferente, y es porque Cranko 
abría un abanico muy grande a las posibilida-
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des de interpretación.  Su logro está en llevar 
a un mundo más real a la bailarina clásica con 
tutú de princesita; ahora es un personaje más 
real y humano, con el que la gente se identi-
fica más. 

Con una carrera vinculada al Stuttgart Ba-
llet, ¿qué aporta la invitación de otras gran-
des compañías internacionales?
Los guesting son muy importantes en mi 
carrera. Mi primer guesting fue con el Aus-
tralian Ballet y yo era súper jovencita cuando 
nos invitaron a bailar “Don Quijote” a Daniel 
Camargo y a mí. Después de tantos años en 
el Stuttgart Ballet es imposible no plantearse 
si te estás estancando, pero haber salido, co-
nocido y disfrutado con otras compañías, me 
ha ayudado a poner las cosas en perspectiva 

y saber que en Stuttgart me siento como en 
casa. Esa combinación entre bailar en el Stu-
ttgart Ballet y los guesting me ha ayudado a 
formarme, a conocer mundo y a vivir expe-
riencias maravillosas, como que te llamen de 
Japón para bailar “La Bella Durmiente” en 
dos semanas, cosa que me ha pasado recien-
temente. 

Por último, ¿qué es la danza para usted?
Siento que la danza y el ballet son parte de 
mi identidad, me definen y son parte de mi 
vida. Cuando he visto dejar de bailar a gente 
cercana a mí en los últimos años, muchos me 
han dicho que se sienten perdidos. Cuando 
me preguntan: «tú, ¿qué eres?», la respues-
ta es: «yo soy bailarina». Forma parte de mi 
identidad. ◢
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El festival RIESGO incide en un 
circo híbrido, complejo, estimulante 

y reflexivo con seis espectáculos
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Después de una primera 
edición planteada, según 
explica su directora,como 
una introducción a la plu-
ralidad y multiplicidad 

del circo, desde estéticas clásicas a dra-
maturgias más contemporáneas, este año 
el festival profundiza en las diferentes 
corrientes y en «cómo el circo convive, se 
nutre y se construye a partir de otras ar-
tes, con la hibridación como motor».

Los espectáculos procedentes de Es-
paña, Bélgica, Francia, Suiza y Canadá, 
que han pisado los mejores escenarios 
del mundo, ofrecerán reflexión, emo-
ción y asombro. Basculan, afirma Luna 
García-Mauriño, de lo íntimo a lo expan-
sivo. «De la sencillez más cruda a la ex-
plotación de la adrenalina como bandera 
adherida al riesgo. Todas tienen algo en 
común: el deseo de contar y hacer sentir 
desde el cuerpo, el movimiento y la ima-
gen, sin renunciar a la complejidad inte-
lectual».

El festival sigue apostando por públi-
cos juveniles y adultos, dispuestos a de-
jarse conducir por universos donde lo fí-
sico y lo poético conviven sin jerarquías y 
donde se habla de lo íntimo y lo colectivo, 
del vértigo, de la velocidad y de la pausa.

La compañía canadiense People Wat-
ching reinventa el circo contemporáneo 
con Play Dead (Hacerse el muerto), que 
inaugura Riesgo con dos funciones el 12 y 
13 de febrero, una propuesta que el públi-
co de danza o las artes vivas también dis-
frutarán especialmente. Este es el espec-
táculo debut de un grupo creado en plena 
pandemia mundial por seis artistas, que 
se habían conocido en la escuela de circo 
de Montreal. Y algo de aquel mundo que 
de repente se tornó irreal lo trasladan a 
la escena. Con una fuerte conciencia co-
lectiva, sus creadores llevan a cabo un ex-
perimento onírico donde las disciplinas 
de cada artista (malabarismo, acrobacias, 
trapecio) se combinan, entrelazan y fusio-
nan en un escenario que semeja una sala 
de estar. Allí se reúnen los personajes de 
la obra para, a través de sus cuerpos, con-
tar, sin palabras, pequeñas historias co-
tidianas, surrealistas, que nos muestran 
lo hermosa, retorcida y risible que puede 
ser la realidad.

La acrobacia del más alto nivel se fusio-
na con la poesía y el humor. Los artistas 
saltan, caen, vuelan, bailan sobre botellas 
de champán, hacen girar platos sobre 
varillas… Reflexión sobre el ocaso de la 
juventud y las incertidumbres, los idea-

les viciados y el regocijo que esa edad 
encierra, Play Dead celebra, no obstante, 
la vida como un baile perpetuo, con un 
deseo de conectarse con los demás y com-
partir la intimidad.

Del mundo absurdo de People Wat-
ching, el festival salta el 14 y 15 de febrero 
al mundo absurdo de Der Lauf (La carre-
ra), de la compañía belga Les Vélocima-
nes Associés. Estrenado en 2018 en copro-
ducción con el Cirque du Bout du Monde, 
su atmósfera hace pensar en las películas 
de David Lynch, con sus personajes es-
trambóticos y situaciones extrañas, como 
las que protagonizan en Der Lauf sus dos 
personajes, con las cabezas ocultas bajo 
cubos.

Y así, a ciegas, con la participación de 
los espectadores, ejecutan sus números 
de malabarismo: hacen girar, por ejem-
plo, platillos situados en lo alto de vari-
llas, se retan a un duelo enfundados en 
guantes de boxeo o lanzan bolas contra el 
otro para intentar derribar un objeto que 
este lleva sobre su cabeza. La interacción 
de público es crucial para la construcción 
del riesgo. 

La atmósfera lynchiana se prolonga en 
el teatro y circo sin palabras de Bürstner’s 
Club (19 y 20 de febrero), la aportación 
española a la segunda edición de Riesgo. 
Es el primer proyecto de gran formato 
de la compañía valenciana DelsAltres, 
fundada por Eleonora Gronchi y Pablo 
Meneu, dos artistas que han realizado la 
mayor parte de su carrera profesional en 
el extranjero.

Todo en esta obra inspirada en la vida 
comunitaria de las compañías de circo iti-
nerantes sucede durante una noche, como 
en un sueño. Los números de circo de alto 
virtuosismo se entrelazan con escenas co-
tidianas, en las que los personajes viven 
el miedo a la soledad, la angustia ante el 
vacío, la complejidad de sus relaciones de 
pareja. Siete personajes ejecutan núme-
ros de circo (una cuerda colgando a siete 
metros de altura, juegos icarios en el que 
un acróbata lanza y atrapa a otros artis-
tas usando solo sus pies mientras está 
tumbado de espaldas…). Pero no solo de 
circo, también bailan, cantan, actúan. La 
obra fue reconocida como mejor espectá-
culo circense de los Premios de las Artes 
Escénicas Valencianas de 2022.

El 21 y 22 de febrero el festival continúa 
con PANDAX, un espectáculo de carpa 
adaptado a sala en formato circular que si 
fuera una película sería una road movie; 
pero como es circo, le cuadraría más pre-

Riesgo. Festival de Circo de la 
Comunidad de Madrid, que amplía 
los límites del circo contemporá-
neo haciéndolo convivir con otras 
disciplinas artísticas, exhibe en su 
segunda edición seis espectáculos de 
cinco países entre el 12 de febrero y 
el 1 de marzo en Teatros del Canal. 
El consejero de Cultura, Turismo y 
Deporte, Mariano de Paco Serrano, 
y la directora artística del festival, 
Eva Luna García-Mauriño, han pre-
sentado la programación completa, 
dirigida principalmente a un público 
juvenil y adulto

Riesgo. Festival de Circo de la Comunidad de Madrid 2025  reportaje
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cisamente la definición de road circus. La 
historia se le ocurrió a la compañía fran-
co-suiza Cirque la Compagnie, fundada 
en 2014 mientras sus miembros cursaban 
los últimos años de estudios en la Escuela 
Nacional de Circo de Montreal.

Como en las road movies, Pandax des-
cribe un viaje de carretera. En un Fiat 
Panda viajan cinco hermanos de regreso 
del funeral de su padre, que ha sido inci-
nerado. A los cinco les une el padre, claro, 
pero no la madre. No todos son de la mis-
ma madre. Con ellos llevan la urna que 
conserva las cenizas de su progenitor. 
Y de repente ocurre un accidente. Brota 
entonces un momento de locura circense. 
Entre peleas y reconciliaciones, los cinco 
hermanos se lanzan a una secuencia de 
acrobacias con báscula, palo chino, lan-
zamiento de cuchillos, escaleras autopor-
tantes y escalera de tijera para homena-
jear al circo antiguo con los códigos del 
circo actual. Un trío de músicos interpre-
ta en directo la banda sonora de Pandax, 
con música electroacústica inspirada en 
Goran Bregović, en el klezmer (música 
festiva judía) y en el jazz.

Una intensa amistad une a Dimitri Le-
maire, Charly Sanchez y Louison Lelar-
ge, tres de los fundadores de la compa-
ñía francesa Takakrôar. Y esa ligazón se 
traspasa a su creación escénica. La com-
plicidad, el perfecto engranaje dramático, 
filosófico y el humor que derrochan en Si 
c’est sûr c’est pas peut-être (Si es seguro, 
no hay duda) es una decantación de su 
inventiva musical (pues los tres son mú-
sicos), teatral y circense, que presentan en 
el festival el 26 y 27 de febrero.

Sus personajes comparecen en escena 
dentro de una yurta, hablan, proponen 
hacer un espectáculo de acrobacias. Em-
piezan a rasguear una guitarra a seis ma-
nos. Y en medio de la especie de locura 
que montan, suben a la rama de un árbol 
a tomar té. Se hacen preguntas, se emo-
cionan… mientras, efectivamente, están 
haciendo un espectáculo de acrobacias. 
Con este espectáculo, aseguran, quieren 
subvertir la vida cotidiana de sus tres 
personajes mediante el absurdo. Y así se 
embarcan en actuaciones inverosímiles 
(como hacer malabares besándose) y de-
safíos asombrosos (como tocar la guitarra 
boca abajo).

Como otros espectáculos de la segunda 
edición de Riesgo, la idea de la creación 
en común recorre Le complexe de l’autru-
che (El complejo del avestruz) de Collec-
tif d’équilibristes, que cierra la segunda 

reportaje    Riesgo. Festival de Circo de la Comunidad de Madrid 2025
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edición de Riesgo el 28 de febrero y el 1 
de marzo.

