' o
LA REVISTA DEL FESTIVAL DE OTONO A PRIMAVERA

De octubre de 2013 a junio de 2014

ANGELICA L

inaugura la XXXI edic
el cielo sobre la tierra (E

(Rimar o morir? El dltimo reto de

El regreso de

PATRIGE THIBAUD

FL CONDE DE TORREFIEL

=" .
L™ :
PHILIPPE DECOUFLE
= ot 1
I‘t \ sy
Un clésico de la escena italiana en Madrid

PICCOLO TEATRO DI MILE

&

tg STAN

Por primera vez juntos

ISRAEL GALVAN Y AKRAM KHAN

La Suma de Todos
Comunidad de Madrid

www.madrid.org



CREDITOS

INDICE

FOP MAGAZINE

De octubre de 2013 a junio de 2014

COORDINACION, EDICION Y REDACCION: LUISA CASTINEIRA
DISENO Y MAQUETACION: CARLOS MALPARTIDA

COLABORADORES:
JOSE LUIS ROMO (PATRICE THIBAUD Y PHLIPPE LEYGNAC)
Y OMAR KHAN (ISRAEL GALVAN Y AKRAM KHAN)

CON NUESTRO ESPECIAL AGRADECIMIENTO A:
GUILLEM CLUA (PABLO MESSIEZ),

PABLO CARUANA (EL CONDE DE TORREFIEL)
Y ROSITA BOISSEAU (PHILLIPE DECOUFLE)

FOTO DE PORTADA: AUTORRETRATO DE ANGELICA LIDDELL

EDITA: CONSEJERIA DE EMPLEO, TURISMO Y CULTURA
DE LA COMUNIDAD DE MADRID

MAS INFORMACION:
EI5i[E
b=
;j'. I\I
1

WWW.MADRID.ORG/FO
facehook.com/CulturaComunidadeMadrid
#FestOtofio

N cierre de esta revista, la programacidn de la XXXI edicion del Festival de Otofio a
Primavera todavia no se habia cerrado por completo. Por ello, habra nuevos artistas y
obras que poco a poco se iran confirmando en el cartel y que, por lo tanto, no han podido
ser incluidos ahora en esta publicacion. La pagina web del festival servird como altavoz
para comunicar todas las novedades de la programacion a lo largo del afio.

Las fechas y los horarios de las obras resefiadas en esta revista estan sujetos a
cambios. Es posible consultar la informacién actualizada de los espectaculos en la

pégina web del festival.
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PROLOGO

En octubre inauguramos una nueva edicién del Festival de Otofio a Primavera de la Comunidad de
Madrid. Por segundo afio consecutivo, nuestro deseo ha sido el de prolongar la programacién del
festival a lo largo de toda la temporada con la idea de que resulte mds asequible acudir a nuestras
salas de una forma dosificada y sin tener que renunciar a ninguna de las grandes figuras de la escena
internacional que este afio, de nuevo, nos visitardn.

Con esta XXXI edicién, presentamos una nueva iniciativa, que lleva por nombre FOP magazine, la
Revista del Festival de Otofio a Primavera y que surge de nuestra inquietud por ofrecer al ptblico
contenidos periodisticos de calidad sobre todas las piezas, los artistas y las compaiifas que componen
nuestro cartel. Esperamos la lectura de esta revista proporcione una aproximaciéon mds directa y viva
a todas las propuestas presentadas en la programacion.

Angélica Liddell serd la encargada de inaugurar el XXXI Festival de Otofio a Primavera con Todo
el cielo sobre la tierra (El sindrome de Wendy), una pieza que ha causado ya una gran impresién en
prestigiosos festivales europeos como el de Viena o el de Avifién. De la mano de Angélica hemos
recorrido buena parte de su carrera, siendo testigos, por ejemplo, de sus dos estrenos previos que,
junto a esta obra que ahora presenta, componen la trilogia china de la artista.

El dramaturgo y director argentino Pablo Messiez, que nos tiene acostumbrados siempre a lo mejor
cada vez que saca sus obras a escena, regresa a la Sala Cuarta Pared con la comedia dramética Las
palabras (Una historia de amor).

El genial cémico Patrice Thibaud y su cémplice habitual, el miusico Philippe Leygnac, regresardn a
nuestros escenarios dispuestos a hacer que nifios y mayores se retuerzan de carcajadas en sus asientos
con Fair Play (Juego limpio). ;Cémo no ibamos a querer repetir con ellos tras haber visto en tres
ocasiones su mdgica Cocorico?

El Conde de Torrefiel hard gala de una de las escrituras mds punzantes y poéticas que tltimamente
hemos podido ver sobre las tablas con el estreno en el Teatro Pradillo de La chica de la agencia de
viajes nos dijo que habia piscina en el apartamento. He aqui una joven compaiifa espafiola a la que,
sin duda, habrd que seguirle el rastro.

El mago renovador de la danza contempordnea Philippe Decouflé se presenta como otra de nuestras
grandes apuestas en esta XXXI edicién. En esta ocasidn, el galo revisita los grandes hitos de su carrera
junto a su mitica compaiiia DCA con la obra Panorama.

De Italia llega el Piccolo Teatro di Milano, una institucién legendaria junto a la cual Toni Servillo,
uno de directores y actores mds carisméticos y queridos del panorama europeo, saca a escena un texto
mayor de Eduardo De Filippo, de una actualidad asombrosa sobre la corrupcién del alma humana.

Por su parte, el veterano colectivo belga tg STAN se acercard a Traicién, uno de los textos més
celebrados del Premio Nobel de Literatura en 2005 Harold Pinter.

Al cierre de esta revista, continuamos confirmando nuevos artistas y compaiiias dentro de nuestra
programacién, que no queremos dejar de mencionar aqui, aunque sea mds brevemente. Es el caso
del célebre director de 6pera y teatro André Engel, que ha sido la dltima gran figura en incorporarse
a nuestro cartel. Esta serd la primera vez que Engel visite el festival, con la maravillosa versién de
cdmara de la popular épera del Leos Jand¢ek Katia Kabanova.

Con él, poco falta ya para que cerremos al completo la programacién de esta nueva edicién. En la
pdgina web del festival, www.madrid.org/fo, os mantendremos informados puntualmente de las

nuevas incorporaciones que estamos a punto de recibir.

Os invitamos a disfrutar de estas propuestas escénicas que llegardn a nuestras salas entre los meses de
octubre de 2013 y junio de 2014.

iOs deseamos un buen festival!

FESTIVAL DE OTONO A PRIMAVERA DE LA COMUNIDAD DE MADRID

Direccion General de Artes Escénicas, Miisica y Audiovisual
Viceconsejeria de Turismo y Cultura
Consejeria de Empleo, Turismo y Cultura
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Autorretrato de la dramaturga, directora y actriz espafiola.

“DE NO
HABERME
DEDIGADO
AL TEATRO,
YANO
EXISTIRIA”

Tras ganar el Le6n de Plata en
la Bienal de Venecia de Teatro,
Angélica Liddell regresa a los
escenarios madrilefios con el
estreno en Espafia de una pieza
que habla sobre la pérdida de
la juventud y el miedo a ser
abandonado, donde la musica

juega un papel protagonista

| XXXI FESTIVAL DE OTONO A PRIMAVERA

Fabian Augusto Gomez y Lola Jiménez en un momento de la representacion del montaje Todo el cielo sobre la tierra (EI sindrome de Wendy), que en octubre inaugura el XXXI Festival de Otofio a Primavera.

PREGUNTA.- Tu tltima pieza se llama Todo el
cielo sobre la tierra (El sindrome de Wendy),
;a qué hace referencia el titulo?

RESPUESTA.- Es el complemento del sindro-
me de Peter Pan. Las mujeres con sindrome de
Wendy intentan satisfacer todos los deseos del
hombre al que aman para no ser abandonadas,
por eso se le llama también el sindrome del
abandono, porque se desarrolla un terror brutal
a la posibilidad de ser abandonado, porque uno
se siente abandonado constantemente. El titulo
hace referencia, por tanto, a mi parte Wendy. Yo
soy Wendy.

P.- Este montaje es la tercera pieza de una trilo-
gia sobre China, que comenzé con Maldito sea
el hombre que confia en el hombre: un projet
d’alphabétisation y continué con Ping Pang
Qiu 3K, ;qué te impulsé a hacerla?

R.- Cuando empecé a trabajar en Maldito sea el
hombre... no sabia que esta trilogia iba a existir,
no era algo premeditado, pero China irrumpié en
mi vida bajo la forma de cinco acrébatas que via-
jaron desde Henan para colaborar en la obra. El
encuentro con ellos tuvo una fuerza insospecha-
da. Cuando m4ds hastiada estaba de todo aquello
que me rodeaba, aparecié China con su manera
indescifrable de estar en el mundo. Sentia el aire
que hacfan sus cuerpos al saltar por encima de mi
cabeza y muy pronto les concedimos la categoria
de dngeles. En la obra hablédbamos de la destruc-
cién de la inocencia, de la desconfianza absoluta
en el ser humano, y se origin6 una paradoja muy
hermosa, porque el encuentro con China estu-
vo bendecido por la inocencia, por el asombro
todavia sin mancha hacia lo desconocido, por la
fascinacién. De manera que me marché a China
y comenzaron a hacerse visibles todos los obsté-
culos que alteraban esa fascinacién.

Mi relacién con China se acabé convirtiendo en
una historia de amor no correspondido y en una
obsesién, cuanto mayor era mi fascinacién, mds
evidente se hacfa también todo aquello que detes-
taba. Intentaba comprender el porqué de algunas
cosas, tenfa una sensacién de extirpacién, faltaba
algo en aquella sociedad y eso me condujo hasta
la Revolucién Maofista, sin duda, uno de los epi-
sodios mds siniestros de la historia de la humani-
dad. Eso fue tomando la forma de dos obras, una
en la que hablaba de aquello que detestaba y otra
que se construyé con todo lo que amaba.

P.- Un tiroteo que sucedi6 en 2011 en la isla
noruega de Utoya, en el que murieron un total
de 69 jovenes, sirve como punto de partida del
montaje, hiblanos un poco mas de todo ello...

R.- Cuando tuvo lugar la masacre, la relacioné
directamente con otra isla, Neverland, la isla
donde los nifios no crecen. Breivick, el asesino
noruego, habfa cumplido de una forma violen-
ta los deseos de Peter Pan. Dias después de esta
matanza, viajé por primera vez a Shanghdi. All{
vi bailar a los ancianos en la calle. Enseguida
empezaron a establecerse corrientes extraordi-
narias entre los fantasmas de Utoya y Shanghdi.
Todo ello me sirvié para reflexionar sobre la pér-
dida de la juventud poniendo en conflicto las
tres edades. Asi, esta obra responde al tema cla-
sico de las tres edades.

P.- En el montaje Todo el cielo sobre la tierra
(El sindrome de Wendy), la misica tiene un
papel protagonista...

R.- Si, en cuanto vi a los bailarines callejeros
de Shanghdi, pensé en trabajar con ellos. Con-
vencerles fue una aventura, al principio parecia

imposible. Después me marché a Setl para bus-
car a Mr. Cho, queria que compusiera los valses.
Esta obra existe gracias a la musica y al milagro
de la confianza que depositamos los unos en los
otros. Trabajar con Cho y con los ancianos chi-
nos ha sido un suefio hecho realidad. Hemos tar-
dado dos afios en sacar adelante el proyecto.

P.- La obra habla sobre la pérdida de la juven-
tud y el miedo a ser abandonado, jes algo que
te obsesiona?

R.- Mucho. Al final, lo inico que cuenta en nues-
tras vidas cuando cerramos la puerta de nuestra
habitacién es el mundo afectivo, sentirse amado
o no. La pérdida de la juventud y de la belleza
nos sitda més cerca de la exclusién y de la sole-
dad. Es puro determinismo. Hay un determinis-
mo de la belleza y un determinismo de la fealdad.

P.- El estreno absoluto de la pieza tuvo lugar el
pasado mes mayo en el Festwochen de Viena y
acabas de presentarla también en el Festival de
Avifién, ;cémo han sido las experiencias?