Fundada en Francia en 2010 a partir de 
las relaciones de amistad y complicidad 
de varios artistas de circo contemporá-
neo, la compañía gala ha hecho de la ver-
ticalidad, el equilibrio sobre manos (una 
disciplina habitualmente solitaria), su 
terreno de juego y creación, un acto co-
ral, coreográfico y casi filosófico. Y este 
espectáculo es su máxima expresión. Iro-
niza con esa idea que expresa su título de 
esconder la cabeza como un avestruz, es 
decir, desentenderse de las cosas, no im-
plicarse.

Sus nueve artistas le dan la vuelta al di-
cho con humor, de modo que en lugar de 
rehuir el mundo lo miran de frente, pero 
desde una posición invertida. Así, cami-
nan, se mueven, se apoyan unos a otros 
sobre las manos en un equilibrio perfecto, 
coreográfico de cuerpos en tensión que 
oscilan entre el riesgo y la calma, entre el 
control y el temblor.

Un maestro de la enseñanza
Riesgo no olvida la importancia de la di-
vulgación, para promover pensamiento, y 
convoca este año a un maestro internacio-
nal: Roberto Magro, que dictará la ponen-
cia Los siete hilos invisibles: un diálogo 
artístico entre el significado y el signifi-
cante dentro de la escritura creativa en el 
circo contemporáneo.

Director y pedagogo, Magro fue funda-
dor del ICCAR Centro Internacional para 
la Investigación Artística en Mallorca y 
dirigió la parte artística de la FLIC y de 
La Central del Circ en Barcelona. En 2006 
creó Brocante. Encuentro Internacional de 
Circo en la Valcóvera (Italia). Es miembro 
del Jurado de CircusNext desde 2013 y 
profesor del Certificado de Dramaturgia 
de la CNAC (Francia). Imparte regular-
mente conferencias en Europa acerca de 
la escritura escénica en el circo contempo-
ráneo. Su intervención está dedicada a los 
siete vectores que crean equilibrio en la 
escritura circense y que inscriben la técni-
ca y el vocabulario circense en un paisaje 
definido por la coherencia de los elemen-
tos que allí se representan. ◢

El festival sigue apostando 

por públicos juveniles y 

adultos, dispuestos a dejarse 

conducir por universos

©  Irving Villegas

©  Juliete Mach

©  Festival Riesgo

©  Festival Riesgo

Riesgo. Festival de Circo de la Comunidad de Madrid 2025  reportaje



Petra Martínez
“Juan y yo nos 
ilusionábamos 

con diez 
de pipas”

entrevista  Petra Martínez
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Hay momentos de la vida en los que te apetece 

rescatar algunas entrevistas que se hicieron en un 

momento determinado. Sobre todo por lo que signi-

ficaron y lo que pudiste aprender de ellas. La labor 

de entrevistar es un continuo aprender, como si acu-

dieras a la universidad a diario, al colegio de la vida, 

de la supervivencia, y del amor y la comprensión que 

todo lo puede. Juan, Petra y yo nos conocimos en 

una de esas miles de reuniones a las que asistíamos 

para intentar que la precariedad laboral de los intér-

pretes escénicos se hiciera menos precaria. Ambos, 

grandes luchadores y peleones por dignificar esta 

profesión. Cuando nacía una balbuceante CONAR-

TE (Confederación de Artístas y Trabajadores del 

Espectáculo) allí estaban ellos, para aportar su sabi-

duría y, sobre todo, su ímpetu de lucha. Aquellas reu-

niones se celebraron en la sede de AISGE en Madrid, 

a las que acudía, de vez en cuando, otra luchadora 

nata como fue Pilar Bardem.

POR ANTONIO LUENGO

Petra Martínez  entrevista
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Petra Martínez nació en Lina-
res, donde su padre estaba 
desterrado por haber luchado 
en el bando republicano du-
rante la Guerra Civil Españo-
la y posteriormente apresado 

en la “Tabacalera” bilbaína. Cuando tenía 
tres años, la familia se trasladó a la Colonia 
del Retiro, en Madrid. Con 16 años viajó a 
Londres y a su regreso, decidida a ser ac-
triz, ingresó en el Teatro Estudio de Madrid 
(TEM), donde se inició con el maestro Wi-
lliam Layton. Allí conoció a Juan Margallo, 
su compañero artístico y personal durante 
el resto de su vida.

A pesar de que la primera obra en la que 
trabajó fue Noche de reyes, dirigida por 
Layton, descubrió qué era representar una 
obra en más de tres ocasiones —limitacio-
nes propias del formato de Cámara y Ensa-
yo— con Castañuela 70, del grupo Tábano 
y Las madres del cordero. Tras ser prohi-
bido por la censura, Tábano tuvo que salir 
a la emigración, por lo que recorrió buena 
parte de Europa y América en la década 
de 1970. Además de participar en algunos 
de los festivales de teatro internacionales 
más importantes, como Nancy (Francia) y 

Manizales en Colombia, actuaron en fábri-
cas, centros culturales y espacios sociales 
gestionados por exiliados. Al volver a Es-
paña montaron El retablo del flautista, de 
Jordi Teixidor, pero, al ser prohibida por la 
censura previa, volvieron a girar por países 
como Francia y Alemania.

Tras el montaje de Los últimos años de 
soledad de Robinsón Crusoe y disuelto el 
sector histórico de Tábano, participó en co-
lectivos teatrales como El Palo, El Búho y El 
Gayo Vallecano; con este último hizo Ejerci-
cio para equilibristas, de Luis Matilla y pro-
ducción del Centro Dramático Nacional.

En 1985 fundó la compañía Uroc Teatro jun-
to a Juan Margallo, quien recibió en 2011 la 
Medalla de Oro al Mérito en las Bellas Ar-
tes. La compañía, que recorrió la península 
y buena parte de Europa e Iberoamérica, ha 
estrenado piezas teatrales como: La mujer 
burbuja (1988), Para-lelos (1991), Reservado 
el derecho de admisión (1993), o Clasycos 
(1998). También dirigió Objetos perdidos 
(2003).

Entre algunos de los títulos más destacados 
de su filmografía están La mala educación 

(2004), La noche de los girasoles (2006) y La 
soledad (2008), de Jaime Rosales, premiado 
en la XXII edición de los Goya.

Sus trabajos en televisión incluyen: Teatro 
de siempre (1966), Cuentopos (1975), Es-
tudio 1 (1976), Barrio Sésamo (1979-1980), 
Brigada Central (1989), Ana y los 7 (2002), 
Herederos (2007-2009), junto a Concha Ve-
lasco y Álvaro de Luna, La que se avecina 
(2014-Actualidad) y Sé quién eres (2017).

¿Cómo inicia Petra Martínez su carrera 
profesional?
Pues inicia de una forma extraña. Con die-
ciséis años me fui a Londres a estudiar in-
glés. Desde los once años he leído de todo. 
Todas las novelas de Cumbres Borrascosas. 
Me gustaba mucho leer. Cuando llegué a 
Londres, sabiendo muy poco de inglés, no 
me dejaban leer en español. Para aprender, 
me dijeron, lee teatro. Como vienen los 
nombres antes del parlamento no te perde-
rás. Ahí me encontré con Ibsen, Chéjov… 
Y dije, yo quiero hacer esto. Ahí empecé a 
verme en el escenario.

Cuando volví a Madrid tenía el firme con-
vencimiento que quería ser actriz de teatro. 
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Ya no tenía otro fin en mi vida. Vine casi 
con dieciocho años. Un día, paseando por 
la calle, estaban rodando una película, y 
como no tenía ni idea de qué podía hacer, 
le pregunté a uno de los chicos que andaba 
por allí, y que nunca he conseguido saber 
quién era. Le dije yo quiero hacer teatro, 
qué hay que hacer. Dio la casualidad que 
este chico era muy forofo del Teatro Estu-
dio de Madrid, del señor Layton, Miguel 
Narros, José Carlos Plaza. Y me dio la di-
rección. Allí me fui y allí me metí.

Al cabo de un año ahí conocí a Juan Marga-
llo, mi marido. Mi carrera empezó ahí junto 
con Juan. Cuando lo dejamos montamos el 
grupo Tábano. Así empecé a hacer teatro.

¿Cómo ha sido la experiencia si ahora vol-
vemos la vista atrás?
Encantadora. Maravillosa. Yo sólo tengo un 
placer de haber hecho todo este tiempo tea-
tro, de haberme divertido mucho, de pasár-
melo muy bien, muy bien, muy bien. De co-
nocer gente. Nosotros hicimos, cuando nos 
prohibieron la obra en Madrid Castañuela 
setenta, con el grupo Tábano, que ahí ya no 
estábamos en el TEM, una gira por toda Eu-
ropa. Como en España nos prohibieron la 
obra por la emigración nos fuimos también 
a América. La gente que conocimos eso 
no tiene precio. Amigos para toda la vida. 
Gente normal. Migración económica. Mu-
cho exiliado. Mi experiencia como persona 
dentro del teatro ha sido estupenda.

En televisión hice hace muchos años Barrio 
Sésamo que también fue muy exitoso. Ha-
bía muchos niños.

Finalmente abrimos El Gallo Vallecano. Hi-
cimos una labor muy buena durante siete 
años y por último montamos UROC Teatro 
que es la última compañía.

¿Cuándo conoció a Juan Margallo, su ma-
rido?
Pues yo creo que lo conocí en el 68. Ya hace 
años. No quiero ni pensarlo. Hace 56 años.

¿Cómo ha sido trabajar con él?
Siempre hemos trabajado codo con codo. 
Yo muchas veces le digo, Juan yo creo que 
nosotros somos un poco retrasados men-
tales. Y sí es verdad, porque tenemos una 
edad avanzada pero seguimos muy ilusio-
nados con cosas. Retrasados mentales en 
ese sentido, nuestra mente está retrasada. 
La verdad es que nos lo pasamos muy bien 
juntos. Hay veces que estamos hasta la co-

ronilla, pero normalmente nos divertimos 
mucho juntos.

Nos entendemos muy bien, queremos ha-
cer lo mismo en el teatro. Somos muy per-
misivos. Si yo quiero hacer La que se aveci-
na, pues lo hago. Si él se quiere ir un mes a 
Chile a hacer una película, pues se va hacer 
la película. Por eso será también que no 
queramos trabajar en teatro con otras com-
pañías. Con esta nosotros tenemos mucha 
libertad.

Después de trabajar tanto con Juan, ¿es di-
fícil trabajar con otros directores?
Es que casi no he trabajado en teatro con 
otros directores. En televisión y cine sí. Con 
Juan discuto mucho, hablamos mucho, 
pero yo soy una actriz que cuando me con-
tratan para algo, leo el guión y digo pues 
está bien, el director sabe lo que quiere. 
Yo lo que hago es confiar en él plenamen-
te. Siempre digo él sabrá lo que quiere. En 
principio no tengo ningún afán de quedar 
por encima, ni por debajo. El director sabrá 

mucho más que yo de su proyecto.

¿Han conseguido vivir toda su vida del 
teatro?
Si. Es que mi generación hemos tenido mu-
cha suerte. Ha habido una época que era el 
teatro independiente donde aunque ganá-
bamos poco, ganábamos un poquito para 
vivir. No teníamos ese afán de conseguir 
de todo. Hemos vivido una época un poco 
glamurosa. Había muchos contratos de 
teatro, la gente vivíamos muy bien todo el 
mundo. Muchas series de televisión. Noso-
tros siempre hemos vivido muy parecido. 
Teniendo más dinero y menos dinero.

Hemos vivido bien. Nunca he tenido la 
sensación de tener necesidad de nada. 
Como dicen, yo creo que son los hindúes: 
“Si yo no quiero tener un chalet y un coche 
maravilloso, pues ya lo tengo aunque no lo 
tenga, porque si yo no lo quiero”. Entonces 
nosotros no hemos querido muchas cosas. 
No hemos sido personas que quisieran la 
fama. Al no desearlo mucho, aunque todos 
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queremos nuestro reconocimiento profe-
sional, no lo teníamos como fin. Si venía 
pues bien. 

Yo no cambiaría casi nada a nivel de traba-
jo. A lo mejor cambiaría cosas como cuando 
hicimos el retablo del flautista que podía-
mos haber hecho montones de funciones, 
pero metimos unas políticas en el escenario 
absurdas de niño pequeño que no eran de 
la obra. La obra era muy interesante, pero 
nosotros pusimos a todo el mundo… Al 
gobierno fatal, en plena época de Franco. 
Nos la prohibieron al día siguiente. Eso sí 
lo hubiera cambiado, lo hubiera hecho más 
sibilino.

Siempre se les ha reconocido como au-
ténticos luchadores de la profesión, del 
teatro, de sus compañeros, ¿cómo lo han 
vivido?
Te decía que hemos tenido mucha suer-
te nuestra generación. Hacíamos política. 
No éramos políticos al uso con una lucha 
dura como han tenido que hacer muchos 
obreros y muchos estudiantes. Nosotros 
éramos más suavecito. Éramos actores, que 
también tiene un toque. Alguna vez hemos 
tenido que salir corriendo. A mí me detu-
vieron, me llevaron a la Dirección General 
de Seguridad, me ficharon. Pero todo era 
como muy suave, y sabiendo que teníamos 
una cobertura bastante importante con gen-
te alrededor que nos iba a ayudar mucho. 
Nunca íbamos a hacer nada violento. 

Eso fue una etapa divertida porque ya no 
estábamos en la dictadura tan dura. Hay 
que reconocer que los que lucharon antes 
eso sí que era terrible. Pero ya los años fina-
les de los sesenta estaba que la cosa se iba a 
caer. Aunque bueno, Franco firmó las cinco 
sentencias de muerte y podrían haber sido 
muchas más. Pero se murió, menos mal. 
Era una época más blanda. Hacíamos tea-
tro, nos podíamos divertir, éramos hippies, 
se permitían ya ciertas cosas.

Luego vino esta especie de democracia, 
donde había dinero, nos daban dinero para 
hacer teatro, que no lo había, y que luego 
vino lo que vino.

En nuestro caso, y gracias a una cuñada que 
siempre ha sido muy moderna en este sen-
tido, hemos estado siempre dados de alta. 
Siempre decía hay que dar de alta aunque 
cobréis menos. Es vuestro futuro. Y noso-
tros siempre hemos dado de alta a la gente, 
cosa que antes era muy difícil que la situa-

ción se diera. Además nos decía que cuan-
do no pudiéramos hacerlo nos pagáramos 
una seguridad social autónoma. No podéis 
estar sin seguridad social. Entonces tene-
mos una jubilación Juan y yo. Por circuns-
tancias nos ha ido bien.

¿Qué queda de aquella niña que salió de 
Linares?
Qué va a quedar de una niña de dieciséis 
años. La ilusión. Yo estoy ilusionada con 
todo. Juan y yo somos dos personas que 
nos ilusionamos con diez de pipas. A mí 
me gusta un comentario que hace mi hija 
sobre su marido. Lo admiro porque cuan-
do se mete en algo lo hace hasta la médula. 
Incluso para buscar colegio para los niños. 
Busca todos los colegios que hay dentro de 
nuestras posibilidades, los barrios, todo. Y 
si falla, al día siguiente está con otros cole-

gios igual de ilusionado, con otros valores. 
A Juan y a mí nos pasa un poco eso. 

Nosotros no hemos tenido un éxito arro-
llador con el teatro. Hemos tenido un pú-
blico muy fiel, pero muy poco. Pero hemos 
vivido del teatro. Hemos hecho lo que nos 
ha dado la gana. A veces, ¿tú sabes lo que 
es llegar a un teatro y tener dos filas ven-
didas? Después de hacer un viaje, colocar 
unas escenografías, que encima eran con 
diez de pipas, todo clavado. Eso de golpe te 
podía bajar, pero Juan y yo decíamos es que 
esta obra a lo mejor no tiene… y ya estába-
mos pensando en otra. 

Hicimos una obra que se llamaba Clas y 
Clos, que era una compañía de “mataos” 
de teatro, que nos pasaba eso. Lo hemos 
visto como un trabajo que ni trabajo. Como 
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algo que nos apetecía mucho hacer. Y he-
mos tenido la suerte de tener un respaldo 
familiar muy interesante, muy necesario, 
pero nunca hemos tenido la sensación de 
que nos faltaba nada.

A mis hijos les traía ropa de mis hermanas, 
de sus hijos a mis hijos, y se ponían locos. 
¡Que traigo ropa de la tía Amalia! Y ellos 
encantados. Poníamos los trajes y los esco-
gían. Muchas veces yo les he preguntado a 
mis hijos ¿vosotros no teníais la sensación 
de que éramos pobres? Y me contestan que 
creían que eran los más ricos del barrio. 
Hemos tenido suerte y un carácter muy 
bueno los dos.

¿Habéis inculcado el amor por el teatro a 
vuestros hijos?
Yo no se lo quería inculcar porque esto es 

también un poco de suerte. Pero por ejem-
plo mi hija sí que ha salido del gremio, y 
mi hijo ha salido músico. Dentro de lo que 
cabe, está inculcado, si.

Teatro, cine, televisión, ¿con qué te que-
das?
Yo me divierto mucho con el teatro que ha-
cemos. Luego me divierto con la televisión. 
Con lo que más me aburro es con el cine. 
Trabajar en él, claro. Verlo me gusta más 
que el teatro. El cine es una cosa de direc-
tores, de luces, que quede bien. Haces una 
escena que a lo mejor es el final de la pelícu-
la. Es un poco como deslavazado. Se tarda 
también mucho en hacer una secuencia. Y 
eso me aburre.

Yo he hecho dos películas como protago-
nista, y ahí me he aburrido menos, pero 

cuando haces dos o tres sesiones, la haces 
y ya está terminado el trabajo.

¿Cuántas producciones tiene UROC Tea-
tro ahora mismo en cartel y gira?
Una mujer en la ventana, Chimpón, y una 
producción que tiene mi hija Olga que se 
titula El otro gran teatro del mundo. Es 
una obra preciosa. Con gente estupenda. 
En este momento las giras son horrendas. 
Tienes que asegurar. Somos medio coope-
rativa, y hay que pagar lo mínimo. Pero si 
no entra dinero para pagar lo que hay que 
pagar pues hay que asumirlo igualmente. 
Si entra bastante dinero pues se reparte.

¿Es difícil poner en pie una nueva produc-
ción?
No. Ponerla en pie es muy fácil. Lo peor es 
distribuirla. ◢

Petra Martínez  entrevista



44

Los dramas musicales de Wag-
ner, proclamando la música 
del futuro tuvieron como con-
secuencia un diseño revolucio-
nario de auditorio que utilizaba 

una nueva geometría de asientos en forma 
de abanico de filas continuas que formaban 
el auditorio barroco en forma de herradu-
ra. El Bayrreuth Festpielhaus, concebido 
por Wagner como un teatro temporal de 
verano y construido especialmente para la 
producción de su música y dramas, presa-
gió un cambio profundo en el diseño del 
teatro auditorio. Sin embargo, a excepción 
de la maquinaria escénica necesaria para 
los efectos especiales en la escena de Wag-
ner de su tetralogía del Anillo, que exige la 
máxima perfección de la escena de trans-
formación como la ejecutó Carl Brandt, los 
accesorios mecánicos del escenario, junto 
con la escenografía escénica y la ilumina-
ción, mantuvieron las soluciones tradicio-
nales de escenografía bidimensional barro-
ca y de las fuentes de generación de la luz.

En el eje Bayrenth-Múnich, la mentalidad 
wagneriana es a la vez persistente y omni-
presente. Mientras que el nuevo auditorio 
continental en forma de abanico cambió todo 
lo que había delante del proscenio, práctica-
mente todo (escenografía y maquinaria escé-
nica) detrás del proscenio debía permanecer 
congelado tal como lo habían concebido ori-
ginalmente los maestros (Wagner y Brandt). 
La inversión escénica y la ortodoxia tecnoló-
gica de la producción escénica wagneriana 
tal como la concibió y ejecutó Carl Brandt 
fueron preservadas y aplicadas por la viuda 
de Wagner, Cosima, su hijo y heredero Sig-
frido, y un círculo de poderosos wagnerianos 
durante casi medio siglo.