R.- Totalmente diferentes. Aunque en Viena todo
fue bien, no acababa de sentirme satisfecha con
la primera parte de la obra y con algunos intér-
pretes. Asi que, cuando regresé a Madrid, nos
pusimos a buscar nuevos actores y modifiqué
por completo la primera parte. Se puede decir
que volvimos a estrenar en Avifién, reniego del
estreno en Viena. Pasar dos veces por el infar-
to de un estreno es brutal. Adem4s, en Avifién
haciamos las dos obras el mismo dia, Ping Pang
Qiu por la tarde y Wendy por la noche. Salfamos
de una sala y nos marchdbamos a la otra. Eso fue
precioso, porque fuimos puliendo las conexio-
nes entre las dos piezas, las pequeflas coreogra-
fias que las unen.

P.- Aunque eres ya un cldsico del Festival de
Otoiio a Primavera, ésta es la primera vez que
el festival se inaugura con una de tus piezas,
;como te sientes?

R.- Bueno, la obra es la misma, se inaugure el
festival o se cierre. No es algo que me afecte.
Pero si agradezco muchisimo a Ariel Goldenberg
su confianza todos estos afios. De no ser por él,
no hubiéramos podido mostrar nuestro trabajo
en Madrid. Del mismo modo que sin Alex Rigo-
la jamds hubiéramos estrenado en Barcelona. De
hecho, ya no estrenamos alli.

P.- Llevas mas de dos décadas sobre las tablas,
ite imaginas haciendo otra cosa? ;Qué hubieras
sido si no fueras directora, dramaturga y actriz?

R.- No me imagino haciendo otra cosa. De no
haberme dedicado a esto, ya no existirfa.

P.- La prensa ha dicho que te has convertido en
la nueva voz de la vanguardia teatral europea,
iqué sientes al escuchar esto?

R.- No estoy de acuerdo. La vanguardia no existe
con propdsito de vanguardia. De manera que la
vanguardia no existe. Simplemente, hay creado-
res a los que la corriente y el espiritu de los tiem-
pos les conducen a conectar con las almas, con
la necesidad de arte que hay en el ser humano,
con la necesidad de entender el mundo a través

de la belleza. Hay creadores que conectan con
la parte inconfesable del hombre, con el mito,
con el sacrificio, con la violencia primitiva del
nacimiento, del sexo y de la muerte, creadores
que construyen ceremonias que ponen en esta-
do de trance espiritual al espectador. El deseo de
expresarse y de revelar aspectos del alma huma-
na a través de una ceremonia viviente, la poesia,
es algo muy, muy antiguo.

P.- Tras el sonado éxito de La casa de la fuerza
en el Festival de Avifién, ;sentiste mucha res-
ponsabilidad respecto a lo que se podria espe-
rar de ti a partir de entonces? ;Qué supuso este
reconocimiento internacional para vuestra com-
paiiia? ;Qué se siente al ser una de las figuras
mas esperadas de este festival desde aquello?

R.- Algo asi reafirma la exigencia, por supuesto,
aunque, durante muchos afios, lo que alimenta-
ba la auto-exigencia era la pobreza. Es decir, no
seria capaz de trabajar de otro modo. La respon-
sabilidad y el compromiso con el trabajo son
algo que no se fuerza, parten de un profundo
deseo de expresién. Cuando te metes en la sala
de ensayos, no hay exigencias medianas. ;Te
imaginas a un poeta en su casa pensando en si
debe ser mds o menos responsable? Pues esto
es igual. Me gusta hacer teatro como los poetas
escriben, sin distancia. Las obras no nacen en los
teatros, nacen en una sala de ensayos.

A Avifién, y mds concretamente, a Vincent Bau-
driller y a todo su equipo, con los que tengo
una deuda y un agradecimiento de por vida, se
lo debo todo. Gracias a Vincent, la compaiiia no
desapareci6, pudimos seguir trabajando, disfru-
tando del derecho que cualquier hombre tiene
al trabajo y a la expresién, por mucho que la
opinién general quiera ver al artista hambriento
y en el subsuelo y no le perdonen el hecho de
vivir de su trabajo y de sus méritos.

Para el artista, en su acepcién de persona que
fabrica obras, el trabajo también es un derecho,
deberia entenderse como lo normal el poder
vivir de tu trabajo. Siempre recuerdo unas
declaraciones de Gordon Matta-Clark: él decia
que no queria defender su obra de los ataques,
sino defender el derecho a hacerla. Lo que no es
normal es desear el fracaso, hacer oidos sordos
al reconocimiento, de la misma manera que en
China nunca se dijo que a Gao Xinjian le habia
sido concedido el Premio Nobel. La omisién es
una forma de censura, no la critica, sino la omi-
sién deliberada. Es infame excluir al artista del
derecho al trabajo y condenar al creador y a su
publico a no encontrarse jamds. Y es mds infa-
me atin cuando los propios artifices y defensores
de la cultura, los que se manifiestan a su favor,
aquellos que se dedican a lo mismo que td, a la
cultura y al teatro, son precisamente los que te
excluyen y te condenan. A todos esos que res-
tan derecho al artista, que ponen todo su empe-
fio en omitir y relativizar su presencia hasta
donde llega su parcela de poder, yo les llamo las
“porteras caviar” de la cultura. Y en Espafia hay
muchisimas porteras.

P- ;Qué papel crees que la cultura y, mas concreta-
mente, el teatro, debe jugar en un momento como
el que estamos viviendo en Espaiia? ;Por qué crees
que debe defenderse y preservarse la cultura?

Foto: Nurith Wagner-Strauss



R.- La sociedad defiende lo 1til, lo practico, por
eso lo primero que cae es la cultura, porque, pre-
cisamente, al ciudadano medio no le importa la
cultura lo mds minimo, defiende su bienestar y
poco mds, podria vivir perfectamente sin cultu-
ra si tiene sus necesidades cubiertas. Esa falta
de interés hay que solucionarla en los colegios,
uniendo educacién y cultura. Las almas sensi-
bles se deben educar en los colegios. La sociedad
ni crea cultura, ni demanda cultura. La sociedad
suele aplaudir la ignorancia y se complace en la
mediocridad, en el ocio. Los indices de audien-
cia de la tele-realidad, por ejemplo, lo dicen
todo, y esos indices de audiencia estdn formados
por la sociedad, la mayor parte de la poblacién.

La cultura es un esfuerzo, la cultura se crea
mediante instituciones y estructuras destina-
das a ello, estructuras donde la sensibilidad y
el dinero se alfan y que, por supuesto, no pue-
den estar en manos de paletos, sino de indivi-
duos que reconozcan la excelencia artistica. La
cultura puede ser muy conservadora, indepen-
dientemente de la ideologia y de los gobiernos.
Yo prefiero hablar de excelencia artistica, porque
la cultura engloba las artes y el arte es el lugar
donde la libertad del creador es irreductible,
porque esa libertad estd ligada a un deseo tam-
bién irreductible de expresién. Donde no hay
belleza, hay barbarie y vulgaridad.

P.- Si tuvieras que elegir un festival internacio-
nal y una sala de teatro de cualquier parte del
mundo, jcon cudles te quedarias?

R.- Trabajar en Avifién sigue siendo distinto a
todo lo demds, por la presién, por la emocién.
Avifién siempre te devuelve el sentido y la belle-
za de este oficio. Cuando suenan las trompetas
antes de empezar la funcién, se te ponen los
pelos de punta, es como salir a un torneo. Ten
en cuenta que, en cinco dias, 6.000 personas vie-
ron nuestro trabajo. No se parece a nada, a nada.
Y es donde mds especiales son los espacios, el
Claustro des Carmes o la Capilla de los Peniten-
tes Blancos son lugares maravillosos.

P.- ;Es distinto el piublico espaiiol que el extran-
jero? ;Y la critica?

R.- No hay mucha diferencia entre los ptblicos.
Al final, lo universal nos une por encima de lo
particular. Es verdad que trabajar para el ptblico
espafiol me encanta. Trabajar en el lugar donde
se comprende tu lengua es maravilloso, genera
una complicidad muy bonita y te permite impro-
visar més.

En cuanto a la critica, no puedo contestar. Hace
afios que no leo las criticas. Pero en cuanto a
periodismo cultural, s hay una diferencia abis-
mal entre Francia y el resto de los paises. Sobre
todo, entre Francia y Espaifia. Allf no te hacen
una pregunta sin antes haberse leido todas tus
obras y haberse documentado rigurosamente.
El respeto al trabajo es profundo, incluso en la
confrontacién de ideas, no hay una voluntad
premeditada de “reventemos al artista”, “vamos
a hacernos un tiovivo con su dolor y sus muer-
tos”, no se aferran a lo accesorio, a lo periférico y
a lo anecdético para hacer dafio, cosa que suele
ocurrir aqui por pura ignorancia o por descono-
cimiento —a mds ignorancia mds dafio—, o, sim-
plemente, por pura maldad, porque no pertene-
ces a su “familia teatral”. Todavia he tenido que
escuchar a algin medio espaifiol, este afio, pre-
guntarme en Avifién: “Ah, pero, jtrabajas como
actriz en tus obras?”. Y contestas amablemente
por educacién, pero muerta de vergiienza y de
tristeza.

En 20 afios de trabajo en Espaiia, algunos profe-
sionales de la informacién s6lo han visto una o
dos obras, con suerte. No han hecho bien su tra-
bajo y, ahora, es demasiado tarde. Y sabes que ya
da igual lo que digas, lo que hagas, porque no te
juzgan por tu trabajo, porque todo es un rumor,
un prejuicio, porque no perteneces a la comu-
nidad, porque ya no hay marcha atrds, porque
todo es un corta y pega y sabes que hay personas
que utilizardn cualquier cosa para ridiculizarte,
para hacer lefia, porque ése es el tono, la burla,
el menosprecio. Ese es el tono, un tono que no
se atreverian a utilizar jamds con alguien de su
impoluta y respetable “familia teatral”, porque
serfan devorados por ella. A la poca gente que
me ha tratado con respeto y amabilidad en este
pafs, les doy inmensamente las gracias, porque
son personas absolutamente excepcionales en
medio de la papilla de la histérica mediocridad
moral de este pais.

P.- En 2012, te dieron el Premio Nacional de
Literatura Dramatica por La casa de la fuerza
y, ahora, el Leén de Plata de la Bienal de Teatro
de Venecia, entre muchos otros galardones, ;qué
significan para ti los premios?

R.- Cuando tienes que soportar el menosprecio,
el ninguneo, el escarnio, la omisién deliberada,
la exclusién, la ignorancia y la maledicencia en
tu pafs durante mucho, mucho tiempo, incluso
ahora mismo, a pesar de haber recibido el Pre-
mio Nacional, porque si no eres de la “familia
teatral” los premios no valen nada, a pesar de
tener un publico fabuloso en Madrid, no puedes
evitar una sensacién de exilio inexplicable.

Es algo muy hondo, amargo como la hiel, irre-
parable. Y es muy dificil que alguien que no lo
ha probado lo entienda. Me he hecho muy vieja,
ya no hay inocencia, ya no soy una cria. Sabes
que la comunidad teatral te juzga con distinta
vara de medir, eres consciente del doble rase-
ro, sabes que eres el saco de pegar simplemente
por no pertenecer a la comunidad teatral, por no
sostener su pacto social, por no responder a su
patrén, por ser independiente y trabajar alejada
de ella. Se trata del tipico poder que ejerce la
comunidad por encima del individuo.

Foto: Angélica Liddell

Angélica Liddell es autora de un blog de fotografia, www.solamentefotoss.blogspot.com.es, donde la artista publica sus autorretratos.

con el escdndalo, es un cliché que nos cuelgan
a algunos simplemente por romper la barrera del
pudor, por trabajar sin distancia con la obra, eso
se confunde con agresién al publico, etc. Yo no
voy contra el ptblico, yo voy contra la vida, tal
vez a eso lo llamen provocacién.

Tal vez eso mida el grado de libertad, de repre-
sién, de buenismo pacato o de estupidez de una
sociedad. Pero el encuentro con el publico es,
ante todo, una unién de sensibilidades, una epi-
fanfa intima entre la obra y cada espectador.

Es un encuentro de voluntades que desean iden-
tificar sus sentimientos y asombrarse del mundo.
Yo lo vivo como un encuentro, no como un des-
encuentro. Y me gustaria que tuviera la fuerza

Autorretrato de Angélica Liddell, perteneciente a la serie: “Para Romeo Castellucci”.

Cuando llevas una herida asi con tu pafs, herida
que no hay premio ni estreno que la restafie, ya
no hay compensacién posible, ni cura posible. Y
eso serd asi hasta el final. Por todo ello, vivo los
premios casi siempre con una felicidad amarga,
con una sensacién de mucho trabajo a las espal-
das. Es como si se me echara encima todo el tra-
bajo, toda la dureza, todas las dificultades y todos
los ninguneos soportados.