El gran teatro construido en la ciudad ca-
pital bávara de Múnich es un complemen-
to de la actividad de las producciones del 
festival de verano. El proyecto realizado en 
1901 diseñado por el arquitecto Max Litt-
mann del equipo Littmann and Hetlmann 
de Múnich tenía una nueva arquitectura, 
pero una vieja maquinaria escénica.

Sistemas de transporte en escena
Durante las últimas décadas del siglo XIX 

la tecnología de la escena empieza a cam-
biar. Los sistemas de movimiento tanto en 
horizontal como en vertical empiezan a 
introducir modificaciones importantes. Y 
para ello se realizan una serie de invencio-
nes que incluyeron sistemas de vuelo mo-
torizados, sistemas de elevación, sistemas 
de plataforma y sistemas de escenario gira-
torios motorizados.

Si bien fueron los wagnerianos quienes 
desempeñaron un papel decisivo en la 
reforma del auditorio del teatro, fueron 
prácticamente todos los demás en el mun-
do operístico y teatral alemán, los escenó-
grafos que reemplazaron gradualmente la 
escenografía bidimensional por una esce-
nografía tridimensional, los nuevos tecnó-
logos formados en ingeniería (directores 
técnicos y consultores teatrales) fueron los 
defensores y los diseñadores de nuevas 
máquinas escénicas movidas por motores. 
Finalmente, pero no menos importante, los 
directores de escena y, en el caso de la ópe-
ra, los no wagnerianos que ahora produ-
cían dramas lúcidos de Wagner en teatros 
de ópera que no estaban dominados por 

los wagnerianos, impulsaron la revolución 
en el diseño teatral y la tecnología de inge-
niería y, en consecuencia, la modernización 
del escenario. Poco a poco, la mecanización 
del escenario, de una u otra forma, se ex-
tendió por todos los teatros de las ciudades 
alemanas.

Sistemas hidráulicos y eléctricos
Los primeros sistemas hidráulicos necesi-
taban tanques de almacenamiento de agua 
desde el cual el agua era capaz de mover, a 
través de tuberías, diferentes mecanismos. 
El sistema hidráulico era demasiado com-
plicado y llegaba a tener diferentes siste-
mas de cables, válvulas para transmitir el 
movimiento mecánico a diferentes objetos.

Con el descubrimiento de la electricidad 
diferentes sistemas comenzaron a utilizar-
se y con el uso de esta energía se trasmitía 
la fuerza mecánica a diferentes objetos. En 
ocasiones se llegaban a combinar los siste-
mas eléctricos y los hidráulicos.

Con estas posibilidades mecánicas comien-
za a pensarse en diferentes efectos en el 
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escenario. El primero de ellos es el del mo-
vimiento horizontal que se conseguía con 
plataformas rígidas que podían elevarse 
en un momento dado. Compañías como 
Aspholeta empiezan a introducir, desde 
Austria, cambios importantes con nuevos 
sistemas mecánicos. De hecho, uno de los 
principales atractivos de Aspholeta, ex-
cepto el suelo en sí era su construcción en 
material incombustible (hierro). Otra buena 
modificación fue la sustitución de la cuerda 
de cáñamo por alambre de hierro flexible 
en el sistema de decoración. El Ring Thea-
tre de Viena había sufrido un incendio de-
sastroso en 1881 y por ello el uso del hierro 
frente a la madera se convierte en una prio-
ridad. Un sistema novedoso que comienza 
a instalarse en diferentes teatros en esos 
momentos.

La transformación del teatro de Berlín
La propuesta de remodelación por Lau-
tenschlager para el teatro de Berlín supuso 
un cambio radical en la concepción y en las 
técnicas de la escenografía. La base del es-
cenario es una gran plataforma circular que 
puede girar gracias a motores eléctricos ins-
talados en su base. Junto a esta propuesta, 
la sección transversal muestra las cerchas 
superiores de la que cuelgan diferentes sis-
temas de poleas y cables que permiten todo 
tipo de movimientos sobre la escena. Un 
cambio sustancial en el que el movimiento 
se produce ahora en la totalidad de la esce-
na que se ha convertido en gran plataforma 
que se modifica con los giros del conjun-

to. Lo antiguo ha muerto y este estudio se 
extiende a diferentes propuestas teatrales 
como la de Nueva York. También los movi-
mientos en el espacio han cambiado con la 
presencia de contrapesos accionados eléc-
tricamente.

Van surgiendo expertos que modernizan 
diferentes teatros. Max Hasalt ingeniero 
mecánico trabaja como voluntario en el 
teatro de Berlín y de allí pasará a ser direc-
tor técnico del Openhaus de Dresde don-
de trabajó 25 años. Desde allí colaborará 
en la implantación de soluciones técnicas 
en diferentes teatros. Hasalt se convirtió 
especialmente conocido por su ciclorama 
con proyecciones y pisos móviles. En 1927 
después de trabajar en el teatro de Magde-
burgo comenzará una actividad docente 
en la Escuela Técnica de Dresde. Los co-

nocimientos teatrales se han tecnificado y 
además han adquirido una categoría pro-
fesional que requiere años de formación y 
preparación porque van incluyendo nume-
rosas soluciones técnicas complejas.

Las técnicas de iluminación van a marcar 
otro avance esencial en la escenografía tea-
tral. Inicialmente una tecnología que pasa 
lentamente de las lámparas de gas a las 
nuevas técnicas de iluminación. Lámparas 
de carbón, posteriormente de filamentos 
controladas con diferentes sistemas van 
siendo un excelente campo de experimen-
tación. Un cambio que va a suponer una 
modificación esencial de las posibilidades 
de la escena, añadido a los movimientos 
mecánicos. Cambios que marcan el paso de 
las técnicas teatrales de finales del XIX a los 
comienzos del siglo XX. ◢

Las técnicas de 
iluminación van a 
marcar otro avance 
esencial en la 
escenografía teatral. 
Inicialmente una 
tecnología que pasa 
lentamente de las 
lámparas de gas a las 
nuevas técnicas de 
iluminación
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Angélica Liddell ha obtuvo el pa-
sado 24 de septiembre el Premio 
Nacional de Teatro correspon-
diente a 2025, que concede anual-

mente el Ministerio de Cultura a través del 
Instituto Nacional de las Artes Escénicas y de 
la Música (INAEM) y está dotado con 30.000 
euros.

El jurado ha destacado la repercusión de su 
obra “Dämon. El funeral de Bergman”, “que 
sintetiza una forma de trabajar crítica, que no 
hace concesiones e invita a la reflexión y el 
debate”. Y añade: “Con esta pieza se convir-
tió en 2024 en la primera artista española en 

inaugurar el prestigioso Festival de Avignon, 
donde ha sido programada en numerosas 
ocasiones”. El fallo de este premio pone en 
valor, asimismo, que “la artista ha mostrado 
además otras creaciones como ‘Vudú (3318) 
Blixen’ y ‘Terebrante’, con las que ha conso-
lidado una carrera como dramaturga, direc-
tora e intérprete definida por un lenguaje de 
enorme riesgo y calidad, que la ha confirma-
do como un referente dentro y fuera de Espa-
ña para la creación escénica contemporánea”.

El Premio Nacional de Teatro se concede 
como recompensa y reconocimiento a la la-
bor de una persona o entidad en el ámbito 
teatral, puesta de manifiesto preferentemente 
a través de una obra o actuación hecha públi-
ca o representada durante el año 2024. Tam-
bién pueden otorgarse como reconocimiento 
a una trayectoria profesional.

Biografía
Angélica Liddell es el nombre artístico de 
Catalina Angélica González Cano (Figueras, 
1966), dramaturga, directora y actriz y una de 
las creadoras contemporáneas más influyen-
tes en la escena internacional.

Licenciada en Psicología y Arte Dramá-
tico, inicia su trayectoria dramatúrgica en 
1988 con la obra “Greta quiere suicidarse”, 
por la que recibe el Premio Ciudad de Al-
corcón. Durante sus inicios escribe también 
“La condesa y la importancia de las mate-
máticas” (1990), “El jardín de las Mandrágo-
ras” (1991), “La cuarta rosa” (1992) y “Leda” 
(1993), que crea en el marco de un taller del 
Centro Nacional de Nuevas Tendencias Es-
cénicas (CNNTE), unidad del INAEM que 
estuvo en funcionamiento entre los años 
1984 y 1994.

En 1993 inicia una nueva etapa artística 
con la compañía Atra Bilis Teatro, que funda 
junto a Gumersindo Puche, y con la que ha 
montado exitosos espectáculos con los que 
ha girado por los principales festivales y 
escenarios del mundo, como el Festival de 
Aviñón –estrenó su última obra en la Corte 
de Honor del Palacio de los Papas-, el Wie-
ner Festwochen y el Teatro del Odeón de 
París. Entre sus obras se encuentran títulos 
como “La falsa suicida” (2000), “El matrimo-
nio Palavrakis” (2001), “Once Upon a Time 
in West Asphixia” (2002), “Hysteria Passio” 
(2003), “Y cómo no se pudrió Blancanieves” 
(2005), “El año de Ricardo” (2005), “Bo-
xeo para células y planetas” (2006), “Perro 
muerto en tintorería: los fuertes” (2007) –es-
trenada en el Centro Dramático Nacional-, 
“Anfaegtelse” (2008), “La casa de la fuerza” 
(2009), “Maldito sea el hombre que confía 

en el hombre: un projet d’alphabétisation” 
(2011), “Ping Pang Qiu” (2012), “Todo el cie-
lo sobre la tierra (el síndrome de Wendy)” 
(2013) ”Gloria in excelsis” (2014), “Tandy” 
(2014), “You are my destiny (Lo stupro di 
Lucrezia)” (2014), «Primera carta de San 
Pablo a los corintios» (2015), «Esta breve 
tragedia de la carne» (2015), «¿Qué haré yo 
con esta espada?» (2016), «El Decameron» 
(2016), «Génesis 6, 6-7» (2017), “Una costilla 
sobre la mesa: madre” (2019), “Una costilla 
sobre la mesa: padre” (2019) y “Liebestod. 
El olor a sangre no se me quita de los ojos. 
Juan Belmonte” (2021). En la actualidad se 
encuentra girando con sus obras “Terebran-
te” (2021), “Vudú (3318) Blixen”  (2023) y 
“DÄMON. El funeral de Bergman”.