Cada premio lo he vivido de una manera distin-
ta, desde la maravilla de poder pagar el alquiler
hasta una especie de vendetta infantil, pero, sin
duda, el que mads ilusién me ha hecho, el que he
vivido con una dicha infinita, ha sido el Leén
de Plata de la Bienal de Venecia. Compartir ese
momento con Castellucci fue un privilegio, un
verdadero honor. De todos nosotros, Castellucci
es el tnico que pasard a la historia del teatro. Pero
lo mejor de recibir un premio es que hay algo mds
importante, el trabajo. Y lo mejor de todo es que
al aflo siguiente se lo dan a otra persona.

P-- ;Qué es el “teatro de resistencia”? ;Buscas la
provocacion con tus obras?

R.- Es una resistencia contra todo aquello que
desprecio. El odio y el asco me ayudan a pensar.
Cuando se habla de provocacién, se confunde

de lo sagrado, la fuerza del asesino que confiesa
un crimen, la fuerza de un hombre de madera en
una cruz, la fuerza del hambre.

P.- ;Es posible vivir y trabajar alejada de los
cénones sociales preestablecidos?

R.- Vivir alejada de los cdnones no es un propé-
sito, viene marcado por un cardcter. La cuestién
no es si es posible o no, es que no podria ser de
otra manera.

P.- ;Has tenido problemas para llegar a estrenar
alguna de tus piezas? ;Cémo es el proceso de
creacién de tus obras?

R.- Estrenar obras es un problema. Produccién,
logistica, técnica, noches en vela esperando los
visados... Y dudas irresolubles, muchas dudas.
Nunca acabo de sentirme plenamente satisfecha
con los trabajos. Todo depende de c6mo salga
cada funcién. Son las funciones las que determi-
nan la satisfaccién con una obra. En la sala de
ensayos uno nunca estd satisfecho. Corrijo sin
parar.

P.- Dicen que un escritor escribe para explicarse
el mundo, para afrontar sus propios miedos y
sus asuntos pendientes, ;es asi en tu caso?

Foto: Angélica Liddell

R.- Para mi, escribir es una venganza por tener
que soportar la vida y, sobre todo, es un misterio.

P.- Te declaras apasionada del fiitbol y de la
moda... ;se refleja esta pasion en el escenario?

R.- Muchas veces pienso que hay que salir al
escenario como si fuera la final de la Champions,
con esa presién. Y me encantaria trabajar con
Galiano, es un genio.

P.- En todos tus montajes, cuidas muchisimo el
vestuario, la escenografia, la iluminacién..., jes
fundamental la estética?

R.- La estética te permite entrar en un estado
critico de confrontacién con tu alma y con el
mundo a través de lo bello, de lo sublime. De
manera que la voluntad estética es inseparable
de la creacidn.

P.- ;En qué ha cambiado Angélica Liddell desde
que creara su compaiiia Atra Bilis Teatro en
19937 ;La experiencia es un grado?

R.- He pasado de las teorias al misterio. Cada
vez le doy mds oportunidad al azar, a lo inex-
plicable, no intento explicarlo ni justificarlo
todo. La experiencia no significa nada. Cada vez
que empiezo un proyecto me muero de miedo y
ansiedad.

P.- ;En qué nuevos proyectos estds embarcada?

R.- Acabo de estrenar Carta de San Pablo a los
Corintios en el Festival Citemor de Portugal.
Creo que es el inicio de una etapa relacionada
con lo sagrado. Estoy obsesionada por lo sagrado,
por lo ancestral, por la manera en que el ritual
nos define como humanos. Las ceremonias estdn
relacionadas con los acontecimientos fundamen-
tales y violentos del hombre, el nacimiento, el
sexo, la muerte... Ese es el motivo por el que Jac-
ques Derrida relaciona la idea de sacrificio con el
teatro. No sé, quiero devolver el sentido sagrado
a aquello que lo cotidiano se ha empefiado en
trivializar. Segun estas inquietudes, espero mon-
tar una Lucrezia el afio que viene. Es como si
hubiera llegado al limite de algo, al limite de lo
confesional, necesito ir al polo opuesto y, tal vez,
llegar al silencio. Ademds, tengo otro proyecto
interesante, alejarme al fin de todos aquellos que
me han hecho dafio, para respirar en paz y no
tener que vivir con el terrible deseo de devolver
el dafio causado. LUISA CASTINEIRA
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Autorretrato de la artista durante uno de sus viajes.

TODO EL CIELO SOBRE LA TIERRA
(EL SINDROME DE WENDY)
ATRA BILIS TEATRO
ANGELICA LIDDELL
CHO YOUNG WUK
FABIAN AUGUSTO GOMEZ BOHORQUEZ,
XIE GUINU, LOLA JIMENEZ, JENNY KAATZ, ANGELICA LIDDELL,
SINDO PUCHE, ZHANG QIWEN, SAITE YE
PHACE ENSEMBLE
XUE YING DONG WU
TEATROS DEL CANAL, SALA ROJA
DIAS 4 Y 5 DE OCTUBRE DE 2013, A LAS 20 HORAS.
DiA 6 DE OCTUBRE, A LAS 18 HORAS
WWW.MADRID.ORG/FO

*Las fechas y los horarios estan sujetos a cambios.
Es posible consultar la i io izada de los
www.madrid.org/fo
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Maldito sea el hombre que confia en el hombre:
un projet d’alphabétisation

Maldito sea el hombre que confia en el hombre: un projet d’alphabétisation fue la primera de las tres obras que conforman la trilogfa
china de Angélica Liddell. Su estreno absoluto tuvo lugar dentro del marco del Festival de Otofio a Primavera en el mes de mayo de
2011. Por entonces, China comenzaba ya a abrir una brecha en el maltrecho corazén de Angélica. La obra era un trabajo visual y conmo-
vedor sobre la pérdida de la inocencia y la desconfianza en la raza humana, que la propia artista definié en su dia como “una venganza
contra el fraude de la vida”. En ella, cinco acrébatas chinos compartian escenas con Angélica y los intérpretes de su compaiia. “Ellos
trajeron el misterio”, recuerda la artista. “Cuando estds harta de todo lo que conoces, te sientes atraida por lo que no puedes descifrar”.
Frente a la pérdida de la inocencia denunciada en la pieza, surgi6 el amor hacia la pureza de lo desconocido. Angélica viaj6é a China
presa de su obsesién, pero su fascinacién pronto se tambaleé: “Al principio querfa contar una historia de amor sencilla y acabé hablando
de la represién”.

Foto: Ricardo Carrillo de Albornoz

Tras arrasar con La casa de la fuerza en Avifion, la artista se encerrd para escribir Maldito sea el hombre. .., una pieza sobre la pérdida de la inocencia y la desconfianza en el ser humano.

Ping Pang Qiu F=EIK

Ping Pang Qiu £ &£3R, la segunda pieza del compendio, sacé a escena en 2013, también dentro de la programacién del festival madrilefio,
la relacién de la artista con la escritura china a través de la disciplina, la pasién y el exceso. Lo que empezé siendo amor y admiracién
por la cultura china terminé por convertirse en un rechazo de la barbarie impuesta por la Revolucién Cultural y el régimen maoista, que
Angélica mostr6 sobre las tablas en clave de teatro documental de la mano de una mesa de ping pong, el deporte nacional chino, para
hablar del exterminio del mundo de la expresién y sus consecuencias.

Foto: Angélica Liddell

[ b
Con Ping Pang Qiu E=E3K, Angélica Liddell pone en tela de juicio la barbarie de la Revolucion Cultural China y el régimen maoista.

Todo el cielo sobre la tierra (El sindrome de Wendy)

En mayo de 2013, Todo el cielo sobre la tierra (El sindrome de Wendy) se estrend en el prestigioso Wiener Festwochen de Viena cerrando
la trilogfa. El conflicto de la edad y la pérdida de la juventud son el punto de partida de un trabajo en el que la misica cobra vida pro-
pia gracias a los valses creados por Cho Young-Wuk, compositor de bandas sonoras surcoreano, famoso por sus colaboraciones con el
realizador Park Chan-Wook (que ha dirigido, entre otras, Old Boy, Gran Premio del Jurado en el Festival de Cannes en 2004). El montaje,
interpretado en espafiol, mandarin y noruego, podré verse ahora dentro la programacién del XXXI Festival de Otofio a Primavera. Preci-
samente, el pasado mes de julio, la dramaturga, directora y actriz espaifiola presento en el Festival de Avifién un programa doble con Ping
Pang Qiu F=&3K y Todo el cielo sobre la tierra (El sindrome de Wendy), gandndose de nuevo el favor del ptiblico y de la critica a nivel
internacional, mientras ella continda gritando y exhalando su malestar con el mundo y el ser humano. L.C.

Foto: Nurith Wagner-Strauss

Angélica Liddell se inspira en Wendy, la famosa heroina del cuento de Peter Pan de J.M. Barrie, para poner en pie su nueva obra Todo e/ cielo sobre la tierra (El sindrome de Wendy).
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Un lugar para escribir...

Un lugar para esconderse...

Un teatro...

Un festival...

Una ciudad...

Un disefiador...

Un personaje histérico...

Un cuento...

Un poema...

Un libro en tu mesilla de noche...

Una pelicula que te haya marcado...

Un director de teatro para el que trabajar...

Una obra teatral y un personaje a interpretar...

Un asunto pendiente sobre las tablas...

Un maestro...

Un miedo...

QUE HA DICHO
%% % LA GRITICA #* *

INTERNACIONAL

La puesta en escena de Todo el cielo sobre la tierra (EI sin-
drome de Wendy) en el mitico Festival de Avifion (Francia) el
pasado mes de julio, trajo consigo rios de tinta en los tabloi-
des mas importantes del pais. He aqui algunos ejemplos:

LE FIGARO
“Angélica Liddell, el hechizo de la rabia”.
“Una desgarradora reflexién”.

“La artista espaiiola vuelve a exhibir la devastadora y
deslumbrante energfa que ya mostré en La casa de la fuerza”.
“Nos encontramos con los grandes temas de Angélica
Liddell: su sufrimiento, su inestabilidad, la manera

con la que no cesa de destruirse y recomponerse”.

VAUCLUSE
“Todo el cielo: Una energia diabdlica”.

LE MONDE
“Una interpretacién alucinante”.
“El ptblico se quedé paralizado durante unos

segundos después de la primera funcién de Todo el

cielo sobre la tierra (El sindrome de Wendy)”.

“Es increible la belleza que esta inconsolable mujer

consigue crear con la fealdad del mundo”.

Foto: Angélica Liddell
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Foto: Javier Naval

Foto: Javier Naval

El elenco al completo de la nueva obra de Pablo Messiez, una parabola llena de humor y delicadeza donde los protagonistas deberan elegir entre rimar o morir.

LAS PALABRAS QUE NO SE LLEVA EL VIENTO

El dramaturgo y director argentino Pablo Messiez pone en tela de juicio el uso irresponsable

del lenguaje con su ultimo montaje, Las palabras (Una historia de amor), una bella comedia

dramética que en el mes de noviembre llega a la Sala Cuarta Pared

Pablo Messiez (Buenos Aires, 1974) es

un fiel representante de la dltima y acla-

mada generacién de autores y directo-

res argentinos, como Daniel Veronese

o Claudio Tolcachir, que en los dltimos
tiempos tanto viene gustando en nuestros esce-
narios. Ademds de actuar, dirige, escribe y ver-
siona. Tras el éxito de sus anteriores montajes —
Muda (2010), Los ojos (2011), Las criadas (2012)
y Las plantas (2012)—, Messiez regresa en octu-
bre a la Sala Cuarta Pared de la mano del XXXI
Festival de Otofo a Primavera, donde presentard
su ultima creacidén, Las palabras (Una historia
de amor).

La nueva obra del argentino, que se ha formado
junto a maestros como Ricardo Bartis, Juan Car-
los Gené o Rubén Szuchmacher, contintia una
vez mds la estela de su técnica sin artificios, para

El dramaturgo, director y actor Pablo Messiez.