Los textos de Liddell han sido traducidos 
al portugués, alemán y francés, entre otros 
idiomas, y ha recibido numerosos galardo-
nes como el Premio de Dramaturgia Innova-
dora Casa de América 2003 por “La pasión 
anotada de Nubila Wahlheim”, el Premio 
SGAE de Teatro 2004 por “Mi relación con 
la comida”, el Premio Ojo Crítico Segundo 
Milenio 2005 por su trayectoria, el Premio 
Notodo del Público al Mejor espectáculo de 
2007 por “Perro muerto en la tintorería: los 
fuertes”, el accésit del Premio Lope de Vega 
2007 por “Belgrado”, el Premio Valle-Inclán 
2008 por “El año de Ricardo”, el Premio Se-
bastià Gasch d’Arts Parateatrals 2011, el Pre-
mio Nacional de Literatura Dramática 2012 
por “La casa de la fuerza” y el León de Plata 
de la Bienal de Venecia de Teatro como reco-
nocimiento a toda su obra. Además, en 2017 
fue nombrada Chevalier de las Artes y las 
Letras de Francia, una de las máximas dis-
tinciones del país galo.

El jurado
El jurado, presidido por la directora general 
del Instituto Nacional de las Artes Escénicas 
y de la Música (INAEM), Paz Santa Cecilia 
Aristu, y actuando como vicepresidenta la 
subdirectora general de Teatro del INAEM, 
Miriam Gómez Martínez, ha estado com-
puesto por los siguientes vocales: el perio-
dista Daniel Galindo, el editor Carlos Rod, 
la actriz María Morales, el gestor cultural 
Francesc Casadesús Calvó, la profesora y di-
rectora de escena Ana María Contreras Elvira 
–a propuesta del Grupo de Investigación de 
Feminismos y Estudios de Género de la Real 
Escuela Superior de Arte Dramático (RE-
SAD)- y Ana Belén Santiago, directora artísti-
ca de Teatro del Barrio, entidad galardonada 
en la pasada edición con el Premio Nacional 
de Teatro 2024. ◢

© INAEM-Compañía
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Premios Nacionales de Danza 2025  actualidad

Guillermo Weickert, en la modali-
dad de Creación, y Janet Novás, 
en la de Interpretación, obtuvieron 
el pasado 2 de octubre los Premios 

Nacionales de Danza correspondientes a 2025. 
Estos galardones, que concede anualmente el 
Ministerio de Cultura a través del Instituto 
Nacional de las Artes Escénicas y de la Músi-
ca (INAEM), están dotados con 30.000 euros 
cada uno.

Los Premios Nacionales de Danza se con-
ceden como recompensa y reconocimiento a 
la meritoria labor de personas o entidades de 
este ámbito cultural puesta de manifiesto a 

través de una obra o actuación hecha pública o 
representada durante el 2024, aunque también 
pueden otorgarse como reconocimiento a una 
trayectoria profesional.

El jurado ha acordado la concesión de este 
galardón a Guillermo Weickert por “la calidad 
y originalidad de su pieza de 2024 ‘Luz sobre 
las cosas’, una coreografía fascinante en su uso 
de la luz y el espacio, que conecta con la per-
cepción del cuerpo y la libertad creativa del 
coreógrafo, director y bailarín. Esta pieza se 
une a otros espectáculos de enorme riesgo pre-
sentados en los últimos años que confirman la 
solidez de una trayectoria que le ha situado 
como un artista de referencia para diferentes 
generaciones en España y en el panorama in-
ternacional.”

Por su parte, Janet Novás, ha sido distingui-
da “por la excelencia técnica y el gran mag-
netismo de sus trabajos ‘Si pudiera hablar de 
esto no haría esto’, ‘Mercedes máis eu’, y su 
versión final de ‘Where is Janet?’, que definen 
a una bailarina comprometida con los lengua-
jes contemporáneos y con una enorme calidad 
a nivel coreográfico, narrativo e interpretativo, 
una artista que asume riesgos en cada traba-
jo, capaz de generar un código expresivo, en 
el que se hibridan otros lenguajes, que conec-
ta con el espectador desde la honestidad y la 
intensidad emocional”. El acta del jurado con-
cluye que “Novás ha sabido además articular 
una voz propia a través de sus proyectos, en 
los que su talento interpretativo se convierte 
en el eje que sostiene y potencia el discurso 
coreográfico”.

Biografías

Creación
Guillermo Weickert (Huelva, 1974) se formó 
como actor en el Instituto del Teatro de Sevilla 
y como bailarín en el Centro Andaluz de Dan-
za. Más tarde se especializó como intérprete 
creador en los Talleres de Creación Coreográ-
fica de la Junta de Andalucía y fue becado por 
esta administración en la compañía Metros, 
que dirige Ramón Oller en Barcelona. Tam-
bién fue becado del Centre de Développement 
Chóreographique de Tolousse y de la C.E.E 
(Col.lina Colaboration in Arts, Newcastle, Rei-
no Unido, 2006).

En su trayectoria, marcada por su forma-
ción híbrida en danza y teatro, recorre los lí-
mites entre disciplinas, a través de la danza 
contemporánea, el teatro físico, el flamenco, la 
performance y el circo.

Como intérprete ha trabajado para algunos 
de los creadores y compañías más relevan-

tes de la escena nacional y europea, forman-
do parte de compañías como Danat Dansa, 
L’Anónima Imperial, Rui Horta (Portugal), 
Tanzcompagnie Rubato (Berlín), Dame de Pic 
(Bruselas), Erre que Erre, etc. y para coreógra-
fas como Sol  Picó, Angels Margarit, Karine 
Ponties y Pere Faura.

En 2001 funda Guillermo Weickert Com-
pañía de Danza, con la que comienza su tra-
yectoria como coreógrafo y director de escena, 
y con la que recorre algunos de los festivales 
más prestigiosos del ámbito de la creación.

En 2008 recibe el Maximino de Honor al 
mejor intérprete de artes escénicas por su tra-
bajo en “Go With The Flow” y en 2013 el Pre-
mio Escenario de Sevilla al mejor bailarín por 
“Materialinflamable”. También sus creaciones 
“Días Pasan Cosas”,  “Sorrow” y “Lirio entre 
espinas” han recibido numerosos reconoci-
mientos.

Interpretación
Janet Novás (Porriño, Pontevedra, 1982) se 
formó en danza contemporánea entre Madrid, 
Bruselas y Berlín. En 2008 comienza a crear y 
a desarrollar sus propios proyectos, caracteri-
zados por la experimentación y la auto-inves-
tigación.

Sus creaciones se han presentado en presti-
giosos festivales nacionales e internacionales 
como Rencontres Chorégraphiques, Festival 
de Marseille, Festival Nouvelles-Pole Sud, Ce-
ment Festival, FIDCU (Montevideo), MOV_S, 
TNT Dansa, Festival de Otoño a Primavera, 
Escenas do Cambio y el Festival Bad entre 
otros.

A lo largo de su carrera ha recibido varios 
premios como El ojo Crítico de RNE (2021), el 
Premio de la Crítica de Cataluña a mejor bai-
larina por la pieza “Mercedes máis eu” (2021) 
, el 2º premio de XXI Certamen Coreográfico 
de Madrid (2007), una beca para el danceWE-
Beurope 2008 (Viena), el premio de Asistencia 
Artística al Festival B Mótion de Bassano del 
Grappa (2008) y el Premio InJuve (2011) con su 
creación “Cara pintada”, entre otros.

También fue seleccionada para participar 
en el programa de talleres y residencias Cho-
reoRoam Europe organizado por The Place, 
el Festival Opera Estate, Dansateliers, Dan-
ceweek Festival y el Certamen Coreográfico 
de Madrid.

Entre sus últimos trabajos destaca el roda-
je como actriz protagonista de la película “O 
Corno”, de la directora Jaione Camborda, pelí-
cula premiada con la Concha de Oro en el Fes-
tival de Cine de San Sebastián y con el que fue 
galardonada en los Premios Goya 2024 como 
mejor actriz revelación. ◢

© Marta Morera y Sergio Lardiez
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El jurado del Premio Nacional de Cir-
co 2025 ha propuesto la concesión de 
este galardón a la compañía galle-
ga Pista Catro Productora de Soños 

SL (Pistacatro) por “su destacada labor en la 
creación y difusión de propuestas circenses 
de una enorme presencia escénica, rigor y ca-
risma, con importantes hitos en 2024 como la 
gira de “Drop”, un montaje sorprendente con 
un lenguaje propio, y la consolidación de su 
espectáculo “Orquesta de malabares”, en el 
que fusionan la música y el circo, un trabajo 
de gran formato con el que lograron una am-
plia proyección nacional e internacional”.

Además, el jurado añade que “como produc-
tores y prescriptores, han sido impulsores 
del nuevo circo gallego y descubridores de 
artistas emergentes durante los últimos 20 
años, con trabajos que aúnan la innovación y 
la educación. En su trayectoria cabe destacar 
además su innegable contribución a la divul-
gación y la investigación del género en el mar-
co de las Jornadas D10!, que impulsan desde 
hace una década”.

El Ministerio de Cultura concede anualmen-
te este galardón, dotado con 30.000 euros, a 
través del Instituto Nacional de las Artes Es-
cénicas y de la Música (INAEM) para recono-
cer la actividad de entidades y profesionales 
españoles del circo tanto en España como en 
el extranjero.

Biografía
Pistacatro es una compañía fundada en 2006 
y liderada por Aitor Garuz, Pablo Reboleiro, 
Belem Brandido y José Expósito. Es una de las 
productoras de circo más relevantes de las ar-
tes vivas en Galicia y distribuye sus propias 
creaciones, así como otras que nacen de la ma-
triz creativa del proyecto Circonove o aque-
llas que consideran relevantes por su calidad 
e interés cultural.

Aitor Garuz es artista de circo y responsable 
de desarrollo de proyectos en Pistacatro. Se 
formó en la Circus Space de Londres y en la 
Escuela de Circo Carampa (Madrid). Trabajó 
en Inglaterra con la compañía galesa Nofit 
State, como actor, músico y malabarista en el 
espectáculo “Inmortal”, que giró por toda Eu-
ropa y que recibió varios premios en diferen-
tes festivales internacionales.