Como aperitivo de lo que podremos ver en la
Sala Cuarta Pared en el mes de octubre, Pablo
Mes

tiltima obra,

z nos avanza aqui un fragmento de su
Las palabras (Una historia de
amor). El verso cobra protagonismo en un texto
que narra c6mo una extrafia |

donde habitan los i

bren que s6lo al habl
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sacar de nuevo a escena su sencillez escenogra-
fica, su particular visién de lo cotidiano, un cui-
dado trabajo actoral y una poderosa hegemonia
del texto sobre las tablas. Su teatro se caracteriza
por obras sencillas aunque profundas, que le dan
voz a las personas corrientes y abordan, con jus-
tas dosis de poesia, cuestiones universales de la
condicién humana.

“Pablo Messiez es un director que empieza a
acostumbrarnos a esperar lo mejor”, elogiaba
un conocido critico de nuestro pafs tras uno de
los dltimos estrenos del creador. Nacido en Bue-
nos Aires en 1974, aunque afincado en Madrid
desde hace poco més de cuatro afios, Messiez se
pasea con sus piezas entre la comicidad y la més
profunda tragedia. Rimar o morir serd en esta
ocasidn el dilema al que habrdn de enfrentarse
sus personajes, interpretados por algunas de las

Angela ;Sabes qué hago yo y me sirve?

Carmela ;Qué haces?

Angela Te lo diré:

yo sonrfo.

:Qué sonries?
;Qué di Y eso por qué?
Aunque no haya motivos.
Cuando me siento caer
me doy la orden y veo
mis labios obedecer
como si hubiera razones.
Y a mi eso me hace bien.
Carmela Pues mira lo que te digo:
hace rato que mi cuerpo

sonreir no sabe qué es.

Deberias intentarlo
y verds como hace bien.

No digas gilipolleces.
Sonreir sin un porqué
es de tontos, es de locos

y tonta no quiero ser.

erd de tontos o
pero si a mi me hace bien
yo seguiré sonriendo,
como si hubiera un porqué.

artistas que con mds regularidad hemos podido
ver en sus anteriores montajes: Fernanda Orazi,
Estefania de los Santos y Marianela Pensado.
A ellas se suman el popular y televisivo Javivi
Gil Valle y la actriz Alicia Calot, que ha trabaja-
do junto a directores de la talla de Celso Cleto,
Ernesto Caballero o Mario Gas.

Las palabras (Una historia de amor) es una paréa-
bola llena de humor, ternura y delicadeza sobre
la corrupcién del lenguaje y sus consecuencias,
donde elegir la palabra precisa se convierte en el
antidoto de la desgracia. Messiez la describe asi:
“Imaginen una historia de amor. En Las pala-
bras no importa dénde estamos, cudndo fuimos,
quiénes seremos. Importa qué decimos. Y cémo
lo hacemos”. He aqui un canto optimista, inspi-
rador y contagioso sobre la capacidad redentora

del habla. L.C.

AVIRAINFE
MRVANVUL

Carmela Td misma.

Angela Yo misma, claro.
Yo no quiero perecer.

Si de parecer se trata,

si es que hay que parecer
algo tonta o algo loca,

no me importa parecer.

Ya hay suficientes muertos.
Muerta yo no quiero ser.
Sonreiré lo que haga falta.
Lo que sea menester

para a rme del alma
las cenizas que al caer
enturbian todos mis dias
y ya no me dejan ver.

con una sonrisa

puedo desaparecer

escaparme de este mundo.

Entonces sonreiré.
Sonrie, loca. Sonrie.

Carmela

Angela Si, loca, sonreiré, hasta

que haya motivos.

(Pausa)

Carmela Te quiero.

Angela (Sonriendo) Si. Ya lo sé.

LAS PALABRAS DE PABLO,
por Guillem Clua

Nadie me ha hecho llorar tanto con una obra
de teatro como Pablo Messiez. Fue en el
Teatro Ferndn Gémez con Los ojos. Acudi a
verla tras recibir un sinfin de recomendacio-
nes: iNo te la pierdas! jEs la obra del afio! Ya
sabéis; ese entusiasmo generalizado que nor-
malmente sé6lo garantiza el incumplimiento

de todas tus expectativas. As{

me senté en

mi butaca, pensando que iba a ver una obra

sobre la vista, la tierra y el am
de cualquiera de las tres cosas,

or (o la falta
como rezaba

su subtitulo), sin saber que estaba a punto

de vivir una experiencia teatral

inolvidable.

Desde entonces he procurado no perderme
ninguno de sus trabajos. Ademads de autor,
Pablo es actor, director y adaptador. Puedo
disfrutar viéndole interpretar a Horacio en
Hamlet o versionando maravillosamente
Las criadas de Genet, pero son sus textos,
sus palabras, lo que siempre busco con mds

ganas.

Las palabras de Pablo encuentran la belleza
en los lugares mas insospechados. Ya puede
hablar de amor o de muerte, de plantas, de
familias, de traumas, de semen, de Argen-

tina o de Moscu. Sus palabras

siempre son

bellas y se convierten en magia cuando los
actores las hacen suyas, y les dan vida, y las

sufren, y las rien, y las cantan
hacen sufrir, refr y cantar a ti.

hasta que te

Las palabras de Pablo emocionan porque
estdn hechas del material mds precioso para

un dramaturgo: la verdad. En
hay artificios banales ni atajo

su teatro no
s faciles. Es

un teatro que da y pide honestidad a sus
intérpretes y a su publico. Porque Pablo no
escribe con el ordenador ni con el boligrafo.

Pablo escribe con las entrafias.

Las palabras de Pablo se nutren

de musica y

poesia, de ese personaje de aqui, de esa can-

cién de alld, de ese libro que le

marcé y que

subrayé demasiado, pero también de ese
beso que le dieron, de ese charco que cruzé,
de esas esperanzas que se rompieron y de
esos suefios que estdn al alcance. Emociones
de diversas fuentes, en definitiva, que todos
los autores usamos al escribir, pero que

Pablo convierte en algo mucho

mads podero-

so en la penumbra del patio de butacas.

Y es alli donde las palabras de Pablo se te
meten dentro, como lluvia entre las grietas,
grietas que no sabes que tienes hasta que ves
una obra suya. Se te meten y se quedan ahf,
en tu garganta, en tu estémago, en tu recuer-
do, y te las llevas contigo, y te acompafian

por el camino, quizds un rato,

quizds unos

dias. A mi, desde luego, me acompanardn

toda la vida.

*Guillem Clua (Barcelona, 1973) es dramaturgo, autor de

obras como EI sabor de las cenizas, Marburg, Killer, La

piel en llamas, nominada a los Premios

Max 2013 como

Mejor Texto Teatral en Castellano, o Smiley, una de las

grande triunfadoras de la cartelera barcelonesa en 2013.
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Marianela Pensado, Alicia Calot y Estefania de los Santos.

LAS PALABRAS (UNA HISTORIA DE AMOR)
PABLO MESSIEZ

ALICIA CALOT, JAVIVI GIL VALLE, FERNANDA ORAZI,

MARIANELA PENSADO Y ESTEFANIA DE LOS SANTOS
SALA CUARTA PARED
DEL 15 AL 13 DE OCTUBRE DE 2013, A LAS
WWW.MADRID.ORG/FO

21 HORAS

Foto: Javier Naval
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Foto: Javier Naval

Fernanda Orazi protagoniza Las palabras (Una historia de amor).

“HAY ALGO
INHERENTE

A PABLO
RELACIONADO
GON LA
NATURALEZA
MISMA DE LA
POESIA”

La actriz fetiche de Pablo
Messiez se pone de nuevo

bajo las 6rdenes del director
argentino en Las palabras
(Una historia de amor), donde
da vida a Marina, una artista
que encuentra en el amor la

cura a una extrana enfermedad

PREGUNTA.- Es el quinto montaje en el que
actias bajo las érdenes de Pablo Messiez, ;como
es trabajar con é1?

RESPUESTA.- Trabajar con él es muy facil. Esta-
mos acostumbrados a desmenuzar las cosas y,
cuando parecen dificiles, intentar comprender
qué las hace asi. El universo de Pablo estd en la
superficie: su palabra es su deseo y no recurre
a consignas metaféricas o grandilocuentes. Pide
justo lo que quiere y, por lo general, depende de
ti como actriz el saber leer la complejidad que
estd ahi sintetizada. A mi me basta con escu-
charle o leerle, asi se resume todo. El apela ala
inteligencia del actor (en el mds amplio sentido
de la palabra). El reverso, la sombra, los cami-
nos posibles... tienen ya lugar en sus palabras. Y,
como aborda los temas de una manera tan clara,
tan simple, tan honesta y tan feliz, yo (que soy
una rebuscada) pienso: ;Se habrd dado cuenta de
todo lo que contiene este material que acaba de
proponerme? Hay algo inherente a Pablo relacio-
nado con la naturaleza misma de la poesia. Tra-
bajar con él es fécil, intenso, libre y feliz.

P.- ;Como y cuando os conocisteis?

R.- Nos conocimos en Madrid a principios de
2009. Teniamos varios amigos en comun y nos
habifamos visto trabajar, pero nunca habiamos
coincidido. A través de unos amigos supe que
Pablo se venia a Madrid y me puse en contac-
to con él. Tomamos un café y nos dimos cuenta
de que ibamos a ser amigos. Ese mismo dfa, me
hablé de Muda y me dijo: “Escribi una obra y
vos podrias ser uno de los personajes, Flor”. Y
yo respondi: “Cuando quieras empezamos”. Asf,
en el verano de 2009, comenzamos a ensayar
nuestra primera pieza juntos.

P.- ;De qué manera implica Pablo Messiez a los
intérpretes dentro del proceso de creacién de
sus obras?

R.- Desde el momento cero, establece una rela-
cién de reciprocidad entre su obra y los actores.
El escribe para los actores que elige, apela a la
belleza de cada actor, es decir, a la potencia esté-
tica de cada uno. Pablo ve. Y, a nivel de la dina-
mica y del clima de trabajo, es de nuevo fécil.
Le da mucho valor a que cada uno encuentre un
lugar, un espacio desde donde le sea posible la
entrega, el riesgo y el disfrute. Esto depende de
cada uno también, tienen que existir el deseo y
la necesidad de entrar ahi. Cada uno va hasta
donde quiere y por los caminos o atajos que
quiere. Esto es asi y se respeta mucho, es parte
de ese lugar.

P.- Muda, Ahora, Los ojos, Las criadas y Las
palabras, ;con cual te quedas?

R.- Tengo un vinculo muy singular con cada
una. Cada pieza significé c6mo era mi relacién
con la actuacién en ese momento (algo que va
cambiando mucho, por suerte). Me gustan todas;
todas tienen mucho sentido y belleza. Pero si
me tengo que quedar con una, me quedo sin
duda con Las palabras, la que estamos creando
ahora, la que nos necesita y con la que atin tengo
mucho que dialogar. Amo estas instancias de los
procesos. Todo vuelve a preguntarse, todo tiene
que ser creado, todo sentido tiene que volver a
ser elegido, encontrado o inventado. Me quedo
con Las palabras porque he disfrutado cada pro-
ceso y cada pieza y porque sé que cada nueva
obra implica a todas las anteriores y algo nuevo,
lo que atn estd por descubrir.

P.- Cuéntanos como es un dia de ensayo de Las
palabras (Una historia de amor)...

R.- Cada dfa es distinto, pero si es cierto que se
va creando una dindmica que nos gusta respetar.
Comenzamos, por lo general, con unos minutos
en los que cada uno hace lo que necesita para
entrar (a medida que pasan los ensayos, uno va
sabiendo méds claramente qué necesita hacer).
Pablo siempre plantea un orden para trabajar
cada dia. Hay lugar para poner a prueba algunas
ideas que no estdn plasmadas en papel y, des-
pués, la mayoria del tiempo trabajamos sobre las
escenas ya escritas, dialogando y probando suge-
rencias no solo de Pablo, sino también las pro-
puestas que traigamos los actores. Algunas veces
(v mds atin en esta obra), se trabaja ademads sobre
la escucha de los textos, sobre la palabra.

P.- Hiblanos de tu personaje...

R.- Marina es una artista plastica y desde, hace
un tiempo, se estd aventurando en el mundo
de la performance. Ella estd en el mismo lugar
que el resto de los personajes de la obra, pero no
parece ser de allf, aunque tampoco parece ser de
algiin sitio en particular. Lo que le ocurre a Mari-
na es que, buscando la cura de un mal que le
viene aquejando (un mal que aqueja a muchos en
la historia), se topa con el amor: se enamora del

médico que le da la clave para curarse. Vive una
absoluta experiencia de amor. Es el amor el que
la cura. Habla poco, su manera de comunicar
pasa por el gesto estético y es desde ahf desde
donde intenta vincularse con su ser amado. La
mediacién de la belleza entre lo real y la cons-
truccién del mundo parece ser necesaria, muy
necesaria, para Marina.

P.- ;Cuadles son vuestras expectativas de cara al
estreno madrilefio de Las palabras?

R.- Todas. Las que tengan que caer, que caigan.
Hacemos Las palabras porque creemos honesta y
apasionadamente que esto es lo que tenemos que
hacer ahora. Las expectativas son todas, como
siempre, lo cual no quiere decir que yo tenga las
mismas que el resto del mundo teatral, cada uno
tiene las suyas. Podria decir que mi expectati-
va fundamental y esencial es que la obra viva.
Una obra vive mientras se hace. No hay fraca-
so si la obra vive hasta que ella sola cumple su
ciclo, esto es muy importante. Y es algo que, por
muchas razones, no sucede aqui, y es una pena.
A veces, una se queda con la sensacién de que
no hay lugar para el cuerpo vivo de la obra, para
que cambie, para que crezca y dialogue en el
tiempo con los otros y con lo otro.

P.- ;Sientes que ha cambiado la escena madrile-
fia desde que desembarcaste aqui en 2005?

R.- Si que ha cambiado. Ahora mismo, por las
razones obvias que todos conocemos, se estdn
transformando los modos de produccién y ojald
esto lleve a cambios a nivel de relacién con la
creacién que nos hagan cuestionar el modo de
hacer teatro, que pongan en crisis los sentidos,
que haya que volver a creer y a crear todo de
nuevo, volver a pensar (jme apunto!). Hay gente
que ya lo estd haciendo. Creo que algo estd cam-
biando y ojald no llegue a un puerto pronto.
Ojald empiecen a surgir mds lenguajes que no
puedan ser absorbidos inmediatamente por la
dindmica dominante, si no, no hay cambio real.
Al menos, que impliquen un cambio de dina-
mica y de pensamiento para poder legitimarse.
Yo tengo expectativas acd también, jtodas! Si
no tuviera estas expectativas, haria otra cosa,
supongo. Ademds, en ese cambio de modos de
produccién han surgido nuevos espacios, alter-
nativos de las alternativas, y espero que esto
también siga vivo. La bisqueda del espacio del
teatro conceptual deberfa ser permanente.

P.- ;Qué hizo que te quedaras en Madrid? ;Cémo
fueron tus primeros momentos aqui, tus prime-
ros trabajos, tus primeras sensaciones?

R.- Llegué a Espaiia, a Cddiz mds concretamente,
de gira con Ars Higiénica, junto a la compafiia
con la que llevaba trabajando ocho afos, dirigi-
da por Ciro Zorzoli. Después de un mes de gira,
vine a Madrid a visitar a unos amigos y lo cierto
es que sabfa que me quedarfa un par de meses,
pero no que permaneceria aqui afios. Me fui que-
dando. Al principio, sencillamente, sabia que
no era el momento de volver a Buenos Aires, no
queria y sentia que tenfa que seguir moviéndome
aqui. Me fui quedando o fui “no-yéndome”, se
puede ver de las dos maneras.

Estuve dos afios sin actuar. Habia convocado a
tres actores para trabajar en una creacién como
directora y ese proceso se extendié durante un
afio y medio, aunque no pude acabarlo, no llegué
a estrenar. Mi primera sensacién fue: fracaso.
Tenia tres actores buenisimos y mucho material,
pero a la hora de gestionar una programacién, de
“vender” mi trabajo, se me hizo imposible en ese
momento y también me di cuenta de que tenia
que conocer el funcionamiento del teatro aqui en
Madrid y conocer a gente. Después de esta expe-
riencia, sufri, pero también decidi hacer algo
con la impotencia y le pedi a Juan Branca que
me dirigiera en una pieza pequefla para mi sola,
ya que tenfa algunas ideas y algunos textos de
dos o tres lineas. Juan desarroll6 las ideas e hici-
mos la pieza en bares y salas pequefias. Pasaron
cosas lindas con aquel trabajo y volvi a actuar
(2 afios es mucho tiempo si antes nunca habias
parado durante casi 15). Decidi otra vez ser
actriz. Empecé a conocer a mds gente, a entender
cémo funcionaba aqui la cosa, es muy distinto a
lo que yo estaba acostumbrada. Estuve vincula-
da al Teatro Pradillo durante mds de dos afios, lo
cual me ayud6 mucho y, en ese tiempo, conoci
a Pablo y trabajé también con otros directores.
Desde 2009, no he parado de hacer teatro, de
hacer cosas que quiero hacer y esto hace que mi
experiencia personal con el teatro aqui sea muy
buena. Ademas, estrené dos obras mias y forma-
mos dos compaiifas. Estd muy bien, la verdad.

P.- ;Cual es tu visién de la escena espaiiola fren-
te a la escena de Buenos Aires?

R.- No puedo pensarlo en términos comparati-
vos. Son procesos y configuraciones muy dife-
rentes. Lo que ocurre en cada escena es conse-
cuente, apropiado y necesario. Hace ocho afios
dejé de hacer teatro en Buenos Aires. En ese
momento, la escena independiente, alternativa,
off, era ya bastante prolifica y, por lo que veo
cuando voy o cuando leo cosas en la distancia,
sigue siéndolo incluso mds. Es cierto que, en
Buenos Aires, el teatro ha sido (y supongo que
aun lo es) un acto de militancia. Una diferencia
interesante es que, allf, muchos creadores que
“la pegaron” o triunfaron siguen vinculados
a los espacios independientes para hacer sus
creaciones y esto, en algunos casos, estd clara-
mente diferenciado de lo que se hace “comer-
cialmente”. Es algo que aquf no ocurre y me
resulta curioso. Porque, justamente, cuando el
artista tiene su situacién econémica “resuelta”,
es cuando podria ser un buen momento para
asumir riesgos o exponerse a otras condiciones
de produccién. Siempre me pregunto: Si un gran
escritor “la pega” y vive de escribir por encargo,
;deja necesariamente de hacer su obra?

También es verdad que aqui la escena teatral no
es todo lo prolifica que lo es en Buenos Aires
v que no hay tanto ptblico de teatro, pero esto
no significa que no sean momentos determina-
dos de un proceso, por eso me resulta imposible
comparar. En Buenos Aires, para mi gusto, hay
buen teatro y mal teatro. En Madrid, hay buen
teatro y mal teatro. D6nde hay mds, hay més de
las dos cosas y, donde hay menos, hay menos de
las dos cosas.

P.- Actiias, pero también diriges e impartes cur-
sos teatrales... ;con qué rol te sientes mas cémo-
da? ;Qué sientes que te queda todavia por hacer
sobre las tablas?

R.- Es curioso, pero yo vivo estos tres roles como
partes (necesarias) de una unidad. Todo esto es
hacer teatro para mi. Necesito que el teatro siga
siendo siempre un pensamiento vivo, que siga
siendo un problema, un desafio. Como suelo
decir en los cursos: “Esto no estd ganado. Hay
que volver a hacerlo cada vez”. Eso me fascina.
Y eso estd en los tres roles. Cuando trabajo diri-
giendo, entrenando a actores o actuando, estoy
trabajando siempre mi relacién con el teatro,
estoy pensando y, cuantos mds lugares encon-
tremos desde los que pensar, cuantos méds espa-
cios de pensamiento generemos, mds viva serd
la relacién con lo que hacemos. Supongo que
seguiré haciendo las tres cosas para poder hacer
una de ellas. El teatro piensa, pero no en casa,
piensa en espacios de interaccién y esos espa-
cios no existen hasta que no hay gente que se
junta a hacer algo.

P.- Si pudieras sefialar a un director con el que
trabajar, ;a quién elegirias?

R.- Me resulta dificil pensar en esto. No suelo
tener esas fantasias. Bueno, si, claro, con el cine:
Lars Von Trier, Mike Leigh, los Dardenne (de
quienes me enamoré recientemente) o Visconti
(si estamos jugando, vale muertos, jno?). Pero,
en el teatro, me ha sucedido siempre que me
gusta trabajar con quienes trabajo. Nunca me ha
pasado el haber sofiado con un director y que, de
pronto, me llamase. Prefiero no fantasear, deseo
trabajar con quien ya trabajo, siempre surgen los
encuentros y el deseo de colaborar. Lo que me
gusta es poder establecer una relacién creativa
con los directores con los que colaboro, una rela-
cién muy activa y viva, tanto en el proceso de
creacién como en las representaciones. Luego, si
hablo en términos de directores con los que me
gustaria trabajar tan solo para escucharles o para
verles en accién, pienso, quizds, en Pina Bausch
(va sé que ahora es imposible) o en alguien como
Romeo Castellucci. Verles trabajar seria una glo-
ria, seguro.

P.- ;Qué personaje de una obra teatral te gusta-
ria interpretar por encima de todo?

R.- Olga, de Las Tres Hermanas, de Chéjov. Pero
también Marina, de Las palabras, de Messiez.

P.- ;Cuales son tus préximos proyectos?

R.- Con mi compaififa El Rumor estreno una
nueva pieza el 1 de diciembre. También tengo
nuevos proyectos con Pablo, pero atin no son del
todo concretos. Hay algunas puertas abiertas con
algunos artistas que me estimulan, con quienes
me gustaria trabajar en un proceso de creacién.
En general, son proyectos con los que buscamos
poner a dialogar nuestros universos. Son perso-
nas con mucho talento, que tienen una relacién
con el teatro que genera en m{ mucha admira-
cién. Tengo muchas expectativas con esto, pero
no puedo decir més. L.C.
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Patrice Thibaud y Philippe Leygnac se meten en la piel de dos peculiares deportistas en Fair Play (Juego limpio).

UN DUO TRAS LA ESTELA DE
TATI, KEATON Y DE FUNES

Tras el rotundo éxito de Cocorico, el descacharrante tindem

galo formado por el cémico Patrice Thibaud y el misico
Philippe Leygnac visita de nuevo los escenarios madrilefios
con Fair Play (Juego limpio), una obra que hace gala de la
buena forma y el sentido del humor que esta pareja demuestra

siempre sobre las tablas

atrice Thibaud y Phillipe Leygnac coincidieron por primera vez en un escenario en el afio

2003 con Les étourdis, de Jérome Deschamps y Macha Makeieff, un espectdculo muy en la

linea de Tiempos modernos, de Chaplin, que ponia en evidencia los desastres del mundo

laboral. Alli naci6 una pareja c6mica emblemdtica, que algunos criticos rebautizaron como

los nuevos Laurel & Hardy, por su fisicos contrapuestos. En 2006, el Festival Internacional de
Salzburgo les encargé con insistencia un espectdculo, que se tradujo en una descacharrante pantomi-
ma de 20 minutos, aunque su gran reconocimiento llegaria en 2008 con Cocorico. Esta obra ganadora
del Herald Angeles Award de 2009 recibi6 elogiosas criticas allf donde fue estrenada (Le Pariscope
definié la funcién, sencillamente, como “una gran felicidad”, mientras que para el critico de The
Mirror era “uno de los mejores espectdculos que habia visto en afios”). La obra pudo verse (en tres
ocasiones) en el Festival de Otofio a Primavera y su humor, que evidenciaba la pasién de Thibaud por
genios como Tati, Keaton o de Funés, también fue acogido con entusiasmo. Incluso, en su primera
visita a nuestro pais, Borja Hermoso, de El Pafs, se preguntaba: “;Es Patrice Thibaud el mejor cémico
del mundo vivo?”.

Las mismas buenas sensaciones se repitieron cuando Thibaud y Leygnac, acompafiados por Lorella
Cravotta, estrenaron en 2011 Jungles en el Théatre National de Chaillot. La obra, que en palabras de
Thibaud trataba de “descubrir al hombre salvajemente civilizado que llevamos dentro”, llené de risas
el patio de butacas, consagrando a Thibaud como el cémico galo més en forma del momento. Algo
que ya sabian muchos espectadores de Canal+, cadena televisiva en la que el francés presentd sus
nidmeros dentro del programa de Stéphane Bern 20h10 Pétantes entre 2004 y 2006. Jungles también
pudo verse en el Festival de Otofio a Primavera en 2011.