Pablo Reboleiro es el fundador de la compañía, 
para la que trabaja como actor, director y en 
el desarrollo de proyectos. Es un artista mul-
tidisciplinar gallego, formado en circo en The 

Circus Space, en teatro en Espacio Abierto y en 
danza en numerosos cursos internacionales.

Belem Brandido lleva la producción y distribu-
ción de Pistacatro, así como la gestión de pro-
yectos y la comunicación. Es licenciada en Pe-
riodismo y Comunicación Audiovisual por la 
Universidad de Santiago de Compostela (USC) 
y trabaja como ‘freelance’ en las artes escénicas 
y en la industria del cine desde hace 20 años.

Jose Expósito es el administrador, gerente y 
gestor de proyectos en la compañía. Licen-
ciado en Biología por la USC, se formó tam-
bién en Gestión de Organizaciones y Em-
presas Culturales con el Grupo Xabide en 
Vitoria-Gasteiz. Fue asimismo fundador de 
la sociedad LILITH Acción Social y Educativa 
S.L., donde trabajó en proyectos sociales des-
de la perspectiva de género. Es miembro de 
la Asociación Gallega de Profesionales de la 
Gestión Cultural.

El Jurado
El jurado, presidido por la directora general 
del INAEM, Paz Santa Cecilia Aristu, y ac-
tuando como vicepresidenta la subdirectora 
general de Teatro del INAEM, Miriam Gó-
mez Martínez, ha estado compuesto por los 
siguientes vocales: la coordinadora en Circo-
RED Rosa Colell, el profesor y gestor cultural 
Luis Lozano Macarro, el autor Manuel Benito 
Picón, el coordinador de la revista “Zirkólika” 
Vicente Llorca, la directora artística del Festi-
val Circorts, codirectora de Fira Trapezi Reus 
y miembro de La Puça Espectacles Cristina 
Cazorla, la profesora Pilar Toboso Sánchez 
(en representación del Instituto Universitario 
de Estudios de la Mujer – IUEM, de la Univer-
sidad Autónoma de Madrid) y el malabarista 
y Premio Nacional de Circo 2024, Michael Fe-
rreri.

Otros premiados
Entre los ganadores recientes de este Premio 
Nacional se encuentran: la Familia Popey en 
2009, Hermanos Álvarez en 2010, la Asocia-
ción de Malabaristas de Madrid en 2011, Feria 
Circo Trapezi en 2012, Jaume Mateu Bullich 
(«Tortell Poltrona») en 2013, María Mercedes 
Ochoa («Merche Ochoa») en 2014, la Unión de 
Profesionales y Amigos de las Artes Circen-
ses (UPAAC) en 2015, Miguel Ángel Moreno 
(Bolo) en 2016, Rolabola Circo en 2017, Con-
suelo Reyes en 2018, Asociación Ateneu Nou 
Barris en 2019, Los Excéntricos en 2020, Ma-
nolo Alcántara en 2021, Pepa Plana en 2022, 
Productores de Sonrisas en 2023 y Michael 
Ferreri en 2024. ◢

COMPAÑÍA PISTACATRO
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Premio Nacional de Artes Escénicas para la Infancia y la Juventud 2025  actualidad

ASSITEJ España (Asociación Interna-
cional de Artes Escénicas para la In-
fancia y la Juventud) fue galardonada 
el pasado 16 de octubre con el Premio 

Nacional de Artes Escénicas para la Infancia y la 
Juventud correspondiente a 2025. Este premio, 
que concede anualmente el Ministerio de Cultura 
a través del Instituto Nacional de las Artes Escé-
nicas y de la Música (INAEM), está dotado con 
30.000 euros.

El jurado ha concedido el galardón a ASSITEJ Es-
paña “por su capacidad mayúscula de incentivar, 
promover y divulgar la creación y la investiga-
ción” en las artes escénicas para la infancia y la 
juventud y ha subrayado “su incuestionable tra-
bajo como impulsor internacional del teatro con-
temporáneo en español y otras lenguas oficiales, 
así como su labor en visibilizar a las dramaturgas 
españolas” en este ámbito.

De igual forma, para la concesión de este premio 
se ha puesto en valor “su capacidad de estimular 
un fructífero diálogo entre la literatura dramática 
y la producción escénica, su labor de mediación, 
de formación de formadores (educadores y profe-
sores) y su habilidad para generar redes y circui-
tos profesionales como AUDACES”.

El jurado también ha destacado “la extensa tra-
yectoria de la asociación, que en 2025 celebra su 
60 aniversario, y que en 2024 alcanzó hitos como 
pasar a formar parte del Comité Ejecutivo ASSI-
TEJ Internacional, del que es socio fundador”.

El Premio Nacional de Artes Escénicas para la In-
fancia y la Juventud recompensa la meritoria la-
bor de una persona o entidad en el ámbito de las 
artes escénicas para el público infantil y juvenil, 
puesta de manifiesto preferentemente a través de 
una obra o actuación hecha pública o representa-
da durante el año 2024.

Biografía 
ASSITEJ España es una asociación cultural sin 
ánimo de lucro, de ámbito nacional e internacio-
nal, que trabaja desde las artes escénicas por el de-
recho de acceso al arte de niños, niñas y jóvenes. 
Su misión es promover en España el desarrollo 
de propuestas escénicas dirigidas a la infancia y 
la juventud, entendiendo el arte como un derecho 
fundamental y una herramienta de transforma-
ción social.

Desde una perspectiva transversal, ASSITEJ agru-
pa y articula a una amplia red de agentes cultu-
rales: compañías, espacios escénicos, festivales, 
artistas, mediadores, docentes, investigadores y 
gestores culturales, que comparten el compromi-

so de garantizar el acceso a las artes escénicas en 
todas sus formas y contextos.

Entre sus líneas de acción se encuentran la difu-
sión, el encuentro profesional, el apoyo a la crea-
ción autoral, la mediación cultural, la formación 
de nuevos públicos y el impulso de políticas cul-
turales más accesibles e inclusivas. Todo ello con 
el objetivo de consolidar un ecosistema escénico 
diverso, sostenible y centrado en las infancias y 
juventudes como protagonistas culturales.

Es miembro fundador y de pleno derecho de la 
organización internacional ASSITEJ (Association 
Internacionale du Théâtre pour l’Enfance et la Je-
uneusse), fundada en París en 1965 por el Instituto 
Internacional de Teatro de la UNESCO como una 
alianza global de teatro profesional para la infan-
cia y la juventud. Hoy es una red mundial que une 
a miles de teatros, organizaciones e individuos a 
través de los Centros Nacionales en más de 80 
países.

Jurado
El jurado, presidido por la directora general del 
Instituto Nacional de las Artes Escénicas y de la 
Música (INAEM), Paz Santa Cecilia, y actuando 
como vicepresidenta la subdirectora general de 
Teatro del INAEM, Miriam Gómez Martínez, ha 
estado compuesto por los siguientes vocales: Lola 
Lara, directora de Teatralia; Lucía Miranda, dra-
maturga y directora, Juan Muñoz Rebollo, fun-
dador y director de La Tartana; Iris Caballero del 
Pozo, de la Asociación TE VEO de Artes Escénicas 
para la Infancia y la Juventud, la dramaturga es-
pañola Itziar Pascual Ortiz (a propuesta del Gru-
po de Investigación de Feminismos y Estudios 
de Género de la Real Escuela Superior de Arte 
Dramático – RESAD), Noelia Fernández Sáez, 
en representación de Escena Miriñaque (Premio 
Nacional de Artes Escénicas para la Infancia y la 
Juventud 2024) y Gonzalo Moreno Arriero, secre-
tario general de ASSITEJ, que se abstuvo durante 
todo el proceso.

Premiados en ediciones anteriores
En otras ediciones el premio ha sido concedido a, 
entre otros, Los Titiriteros de Binéfar (2009), Ara-
caladanza (2010), La Rous Teatro (2011), Teatro Pa-
raíso (2012), Máquina Teatral Teloncillo S.L (2013), 
la Compañía Títeres, etcétera (2014), la Compañía 
Ultramarinos de Lucas (2015), María José Frías 
Arevalillo (2016), Pupaclown (2017), la compa-
ñía Marie de Jongh (2018), la dramaturga Itziar 
Pascual (2019), la compañía La Baldufa (2020), el 
Festival Internacional de Títeres de Segovia, Titiri-
mundi (2021) y la FIET, la Fira de Teatre Infantil i 
Juvenil de les Illes Balears (2022) y L’Horta Teatre 
(2023) y Escena Miriñaque (2024). ◢
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El jurado de los Premios Naciona-
les de Música  2025 ha propuesto 
la concesión de estos galardones al 
compositor y director Francisco Coll, 

en la modalidad de Composición, y al direc-
tor Pablo Heras-Casado, en la modalidad de 
Interpretación. Estos premios, que concede 
anualmente el Ministerio de Cultura a través 
del Instituto Nacional de las Artes Escénicas 
y de la Música (INAEM), están dotados con 
30.000 euros cada uno.

El jurado ha otorgado el galardón a Coll 
“por su capacidad para encontrar una voz 
propia anclada en las raíces de la cultura es-

pañola, en la que se unen la vanguardia y la 
tradición, y marcada por un característico 
lirismo, que le ha permitido conectar con un 
amplio espectro de público”. Asimismo, ha 
puesto en valor que a lo largo de 2024 ha es-
trenado obras destacadas como el «Concierto 
para Violonchelo» interpretado por Sol Gabe-
tta en los BBC Proms londinenses o «Ciudad 
sin sueño», para piano y orquesta, estrenada 
en Reino Unido por Javier Perianes y la Lon-
don Philarmonic Orquestra. “Sus obras han 
sido interpretadas por formaciones tan des-
tacadas como la Filarmónica de Los Ángeles, 
la Sinfónica de Lucerna o la London Sinfonie-
tta”, añade.

Por su parte, de Heras-Casado ha subraya-
do “el indiscutible alcance de su trayectoria 
internacional, con invitaciones regulares a las 
más destacadas orquestas y salas del mundo 
y, especialmente, por el hito de haber sido 
invitado como director al Festival de Bayreu-
th hasta en tres ocasiones, siendo la primera 
batuta española en volver a ser invitado en la 
cita alemana”. La de Heras-Casado es “una 
carrera reconocida con los principales premios 
dentro y fuera de España, incluidos los galar-
dones a su grabación de la «Cuarta Sinfonía» 
de Bruckner en 2024”, concluye el jurado.