Ahora, la pareja regresa a los escenarios espafioles con Fair Play (Juego limpio), un especticulo en el
que dirigen su punto de mira hacia el deporte. Por supuesto, ni las carreras de fondo ni los partidos de
fitbol escapan a la inocente mirada de Thibaud, quien, sin duda, se merece una medalla olimpica al
campeon de las carcajadas. JOSE LUIS ROMO

FAIR PLAY (JUEGO LIMPIO)
JEAN-MARC BIHOUR,
JEAN-MICHEL GUERIN Y PATRICE THIBAUD
PATRICE THIBAUD
PHILIPPE LEYGNAC
MARIE DURET-PUJOL
TEATROS DEL CANAL, SALA VERDE
DEL 30 DE OCTUBRE AL 2 DE NOVIEMBRE DE 2013,
A'LAS 20.30 HORAS
WWW.MADRID.ORG/FO

*Las fechas y los horarios estan sujetos a cambios.
Es posible consultar la i de los
www.madrid.org/fo

en la pagina web del festival

Fair Play saca a escena unos hilarantes Juegos Olimpicos.
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“ENCUENTRO MAS

POETICO EXPRESAR
SENTIMIENTOS SIN
EXPLICARLOS™

PREGUNTA.- ;Hubo amor a primera vista entre
Philippe Leygnac y ti? ;Cémo habéis logrado
tener tan buena quimica?

RESPUESTA.- Philippe y yo nos conocimos en
el espectdculo de Jérome Deschamps y Macha
Makeieff Les étourdis. Enseguida fui seducido
por su universo musical y su imaginacién. Sus
composiciones me hacen pensar en la musica de
Ennio Morricone, que adoro. Ambos tienen en
comun escribir partituras que me inspiran, me
tocan, me hacen viajar y sofiar. Ademds, Philippe
y yo tenemos las mismas referencias cémicas,
la misma edad, el mismo amor por el juego
corporal. Su musica me inspira y mis gestos le
inspiran musicas. El secreto de nuestra quimica
viene, quizds, de nuestra admiracién mutua. Sélo
nuestro fisico es totalmente diferente. Vernos
uno al lado del otro ya es un efecto cémico, un
poco como Laurel & Hardy.

P.- Cuando te dicen que eres el mejor cémico del
mundo, jte da por reir o te pones serio?

R.- Prefiero reirme de ello. Tomarse en serio a
uno mismo es contradictorio a mi profesién.

P.-- ;Por qué no te gustan las comparaciones con
Marcel Marceau?

R.- No me considero como un mimo, sino como
un actor. Personalmente, soy mds sensible a
un juego corporal instintivo que a una técnica.
Aunque la poesia de Marcel Marceau me seduce,
para mi gusto, le falta una dimensién burlesca y
ritmica.

P.- Si te perdieras en una isla desierta, ;quién
te gustaria que te acompaifiara: Jacques Tati,
Buster Keaton o Chaplin?

R.- Perdido en una isla, escogeria a Chaplin,
porque sus peliculas son verdaderas gufas de
supervivencia.

P.- ;Qué tiene Mr. Bean que ti no tengas?

R.- Pienso que el personaje de Mr. Bean, al que
adoro, tiene un fondo de egoismo y de maldad
que puede volverse contra él y crear el efecto
cémico. Mi personaje es la antitesis. Procura
ser amado y hard de todo para que le acepten,
corriendo el riesgo de ser ridiculo.

P.- En tus espectdculos no dices ni una palabra.
En la vida real, ;jeres de los que creen, como
Groucho Marx, que mds vale estar callado y
parecer imbécil, que hablar y confirmarlo?

R.- No estoy en contra de la palabra en mis
espectdculos, pero no tiene prioridad. Como
la musica, el baile o la pintura, encuentro mads
poético y universal expresar sentimientos sin
explicarlos. Asi, cada uno puede tener una
lectura mds personal. Y, bueno, volviendo a la
pregunta, estoy con Groucho, parecer imbécil no
me molesta de ninguna manera...

P.- Algunas veces las palabras salen solas. ;En
qué situaciones no puedes permanecer callado?

R.- Cuando me pinchan. Desde nifio, tengo
pénico a las agujas.

P.- ;Es verdad que los cémicos en el fondo son
gente muy seria?
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Esta es la cuarta vez que el comico galo visita nuestro pais.

R.- La gente que se pone seria me hace reir. No
tener sentido del humor sobre uno mismo es
taaaaaan ridiculo...

P.- He leido que cuando tus padres se
divorciaron, empezaste a comunicarte por
gestos y ahi nacié tu arte, si no me equivoco.
{Cémo de un hecho triste han podido salir
tantas risas?

R.- Cuando la pena estd ahi, el humor es la
escapatoria. No sonreir ante el sufrimiento sélo
es sufrir un poco mas.

P.- Con 49 aifios, ;sigues considerandote un
nifio?

R.- Como decia Pablo Picasso: «Tardamos mucho
en volvernos jévenes».

P.- Los cirujanos plasticos intentan echar
una mano con ese tema. ;Es el bétox la peor
pesadilla para un c6mico?

R.- Odio el bé6tox. Es el peor enemigo del
comediante, ya que impide toda expresién del
rostro. Me gustan las caras que cuentan una
historia y me gusta que esa historia esté, en
parte, contada por las arrugas, las cicatrices o las
imperfecciones de esa cara. Quiero a la gente por
lo que es y no por lo que parece.

P.- En tu caso, juegas con la expresividad al
maximo. Después de una funcion, ;te duele la
cara de hacer tantas muecas?

R.- Yo salgo agotado de cada representacidn.
No consigo guardarme nada de energia y actué
cada noche al 100%. Durante el dia, trato de
descansar el mdximo posible para recuperar
fuerzas. Hago muchas muecas desde que naci.
Seria muy desgraciado si fuera botoxeado.

P.- En un mundo tan cinico, jpor qué crees que
triunfa un humor como el tuyo, que puede hacer
reir por igual a un nifio de 5 afios y a un viejo
de 90?

R.- Pienso que el éxito de mis espectdculos
alrededor del mundo viene dado por el hecho
de que abordan todos los sentimientos humanos.
Cada pafis, cada cultura, pueden identificarse
con lo que cuento. A pesar de todas nuestras
diferencias, las emociones que hacen latir
nuestros corazones son las mismas, desde los 5
afos hasta los 90.

P.- ;Te imaginas haciendo otra cosa que no sea
hacer reir a la gente?

R.- No, y no tengo ganas de hacer otra cosa.
Quizés ser misico también me hubiera gustado.

P.- ;Se puede ser buen cémico y mala persona?

R.- Espero que no... J.LR.
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El musico Philippe Leygnac trabaja junto a Thibaud desde 2003.

“REIR ES COMO
UNA VALVULA DE
DESCOMPRESION
PARA EL CUERPO”

PREGUNTA.- ;Cuesta mucho concentrarse con
Patrice Thibaud cerca?

RESPUESTA.- Al principio si, sobre todo duran-
te los ensayos. Luego, trato de hacerlo lo mejor
posible.

P.- Eres un pianista autodidacta, ;cé6mo has
logrado aprender a tocar sin maestros?

R.- Desde muy joven escuchaba muiisica. Con
ocho aflos, me divertfa con un piano viejo
que tenfamos en casa y jamds dejé de tocarlo.
Practicaba con piezas clédsicas, canciones, jazz,
etc. Me acordaba de ellas facilmente. Para
aprender, y ésa es la mejor escuela, hay que
saber observar a otros.

P.- ;Qué consideras que resulta mas dificil
aprender a tocar: un instrumento o a una mujer?

R.- A una mujer, por supuesto. Hacen falta
todavia muchas més digitaciones (risas).

P.- Eres multi-instrumentalista, ;hay algin
instrumento que no hayas logrado domar?

R.- Me encantan los instrumentos de musica.
En casa tengo unos 30, pequefios y grandes,
principalmente, de percusién. Pero mis favoritos
son la trompeta y el piano, porque puedo
tocarlos simultdneamente. La guitarra me parece
muy dificil de tocar... jsobre todo, cuando
escucho a Paco de Lucia!

P.- En Cocorico, conseguias hacer misica con
una maleta... ;Con cualquier objeto cotidiano
podemos crear una sinfonia?

R.- Me gusta descontextualizar los objetos
de su vida corriente. Saber c6mo suenan es
una curiosidad desde mi infancia y es muy
interesante para el teatro. El cuerpo humano
mismo puede convertirse en un instrumento de
musica muy interesante. Los dibujos animados
de Tex Avery o Walt Disney son muy inventivos
en el género. También me gustan los efectos
sonoros y adoro el universo de Spike Jones.

P.- En aquella funcién eras incluso capaz de
meterte dentro una maleta, ;has tenido que
hacerlo en algiin aeropuerto?

R.- Seria demasiado peligroso. Aunque sé que
eso le abaratarfa el viaje al productor (risas).

P.- En el escenario, jte sientes mds un cémico
que toca miisica o un misico que actia?

R.- Nada mds entrar en escena, pienso mds en
el papel de comediante, hasta cuando toco la
musica. Hay muchos espectdculos musicales
llenos de gags con musicos excelentes, pero
no es lo que busco, los personajes y el juego
teatral me interesan mds. Prefiero espectdculos
como los de Tricicle y otros fabulosos payasos
espariioles.

P.- ;Dices mas cosas a través de la miisica o de
la mimica?

R.- Creo que digo mds a través de la musica. La
parte mimica es muy sobria en mi actuacién.
Frente a un comediante como Patrice, que estd
extremadamente a gusto con su cuerpo, yo
trabajo mds sobre los personajes en el estilo de
Buster Keaton, sin expresiones a nivel del rostro.

P.- Patrice Thibaud ha confesado que empez6 a
ser comico cuando se divoerciaron sus padres,
icuando supiste ti que querias dedicarte a
hacer reir?

R.- En el colegio. Como era muy pequefio para
mi edad (sigo siéndolo todavia), me ponia
voluntariamente al lado de uno grande y
exageraba la diferencia de talla andando con las
piernas dobladas y todo el mundo se refa. Creo
que en el momento en que uno sabe hacer reir,
hace amigos rdpidamente, sobre todo, con las
chicas (risas). Hacer reir a otros burldndose de
uno mismo es una buena terapia para vencer la
timidez y el pudor.

P.- ;Qué te hace reir a ti?

R.- Mis hijos me hacen reir a menudo con
acciones imprevisibles y sorprendentes. Reir
es como una védlvula de descompresién para el
cuerpo, es indispensable y hay que hacerlo en
cualquier momento. Me rio en cualquier parte
cuando tengo la necesidad..., salvo sobre el esce-
nario con Patrice.

P.- Puestos a compararos con otras parejas de
comicos mudos... De vosotros, ;quién seria el
Gordo y quién el Flaco?

R.- Gracias por la comparacién, porque admiro
mucho a estos grandes artistas. Aunque no
sé si en nuestro dio es posible. Con Patrice,
fisicamente, no puedo ser Hardy.

P.- ;Con quién te irias a cenar, con Marcel
Marceau o con Jacques Tati?

R.- Creo que preferiria a Tati, porque me he reido
més con él. Por ejemplo, en Las vacaciones de
Monsieur Hulot, durante la comida, Tati coge la
sal que se encuentra al otro lado de la mesa y
en el movimiento, su brazo limpia la boca de su
vecino. Luego hace lo mismo con la pimienta. Lo
que es divertido en esta escena es que Tati no es
para nada consciente de eso...

P.- Es la cuarta vez que venis al Festival de
Otofio a Primavera, asi que ya conocéis bien
nuestro pais. ;Qué sinfonia le dedicarias a
Espafa?

R.- Sé que Espaiia estd en una gran dificultad
en este momento... Serfa una partitura alegre y
acorde con la imagen de su coraje.

P.- En cada pais en el que actuais, Patrice
Thibaud y ti os hacéis una foto tipica. ;Te
queda mejor la falda escocesa o la montera?

R.- Si, son muy divertidas y muy interesantes
estas fotos, como un guifio a la cultura de cada
pais. La foto con el sombrero de matador delante
de la Plaza de Toros de Las Ventas es una de mis
preferidas.

P.- ;Cual crees que es el secreto para que
vuestro humor conecte tan bien con todo tipo de
publico?

R.- Con la musica y el mimo evitamos el
“problema de la lengua”, eso es evidente. Por
otro lado, las relaciones entre ambos personajes
son simples y universales... Y los fisicos juegan
un papel importante también.

P.- ;Son los aplausos al final de una funcién la
mejor miusica?

R.- jAbsolutamente! Pienso, ademds, que las
risas, las respiraciones, los aplausos son, sin
ninguna duda, la expresién musical del publico.
Forman parte de la obra. Sin ellos, el espectdculo
no es lo mismo. J.LR.
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TRAS LA PISTA DE. ..

“EL ESCENARIO NO ES
UN LUGAR DE REFLEXION,
SINO DE AGCION”

Tras el éxito en 2012 de Escenas para una conversacion después

del visionado de una pelicula de Michael Haneke, la troupe de

El Conde de Torrefiel regresa en noviembre al Teatro Pradillo con

una pieza sobre la insatisfaccién del mundo contemporédneo

ROGEATO BOLANGD

2666

"

Literatura, coreografia y artes plasticas se dan la mano en La chica de la agencia de viajes nos dijo que habia piscina en el apartamento.

Su nombre aristocratico poco o nada tiene que ver con las propuestas sutiles, frescas y contempora-
neas a las que El Conde de Torrefiel nos tiene acostumbrados desde el estreno de su primera pieza en
2010. La chica de la agencia de viajes nos dijo que habia piscina en el apartamento es la cuarta
propuesta escénica de la troupe, colaboradora habitual de la también interesante La Veronal. “Aun
siendo muy distintos en la forma y en el contenido, ambas formaciones se retroalimentan constan-
temente en las dinamicas de ataque a la escena”, explican Pablo Gisbert y Tanya Beyeler, cabezas
pensantes de El Conde de Torrefiel. Y continiian: “Debido a nuestro trabajo en paralelo, nuestras
piezas tienen una clara composicion coreografica. La Veronal, en cambio, es una compaiia de danza
contemporanea que, sin sacrificar las herramientas mas técnicas y puras de la danza, construye pie-
zas que se contaminan de muchos y diferentes medios artisticos”.

El Conde de Torrefiel se dio a conocer hace tres afios con la puesta en escena de La historia del rey
vencido por el aburrimiento. Desde entonces, ha marcado un paso ligero para estrenar una obra por
temporada: en 2011 fue Observen como el cansancio derrota al pensamiento; y, en 2012, Escenas
para una conversacion después del visionado de una pelicula de Michael Haneke, dejando un
buen sabor de boca entre profesionales y piblicos de toda Espaiia, al presentar sus piezas en salas y
festivales sefieros y comprometidos con la dramaturgia contemporanea, como el Teatro Pradillo y el
Festival SISMO de Madrid, La Fundicién de Bilbao, el Festival NEO y el Antic Teatre de Barcelona,
el Festival Escena Abierta de Burgos, el LEAL LAV de Tenerife o el Festival TNT de Terrassa, entre
muchos otros. Es precisamente en este tltimo encuentro donde, antes de su llegada al Festival de
Otoio a Primavera, tendra lugar, en el mes de octubre, el estreno absoluto de La chica de la agencia
de viajes nos dijo que habia piscina en el apartamento. Con esta pieza, una vez maés, la compaiiia
va mas alla del lenguaje verbal, valiéndose de la literatura, la coreografia y las artes plasticas para
sacar a escena el consumismo y la insatisfaccién eterna de la sociedad contemporinea. Pablo Gis-
bert (Valencia, 1982) y Tanya Beyeler (Lugano, Suiza, 1980) nos lo cuentan aqui con todo detalle.

PREGUNTA.- ;Qué buscdis transmitir al pibli-
co con vuestros montajes?

RESPUESTA.- Las temdticas que tratamos no van
mds alld de lo que nosotros mismos somos cada
dia y lo que nos hace estar intranquilos. Nuestro
entorno mds préximo es el origen de las creacio-
nes. Es imposible separarnos de la idea de hacer
algo que no tenga relacién con la vida de las per-
sonas. La escena nos sirve para organizar todo
aquello que nos arrebata y nos retiene, lo que
en el dia a dia sélo existe de manera efimera o
casual, pero que tiene un significado concreto y
digno de ser expuesto, asi como todo lo que nos
sugiere la imaginaci6n y el misterio de estar aqui
mientras la vida pasa. Es un instrumento para
tratar de comprender. Y eso es lo que ofrecemos
al publico.

P.- ;Cuales son vuestros referentes teatrales? ;Y
vuestros referentes artisticos universales?

R.- Pensamos que no se puede hacer teatro pen-
sando en teatro, desde el teatro y para el publico
de teatro. Eso es muerte por inanicién. El teatro
teatrero es un acto endogdmico y, con ello, defi-
ciente. Nos gustarfa hablar mds bien de puntos
de partida, formas artisticas que nos apasionan
cuando somos nosotros los espectadores. Una
lista en random de gente viva seria: Philippe
Quesne, Ivo Dimchev, Toshiki Okada, El Gran
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Puzzle Cézmico, Mercedes Alvarez, David Shri-
gley, Gaspar Noé, Gisele Vienne, Martin Parr,
Santiago Sierra, Scout Niblett, Harmony Korine,
Mario Vaquerizo, Boys Noize, muchos fanzines
y David Foster Wallace y Roberto Bolafio, que,
aunque estén muertos, son lo mds vivo que se
puede leer hoy.

P.- ;Como es vuestra manera de traducir en
escena la realidad contemporanea?

R.- Nos gusta definir a E] Conde de Torrefiel
como una investigacién que se extiende en el
tiempo. Creamos piezas escénicas como entre-
gas o discursos circunstanciales y limitados
temporalmente, que nos sirven como piquetes
en el camino, un recorrido para alcanzar pre-
cisamente la respuesta a esta pregunta. En los
trabajos anteriores nos hemos centrado en idear
formas para crear una antitesis entre la palabra y
la imagen, entre el texto y la accién, de manera
que el espectador tuviera que cuestionar conti-
nuamente lo que se le presentaba en escena y
asi accionar su propio juicio. Hay una constan-
te en nuestra manera de entender el teatro y es
que éste existe s6lo en la cabeza del espectador.
Nosotros ofrecemos elementos y las herramien-
tas para leer e interpretar esos elementos, pero,
sin la participacidén intelectual del espectador,
el trabajo es inexistente. Es el espectador quien
decide.

P.- ;Por qué ese deseo de trasladar el Pop Art a
una sala de teatro?

R.- Uno de los puntos de interés del Pop Art es
que no pretende decir nada mds de lo que mate-
rialmente es, no esconde ningdin mensaje, no es
un entresijo de lo simbdlico, sino que es auto-
rreferencial y esto lo hace eficazmente concreto
y potente, acapara toda la atencién. Del mismo
modo, esta obra no tiene un tema en concreto,
sino que fluctda por diferentes estados, ambien-
tes y formas. Ademads, el Pop Art tiene la capaci-
dad de dejar aturdido al que lo observa; paradé-
jicamente, resulta dificil aceptar su simplicidad,
su franqueza, su transparencia y, en definitiva, su
arrogancia. Por eso mismo es dificil de olvidar.
Frente al Pop Art, el espectador debe tomar un
lugar distante, para poder asimilar su expresién
descarada y no caer en su trampa. Es un ejerci-
cio mental de desengafio y de lucidez. La obra de
arte existe s6lo en la cabeza de aquel que la mira
y la puede entender como tal. La estética del
Pop Art se sustenta en la epidermis, en el estrato
superficial, en el color, las formas y lo efimero
y hace de todo esto un simbolo en si. Un valor.
El Pop Art es la aniquilacién de los ancestros,
la tradicién y la naturaleza. Es la manifestacién
artistica del poder del capital. Desde hace un
tiempo, todo es potencialmente una obra de arte.
Eso es lo que nos interesa trasladar a escena.

P.- Habéis definido vuestro ultimo espectaculo,
La chica de la agencia de viajes nos dijo que
habia piscina en el apartamento, como una
partitura de cuerpos, palabras y sonidos...

R.- Es una manera de describir nuestra forma
de organizar el material que seleccionamos. En
nuestro caso, el trabajo en escena es fundamen-
talmente de tipo estructural y coreogréfico y se
rige por reglas que se asemejan a las del lenguaje
musical: ritmo, armonia, tempo. Estos criterios
sirven para tejer dindmicas y son aplicables a
todos los elementos que aparecen, desde la luz
al movimiento, desde el texto a la musica. Y,
todo esto, para crear el ambiente idéneo en cada
momento y, asi, una dramaturgia internamente
s6lida pero, sobre todo, autosuficiente.

“ES VITAL QUE UNA SOCIEDAD
SOLIDA TENGA UNA VISION
CONTEMPORANEA DEL ARTE”

P.- Lo grotesco, lo trash, lo feo, lo macabro...
:Qué inspira esta estética en vuestra obra?

R.- El titulo La chica de la agencia de viajes nos
dijo que habia piscina en el apartamento es una
frase que encierra una expresién de desencan-
to y de disgusto. Estos gestos sensibles también
pertenecen a lo grotesco, a lo trash, a lo feo. Al
mismo tiempo, el titulo evoca un contexto con-
tempordneo y popular, la agencia de viajes y
las vacaciones, una circunstancia excepcional y
pasajera que invita al placer. Habla de la idea de
vivir todos los dias como si fueran domingo. La
estética de la obra se construye con todos los ele-
mentos que pueden evocar la convivencia entre
estos estados de pesadumbre y de diversién.

P.- E] montaje habla sobre el consumo extremo
de nuestra sociedad, sobre la insatisfaccién cré-
nica, sobre el sentimiento insaciable, ;estamos
ante una critica constructiva del progreso?

R.- El escenario no es un lugar de reflexion, es
un lugar de accién. La reflexién siempre es pos-
terior a la escena. Esta obra no propone una
contraoferta a la sociedad contempordnea, retra-
ta sus aspectos, los expone y hace de ello una
ficcién, una representacién artistica. El riesgo
de demonizar nuestro tiempo estd en aportar
una visién limitada y poco acertada de aquello
que estamos viviendo. Nosotros tenemos muy
interiorizado el sistema y, aunque lo sintamos
dafiino para todos, también lo sentimos nuestro,
como un brazo. El consumo extremo, la insatis-
faccién o la sobre-estimulacién no son entendi-
dos como connotaciones negativas, sino como
datos objetivos para construir y pensar después
si queremos quitarnos el brazo, tatudrnoslo o
ninguna de las dos opciones.

P.- Esta no es la primera vez que actuais en el
Teatro Pradillo, ;qué significa esta sala para
vosotros? ;Es distinto el piiblico de Madrid que
el de Barcelona o del resto de Espaiia?

R.- Esta es la segunda vez que presentamos en el
Teatro Pradillo. También estaremos dos semanas.
Es el dnico teatro del pais que nos ha programa-
do durante dos semanas seguidas, cuando en
Madrid apenas se conocia a E1 Conde de Torre-
fiel. El equipo de Pradillo es el paradigma del
sabio y del visionario. Es la demostracién de que

un proyecto sélido no es sélo una cuestién de
recursos, sino que es, ante todo, una cuestién de
ideas. Los recursos son mds que necesarios, pero
cuando flaquean, lo que determina el vigor y la
personalidad es la riqueza en ideas. Y esto hace
del Teatro Pradillo un lugar de resistencia artis-
tica. A pesar de su injusta fragilidad econémica,
la programacion es variada y con mucha calidad.
El Teatro Pradillo es para nosotros el lugar 16gi-
co donde exhibir nuestro trabajo. En relacién al
publico, hay ciertas diferencias de temperatura
entre los puiblicos de Espafia, pero son muchos
los posibles factores determinantes y no es sélo
una cuestion geogréfica. La ciudad, el teatro, el
contexto, el dia de la semana..., todo altera y con-
figura la predisposicién del espectador. Actuar
en Barcelona es, para nosotros, de alguna mane-
ra, actuar “en casa”; pero, en varias ocasiones,
nos ha sorprendido la implicacién de algunos
publicos para los cuales éramos unos completos
desconocidos. Madrid, en este sentido, ha sido
una ciudad que nos ha tratado muy bien.

P.- ;En qué momento decidis dedicaros al
mundo del teatro? ;Es posible vivir de ello hoy
en dia en Espafia?