Biografías

Composición
Francisco Coll García (Valencia, 1985) estudió 
en los Conservatorios de Valencia y Madrid 
antes de trasladarse a Londres en 2008 para 
trabajar con Thomas Adès (del que ha sido su 
único alumno hasta la fecha) y con Richard 
Baker en la Guildhall School of Music and 
Drama, becado por el Institut Valencià de la 
Música y por la Guildhall Trust. Allí obtuvo el 
máster en composición con distinción y el Ian 
Horsburgh Memorial Prize por la mejor obra 
de postgrado.

Las principales orquestas y conjuntos del 
mundo han interpretado sus obras, como 
la Orquesta Filarmónica de Luxemburgo, 
la Filarmónica de Los Ángeles, la Orquesta 
Sinfónica de la Ciudad de Birmingham, la 
Orquesta Sinfónica de Lucerna y el Ensemble 
Modern, entre otros. Su música se ha escucha-
do en destacados festivales desde Aldeburgh, 
Aix y Aspen hasta los BBC Proms, Verbier y 
Tanglewood, y en la Phillips Collection. Nu-
merosos instrumentistas han hecho suyas sus 
composiciones, como Kirill Gerstein, Javier 
Perianes, Pekka Kuusisto, Sol Gabetta, Augus-
tin Hadelich, Patricia Kopatchinskaja, Sean 
Shibe y el Cuarteto Casals.

Entre los hitos más destacables de su carrera 

se encuentran sus obras «Hidd’n Blue» –que 
se estrenó en 2012 con la Orquesta Sinfónica 
de Londres y que ha sido interpretada pos-
teriormente por la Orquesta Sinfónica SWR, 
la Filarmónica de Múnich y la Sinfónica de 
Cincinnati-, su ópera de cámara «Café Kafka» 
(2014), con texto de Meredith Oakes –que se 
estrenó en Aldeburgh Music, Opera North 
y la Royal Opera de Covent Garden, y que 
también ha sido representada en el Palau de 
les Arts de Valencia- y «Enemigo del pueblo» 
(2025), una ópera de larga duración basada 
en la obra homónima de Henrik Ibsen, que se 
estrenará el próximo mes de noviembre en el 
Palau de les Arts y que contará con represen-
taciones en el Teatro Real en febrero de 2026, 
dirigidas por el propio compositor.

Interpretación
Pablo Heras-Casado (Granada, 1977) comien-
za sus estudios musicales de piano a los nueve 
años y los continúa en el Real Conservatorio 
Superior de Música «Victoria Eugenia». Pos-
teriormente estudia dirección orquestal con 
Harry Christophers y Christopher Hogwood 
y completa su educación con Historia del 
Arte en la Universidad de Granada. En 1994 
funda la Capella Exaudi (luego, La Cantoría) 
despuntando en la interpretación de composi-
tores barrocos como Agustín Contreras, Juan 
Manuel de la Puente, Rodrigo de Ceballos, 
Santos de Aliseda, Jerónimo de Aliseda, Luis 
de Aranda y Tomás Luis de Victoria.

Además de su interés por la música antigua, 
su repertorio abarca todas las épocas, inclu-
yendo la música contemporánea. Ha sido el 
fundador de la Orquesta Barroca de Granada 
y también del Ensemble Sonora para música 
contemporánea.

Entre los hitos de su carrera se encuentran 
su debut en 2008 en Estados Unidos en el Car-
negie Hall de Nueva York junto a la Orquesta 
Filarmónica de Los Ángeles –con la que tam-
bién interpretó en la temporada 2012/2013 la 
ópera «Angels in America» de Peter Eötvös- y 
la New World Symphony en Miami Beach; 
la dirección de la «Novena Sinfonía» de Bee-
thoven en los conciertos de Año Nuevo de 
la Staatskapelle de Berlín en la temporada 
2013/2014, la misma en la que dirigió «Car-
men» y «Rigoletto» en la Metropolitan Opera 
House de Nueva York y el «Réquiem» de Ver-
di en el Teatro Mariinsky de San Petersburgo. 
En 2015 participa en el estreno absoluto de la 
ópera «El público» de Mauricio Sotelo, sobre 
texto de Federico García Lorca en el Teatro 
Real de Madrid, escenario en el que ejerce 
desde 2014 como director principal invitado 
y sobre el que ha sellado aclamados éxitos. ◢

© Marta Morera y Sergio Lardiez
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La historia del Teatro Espa-
ñol de Madrid se remon-
ta al 21 de septiembre de 
1583, momento en el que 
tiene lugar su primera 
representación. Su acti-

vidad continúa hasta el día de hoy, 
convirtiéndose, así, en el teatro más 
antiguo del mundo en cuanto a repre-
sentación continuada se refiere.

La andadura del Teatro Español co-
mienza cuando las Cofradías de la Sa-

grada Pasión y la Cofradía de Nuestra 
Señora de la Soledad compran en 1582 
en la calle Príncipe un traspatio o tras-
fondo de una casa particular (que es el 
terreno baldío dedicado a los animales 
domésticos). De ahí su nombre genera-
lizado de Corral del Príncipe, al ubicar-
se en dicha vía.

Sobre el aspecto físico del Corral, en el 
Archivo de la Villa de Madrid se con-
serva una planta levantada por el ar-
quitecto Pedro de Ribera en 1735. Si se 

consulta el plano del Teatro Español, se 
aprecia que la estructura actual coinci-
de con el plano realizado por Pedro de 
Ribera. Sorprende ver que la ubicación 
del escenario es exactamente la misma 
en ambos planos.

En 1744 se derribó el Corral del Prín-
cipe y, en ese mismo solar, se levantó 
un nuevo teatro, que quedó inaugura-
do en 1745 con el nombre de Coliseo 
del Príncipe. Fue construido como un 
teatro a la italiana por Juan Bautista 
Sachetti, arquitecto mayor de Madrid, 
con la colaboración de Ventura Rodrí-
guez.

En 1802 se produce un gran incendio 
y queda en pie solamente la estructura 
exterior del teatro. Juan de Villanueva, 
arquitecto del Museo del Prado, fue 
el encargado de realizar los nuevos 
planos, incorporando una ampliación 
del escenario y la fachada que hoy co-
nocemos, con balcones y un frontón 
triangular, típico del neoclásico. La 
ornamentación interior siguió el estilo 
decorativo de los tiempos de Carlos IV, 
según los modelos de El Pardo, Aran-
juez o el Palacio Real. El teatro, reedifi-
cado en el mismo lugar que el anterior, 
quedó terminado en 1807.

En 1849, durante el reinando de Isabel 
II, el Corral del Príncipe se convierte en 
Teatro Nacional y pasa a llamarse Tea-
tro Español. El Ayuntamiento de Ma-
drid recuperó su propiedad en 1851, 
conservando el nombre hasta nuestros 
días.

A lo largo del siglo XIX y principios 
del siglo XX, se sucedieron numerosas 
reformas y ampliaciones, hasta que, 
en 1995, los arquitectos Andrés Oño-
ro y Enrique Ortega llevan a cabo la 
ampliación más importante del teatro, 
que albergará una sala de ensayos, una 
biblioteca, una cafetería y una sala de 
exposiciones, además de oficinas y al-
macenes.

Acercarse al Teatro Español es entrar 
en un edificio único, no solo en cuan-
to a su historia, sino también a su vida, 
sus anécdotas y, cómo no, su actuali-
dad. En él encontramos dos espacios 
destacados: la Sala principal y la Sala 
pequeña.
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La Sala principal, con 735 localidades de 
perfecta visibilidad, dispuestas en tres 
pisos, con una prodigiosa acústica. En 
sus tablas vieron por primera vez la luz 
las obras de Cervantes, Lope de Vega, 
Tirso de Molina, Calderón, Duque de 
Rivas, Zorrilla, Pérez Galdós, Unamuno, 
Valle-Inclán, Benavente, los Machado, 
García Lorca, Mihura o Buero Vallejo, 
entre otros. En ella se encuentra el Palco 
del Rey, situado a la derecha del público 
en la boca del escenario, con acceso por 
el ascensor real, de principios de siglo, 
en perfecto estado. Por su parte, el Pal-
co del Alcalde se sitúa a la izquierda del 
público, en la boca del escenario.

La Sala pequeña, ubicada en el antiguo 
Café del Príncipe, se convirtió en 2006 
en una sala de teatro de unas 110 locali-
dades, que varían según la disposición 
de las gradas, pudiendo adoptar distin-
tas configuraciones: a una, dos, tres o, 
incluso, a cuatro bandas.

Otros espacios con encanto del Teatro 
Español son: El Salón de Té, donde 
existe un “reloj-ascensor” de principios 
de siglo y es utilizado para realizar ac-
tos institucionales. El Salón Tirso de 
Molina, que en su origen fue el salon-
cito privado donde los primeros actores 
y actrices recibían a sus allegados y que 
ahora se emplea, debido a su belleza, 
para realizar entrevistas y fotografías a 
los artistas. El Parnasillo, un lugar es-
pecialmente recordado porque en él los 
dramaturgos se reunían con la compa-
ñía para hacer la primera lectura de la 
obra. Este último espacio se decoró en 
1929 con una valiosa colección de retra-
tos de artistas y literatos, única en su 
género, realizada por el pintor José Sán-
chez Pescador. Finalmente, el espacio 
Salón de los balcones, situado encima 
de la Sala pequeña, es una sala con infi-
nidad de usos, que en estos momentos 
sirve para exhibición de obras de teatro 
de pequeño formato.

Desde su primera representación el 
21 de septiembre de 1583, cuando 
aún no estaban hechas “ni gradas, ni 
ventanas, ni corredor”, como relató 
el cronista de la época Casiano Pelli-
cer, por el escenario del Teatro Espa-
ñol han desfilado infinidad de artistas 
de las más diferentes disciplinas y ha 
sido regido por diversas personalida-
des del mundo escénico, como Isidoro 

Máiquez, Julián Romea, Rafael Calvo, 
Benito Pérez Galdós, Jacinto Benaven-
te, Cayetano Luca de Tena, Miguel 
Narros, Juana de Orozco, Petronila 
Jibaja, Águeda de la Calle, María Gue-

rrero o Margarita Xirgu.

En la actualidad, Teatro Español está regido 
por Eduardo Vasco, sucediendo a Natalia 
Menéndez. Anteriormente, pasaron por el 

©
Va

ne
ss

a 
Ra

ba
de

©
Va

ne
ss

a 
Ra

ba
de



5959

Historia de los Teatros más bonitos de España V - Teatro Español de Madrid  reportaje

cargo directores figuras como José Luis 
Alonso, José Luis Gómez, Adolfo Mar-
sillach, Gustavo Pérez Puig, Mario Gas, 
Juan Carlos Pérez de la Fuente o Carme 
Portaceli.

En las imágenes podemos observar la Sala Principal, la Sala 
Margarita Xirgu, el Salón Tirso de Molina, el Salón de té, El 
Parnasillo y el Patio de luces

©
Va

ne
ss

a 
Ra

ba
de

©
Va

ne
ss

a 
Ra

ba
de

©
Va

ne
ss

a 
Ra

ba
de

©
Va

ne
ss

a 
Ra

ba
de



En breve

«Oliver Twist, El 
Musical» llega al 
Teatro La Latina 
Tras el éxito de Los chicos del 
coro, sus productores nos traen 
su nuevo espectáculo, Oliver 
Twist, el musical, al Teatro La 
Latina. Con una puesta en es-
cena vibrante, música original 
y una historia universal sobre 
la infancia, la esperanza y la 
búsqueda de un hogar, esta 
propuesta teatral aspira a dejar 
huella en el corazón del público. 
Una producción pensada para 
toda la familia que combina 
emoción, ternura y grandes mo-
mentos musicales. Oliver Twist 
llega para convertirse en el nue-
vo gran musical familiar de la 
temporada. AMR Produce, pro-
ductora de Los chicos del coro, 
trae por primera vez a España 
esta adaptación original del clá-
sico de Charles Dickens.

Poncia llega al 
Teatro Bellas 

Artes de Madrid 
protagonizada 

por Lolita Flores 
bajo la dirección 

de Luis Luque
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En breve

Una forma de 
vida. Un diálogo 
sobre la creación 
y el cuerpo como 
territorios para la 
supervivencia

Isabelle Stoffel y Juan Ceacero lle-
gan por primera vez juntos a La 
Abadía con Una forma de vida, 
una adaptación teatral de la acla-
mada novela homónima de la 
escritora belga Amélie Nothomb. 
La obra es una reflexión sobre la 
monstruosidad que habita en no-
sotros mismos. Un diálogo sobre 
la creación, el cuerpo, y la nece-
sidad del otro. ¿Dónde están los 
límites entre la realidad y la fic-
ción cuando no puede mediar el 
cuerpo en una relación? ¿Cuándo 
la ficción comienza a erosionar la 
veracidad del relato? Del 9 al 23 
de enero de 2026.

«Historia de una maestra» adapta la obra homónima de Josefina Aldecoa en una 
firme defensa de que la educación es el arma más poderosa
«Mi revolución está en la escuela». Esa es la premisa sobre la que gira Historia de una maestra, adaptación teatral de la novela homóni-
ma de la escritora y pedagoga Josefina Aldecoa, que el Centro Dramático Nacional estrena este viernes. Con versión de Aurora Parrilla, 
dirección de Raquel Alarcón, y dirección asociada de Laura Ortega, el montaje hace una defensa a ultranza de la educación como el arma 
más poderosa para que las sociedades avancen. Once intérpretes dan vida a la novela de Josefina Aldecoa en una puesta en escena de 
gran riqueza visual presidida por un aula como espacio simbólico de la historia. Esta producción del Centro Dramático Nacional podrá 
verse del 21 de noviembre al 11 de enero en el Teatro Valle-Inclán.
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En breve

La Veronal llega 
al Centro de 
Danza Matadero 
de Madrid con 
“La mort i la 
primavera”
Tras su celebrado estreno en 
agosto de 2025 en La Biennale di 
Venezia y su paso este otoño por 
Barcelona –donde agotó todas las 
localidades de sus doce represen-
taciones–, llega a Centro Danza 
Matadero el nuevo espectáculo 
de gran formato de La Veronal, 
inspirado en la novela de Mercè 
Rodoreda La mort i la primavera 
y con música original de Maria 
Arnal. Marcos Morau y La Vero-
nal se acercan a La mort i la pri-
mavera con una desconcertante 
fantasía de imágenes, gestos y 
cuerpos. Del 15 al 25 de enero de 
2026 en la Nave 11 del espacio 
municipal.

© Silvia Poch

© CND

La CND estrena “NumEros” en el Teatro de la Zarzuela de Madrid
El título de este programa, NumEros, es un portmanteau, una combinación de dos términos, numen y eros, en cierto sentido opuestos 
pero que conforman dos elementos centrales en la creación en danza: Numen como presencia intangible, inspiración poética o espi-
ritualidad inmanente que trasciende la voluntad del artista; y Eros como fuerza deseante, como impulso vital y creativo encarnado 
en el cuerpo. Cuando se encuentran, nace NumEros, que evoca el número como principio de orden, patrón subyacente, lógica que 
da forma al movimiento. Así, NumEros propone articular espiritualidad, deseo y estructura matemática en la danza. Siguiendo este 
concepto, este programa reúne el trabajo de tres coreógrafos de referencia, Georges Balanchine, William Forsythe y Jacopo Godani, 
que han desarrollado un pensamiento coreográfico formal y numérico, pero en el que la coreografía se construye como un campo de 
tensiones entre lo racional y lo corporal, entre lo medible y lo inefable. Del 11 al 21 de diciembre de 2025.
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En breve

El grito de 
Cervantes contra 
la falta de 
libertad resuena 
en Teatros del 
Canal con 
“Numancia”
El grito contra la falta de la li-
bertad que Cervantes lanza en 
Numancia volverá a escucharse 
largamente en Teatros del Canal 
de la Comunidad de Madrida 
partir del 9 de diciembre. Esta 
gran producción, versionada y 
dirigida por José Luis Alonso de 
Santos y acogida al sello Crea-
ción Canal, cuenta con un repar-
to de diecinueve intérpretes en-
cabezados por Arturo Querejeta. 
Un actor al que el director teatral 
considera, junto a otra de las ac-
trices del montaje, Pepa Pedro-
che, uno de los “más importan-
tes del teatro clásico español”.

Vuelve ‘Circo Price en Navidad’ con 
el espectáculo familiar “Sueña despierto”

© Madrid Desti no

© marcosGpunto
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Dibujo de un 
zorro herido
Dibujo de un zorro herido arranca con Fe-
rran, un profesor de infantil, descubriendo 
el autorretrato de un pintor de su misma 
edad en una galería de arte. El cuadro fue 
pintado hace cuatro años, y el artista”-
Daniel Gómez Mengual” murió un año 
después en un accidente de coche. Comien-
za la obsesión. Las fotos aterciopeladas de 
la vida del pintor se entrelazan con las de 
experimentos de choque entre coches. El 
cuerpo de Daniel después del accidente se 
convierte en un interrogante que persigue a 
Ferran día y noche. Identidad, trauma y de-
seo, pintados al óleo. (De Oriol Puig Grau)

Como un árbol 
que cae en mitad 
del bosque
Como un árbol que cae en mitad del 
bosque, de Sergio Serrano, ha sido escri-
ta dentro del programa de Residencias 
Dramáticas 2024-25 del Centro Dramá-
tico Nacional. Sergio Serrano (Segorbe, 
1990) es dramaturgo, guionista y director. 
Desarrolla su actividad principal en el 
teatro con las compañías La Zafirina y El 
Gatopardo desde las que escribe, dirige 
y/o produce espectáculos como El artefac-
to, Los que comen tierra o Niña de nadie 
y que se han podido ver en espacios como 
Centro Niemeyer de Avilès, Sala Fernando 
Arrabal Naves del Matadero, Teatro Rialto 
Valencia, Sala Cuarta Pared o Muestra de 
Autores Contemporáneos de Alicante, 
entre muchos otros.

Las palabras
Las palabras, de Nieves Rodríguez Rodríguez, ha sido es-
crita dentro del programa Residencias Dramáticas 2024-
25 del Centro Dramático Nacional. Doctora en Periodis-
mo por la UCM (Premio Extraordinario de Doctorado), 
Licenciada en Dramaturgia por la RESAD y Máster en 
Escritura Creativa por la UCM. Es miembro del Grupo de 
Investigación en Literatura Contemporánea (GILCO) de 
la Universidad de Alcalá donde desarrolla un proyecto 
sobre los lenguajes del exilio en María Zambrano, figura 
de la que es especialista. 
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Europa Catacrack
Europa Catacrack, de Maite Pérez Astor-
ga, ha sido escrito dentro del programa 
de Residencias Dramáticas Europeas 
2024-25 del Centro Dramático Nacional. 
Maite Pérez Astorga es Licenciada en 
Comunicación Audiovisual por la Uni-
versidad de Navarra, en el Máster de 
Guión de Cine y TV en la Universidad 
Pontificia de Salamanca y en el taller 
anual de Dirección Escénica Contem-
poránea impartido por Carlos Tuñón 
en el Umbral de Primavera. Combina la 
televisión y el teatro trabajando como 
guionista, dramaturga, directora, ayu-
dante de dirección y coach. 

Álex Clavero, un cómico 
que madruga y trasnocha
El humorista Álex Clavero presenta su 
primer libro, El Francotirarock: Álex 
Clavero, un cómico que madruga y 
trasnocha, publicado por Oberon. Una 
obra que combina humor, emoción y 
una mirada sincera a la vida de un ar-
tista que ha aprendido a reírse de todo, 
empezando por sí mismo. En el libro, 
Clavero narra cómo un chaval de Cas-
asola de Arión, un pequeño pueblo de 
Valladolid, hijo de agricultores y padre 
de dos hijos, logró vivir de contar chistes 
y convertirse en uno de los humoristas 
más reconocidos en España. 

La nieve sobre nosotras
La nieve sobre nosotras, de Elena Mateo Galindo, ha sido 
escrita dentro del programa de Residencias Dramáticas 
2024-25 del Centro Dramático Nacional. Ilustraciones: Ana 
Mesa del Castillo. 
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