R.- Si trabajas mucho y de manera constante,
antes o después te encuentras dedicdndote a
ello, pero no hay un momento concreto ni una
fecha exacta. El proceso es muy reconocible y
aplicable a cualquier ocupacién. Cuando algo
te apasiona, el primer paso para acercarte a ello
es a través de la observacién y de la practica: el
estudio. Lo que se dirfa echarle horas. Al entrar
mads en contacto, decides si el interés es real y
profundo o superficial. Y, sobre todo y lo més
dificil, es entender cudl es tu lugar en todo esto
y de qué manera puedes aportar algo realmente
bueno. La expresién “vivir de ello” es bastante
delicada, ya que este trabajo no tiene un cardcter
de continuidad, no es una tarea industrial (aun-
que se quiera aplicar el modelo) y estd sujeto a
variaciones que no son calculables de manera
estadistica y, por lo tanto, tampoco su rentabili-
dad es explicita. Es vital que una sociedad sélida
tenga una visién contempordnea del arte, porque
el arte, el bueno, es visionario. En Espaiia, el sec-
tor estd en caida libre, no sélo por la situacién
econ6mica, sino también y, sobre todo, por las
politicas culturales que aniquilan deliberada-
mente el sector. Pero la condena viene de antes,
las formas despreocupadas del pasado no pudie-
ron construir un estatus cultural lo suficiente-
mente sélido, arraigado y justo. Espaiia tiene una
relacién podrida con su cultura, la ama y la des-
precia a la vez. Otro caso mds de violencia. Con
todo esto, si, para nosotros es posible sobrevivir
haciendo teatro, pero es imposible dedicarse a
un solo proyecto y la flexibilidad y las colabo-
raciones de todo tipo forman parte de esta ocu-
pacién.

P.- ;Qué viene después de La chica de la agen-
cia de viajes nos dijo que habia piscina en el
apartamento?

R.- Nuestra intencién es dar continuidad al tra-
bajo hecho, poder mostrar las piezas el mayor
nimero de veces y en el mejor contexto posible,
ya que los trabajos todavia siguen creciendo y
tienen energia. Desde 2010 hemos estrenado una
obra por afio y nos parece un ritmo intenso. El
escenario no es el dnico medio de trabajo, nos
gusta pensar que El Conde de Torrefiel puede
expresarse de diferentes maneras. Por ejem-
plo, nos gustaria hacer una pelicula. Mientras,
seguimos colaborando con La Veronal. La préxi-
ma creacién serd en Madrid, para la Compaiifa
Nacional de Danza: Nippon-Koku se estrenard en
el Matadero en febrero de 2014. L.C.

Foto: EI Conde de Torrefiel
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Pablo Gisbert, responsable de la dramaturgia y la direccién.

TITULO: LA CHICA DE LA AGENCIA DE VIAJES NOS DIJO QUE HABIA
PISCINA EN EL APARTAMENTO

COMPARIA: EL CONDE DE TORREFIEL

DRAMATURGIA Y DIRECCION: PABLO GISBERT

TEXTO: PABLO GISBERT E INTERPRETES

INTERPRETES: CRIS CELADA, TANYA BEYELER & GUESTS

DONDE: TEATRO PRADILLO

CUANDO: DEL 27 DE NOVIEMBRE AL 1 DE DICIEMBRE DE 2013
MAS INFORMACION: WWW.MADRID.ORG/FO

*Las fechas y los horarios estan sujetos a cambios.
Es posible consultar la informacion actualizada de los espectaculos en la pagina web del festival
www.madrid.org/fo
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Pablo Gisbert muestra una escritura punzante y poética en sus obras.

La historia del rey vencido por el aburrimiento (2010).

Observen cdmo el cansancio derrota al pensamiento (2011).

Escenas para una conversacion después del visionado de... (2012).

Y DESPUES DE LA POSMODERNIDAD, (QUE?

por Pablo Caruana

Uno de los aspectos de las compafifas de
finales de los 90 y principios del siglo XXI
del teatro de investigacién, experimental o
independiente (pénganle el sustantivo que
menos rechazo les cause) es la existencia de
colectivos con estructuras cercanas a las de la
compafifa. Algo que en los 90, en este tipo de
teatro, se habia perdido en pos de la figura del
creador solitario. Ejemplo de ello es El Conde
de Torrefiel, que ahora llega a Madrid con su
cuarta obra. Ejemplo inteligente.

El Conde busca tener un trabajo que se vaya
desarrollando a través del tiempo, pero sabe
del callején sin salida que es en estos dias la
estructura cerrada. Asi, hablar de El Conde es
hablar de su trabajo directo con la compaifiia
de danza La Veronal, de su estrecha colabora-
cién con La Tristura, de sus concomitancias
con el colectivo PlayDramaturgia (verdaderos
kamikazes del “streaming escénico”), de su
integracién en un espacio de investigacién
como Azala... El Conde, ademads, cambia elen-
cos, formatos, espacios... Se sabe y se busca en
el cambio y la contaminacién continua, pero
al mismo tiempo es, quizds, la compaiiia de
su generacién con una impronta y un lenguaje
mds reconocible y propio.

La primera creacién que vi de El Conde de
Torrefiel fue hace cuatro afios: Morir Nunca,
una pieza de video que se estren6 en el extin-
to festival de Barcelona organizado por el
colectivo La Porta, el LP (no debemos dejar
de nombrar las muertes, una tras otra, de enu-
merarlas, lamentablemente, van siendo dema-
siadas). Si pueden, échenle un ojo (estd en su
web), en él hay mucho de los cimientos sobre
los que se erige este proyecto artistico: un arte
fundamentado en la accién, una relevancia del
sonido y la musica como basamento drama-
tirgico (no son fortuitas las raices valencianas
del colectivo); y una persona, Pablo Gisbert,
con una de las escrituras mds poéticas y pun-
zantes que me he encontrado en muchos afios,
escritura que ademds tiene uno de los aspectos
mads dificiles de este “nuestro teatro”: humor.

Pueden encontrar el texto de su anterior obra,

Escenas para una conversacién después del
visionado de una pelicula de Michael Haneke,
en la editorial Teatron-Tinta.

Quizds en Espaiia se perdié una generacién de
este “otro teatro”. Casi sin quizds. Hoy tene-
mos ejemplos de una generacién nacida en los
70 (Oskar Gémez — L’Alakran, Rodrigo Gar-
cia, Angélica Liddell, Roger Bernat, la Socie-
tat Doctor Alonso de Tomds Aragay y Sofia
Asencio, Ménica Valenciano, La Ribot, Elena
Cérdoba, Olga Mesa, etc.). Pero algo pasé y
colectivos y proyectos bien potentes de artis-
tas nacidos en los 70 se extinguieron a prin-
cipios del siglo XXI. Las razones son muchas,
y muchas veces casi incomprensibles. Nom-
bres como Lengua Blanca, Carlos Ferndndez o
Marta Galdn son ejemplo de ello.

Entre otras muchas lineas de trabajo, el Teatro
Pradillo quiere aunar esos mundos, dar conti-
nuidad a una escena que “naci6” (por sefialar
paritorio) de entre el teatro independiente y la
renovacién de la danza de los 80 y que hoy ya
tiene mds de 25 afios de existencia. Ser punto
de encuentro, acompaiiar y no dejar, aunque
sea desde esta pequeia isla sita en el barrio
de Prosperidad, que ocurran desapariciones
motivadas sobre todo por la falta de apoyo,
no solo econdémico, en las que tantas veces se
encuentran creadores y colectivos.

El Conde de Torrefiel es un punto vital en esa
linea imaginaria. Su manera de hacer, su apa-
rente levedad que simula irénicamente posmo-
dernidad avezada y su apertura a meterse en
mil fregados, que es, al mismo tiempo, inteli-
gencia estratégica para con su absoluta determi-
nacién de conformar un lenguaje de compaiiia,
hacen de ellos una de las posibilidades mds
ldcidas y esperanzadoras de nuestro presente.

Pablo Caruana es periodista y miembro de la Comunidad
Pradillo, una plataforma abierta de artistas, tedricos, técni-
cos y gestores desde la que se piensa y se gestiona el Teatro
Pradillo. Fue fundador y director del Festival SISMO (2009-
2011), en cuya programacion se pudo ver por primera vez en
Madrid a El Conde de Torrefiel.
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Foto: Compagnie DCA
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Con Panorama, Decouflé saca del cajén de sastre coreografias de sus primeros afios, ademas de otras miticas y algunas menos conocidas.

MIRAR ATRAS PENSANDO EN EL FUTURD

El enfant terrible de la danza francesa de los 80, Philippe Decouflé, revisita algunas de las piezas

mds significativas de su carrera junto a su mitica Compagnie DCA en su tltimo trabajo, Panorama,

que en el mes de enero llegara a los Teatros del Canal de la Comunidad de Madrid

restidigitador, mago de las sombras y

uno de los grandes renovadores de la

danza contemporédnea a nivel mundial.

Muchos han sido los calificativos y elo-

gios que a lo largo de los afios han acom-
paiiado la trayectoria del bailarin y coreégrafo
Philippe Decouflé (Paris, 1961). Considerado
todo una institucién del panorama dancistico
internacional, el inquieto Decouflé ha recorrido
buena parte de su carrera de la mano de la com-
paiifa DCA, que é]l mismo fundé hace ya la frio-
lera de tres décadas. Entonces corria el afio 1983
y él apenas superaba la veintena. Hasta nuestros
dias, mucho ha cambiado el panorama de la
danza y la escena, pero él se ha reinventado una
y mil veces; hasta ahora, siempre con acierto.

Famoso por haber sabido (y querido) moverse
como nadie en esa personal encrucijada que él
mismo ha trazado a caballo entre las artes cir-
censes, la imagen audiovisual y la danza, su
bisqueda de nuevas experiencias y territorios
virgenes por explorar parece no haber llegado a
su fin. Su affaire con el video (que desde hace
15 afios viene integrando en sus diferentes tra-
bajos escénicos) se ha alternado sobre las tablas
con otras de sus variadas pasiones, como pueden
ser el cine, el circo, el music hall o el mundo del
cabaré.
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Philippe Decouflé fundé su famosa compafiia DCA en 1983.

Si una cosa estd clara con él, es que Decouflé
no entiende de convenciones. Domina el movi-
miento, busca continuamente el equilibrio entre
el orden y el caos, le seducen las diferencias y
sus eclécticas puestas en escena muestran a un
genio que parece no querer aburrirse jamds. Por
algo serd que a lo largo de su carrera, Decouflé
ha sabido mezclar —sin despeinarse— piezas inti-
mas de pequeifia envergadura con megaeventos
a todas luces (en 1992 disefi6 las ceremonias
de apertura y de cierre de los Juegos Olimpicos
de Invierno de Albertville y, en 1997, la puesta
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en escena de la ceremonia de inauguracién del
50° Aniversario del Festival de Cine de Cannes,
por citar tan sélo algunos ejemplos destacados).
Como muestra de su cardcter inquieto, en su
haber es posible hallar coreografias, trabajos de
video-danza, videos musicales, anuncios televi-
sivos e, incluso, un premiado cortometraje: Le
p’tit bal.

Los juegos de luces y sombras son claves en las piezas de DCA.

A punto de cumplir 52 afios el préximo mes de
octubre y a tenor de lo que han dicho las criti-
cas internacionales de su tltimo trabajo, Panora-
ma, que ahora se estrena en Espaiia, parece que
Decouflé se mantiene en la misma buena forma
a la que ya nos tiene acostumbrados. En Madrid
se dejé ver por ultima vez con Coeurs Croisés en
mayo de 2010, en el Teatro Circo Price. En esta
ocasion, visitard los Teatros del Canal el préximo
mes de enero de 2014. Para montar Panorama,
el coreégrafo decidié revisar la historia de su
compafifa DCA sumergiéndose en sus anteriores
trabajos. Pero como él mismo afirma, su dltima
creacién es mds una variacién que una repeti-
cién. Decouflé revisita el pasado, pero apuntan-
do, una vez mas, hacia el futuro.

Con Panorama, ha querido sacar del cajén de
sastre piezas de sus primeros afios, como Vague
Café o Jump, y también otras que no pudieron
verse con asiduidad en escena, como Codex,
Petites piéces montées o Shazam!, entre algu-
nas otras. El juego estd en la evolucién y en el
trueque. Bailarinas femeninas sustituyen a los
intérpretes masculinos de las piezas originales.
Fisionomias y cuerpos distintos a los de antes se
enfrentan ahora a los mismos pasos. Los quin-

Foto: Christian Berthelot

tetos se cambian por los antiguos cuartetos en
fragmentos reinterpretados... Ademds, Panora-
ma marca el regreso de la colaboracién con dos
de sus mds leales compaifieros: Eric Martin, que
dirige al equipo de bailarines, y Philippe Guillo-
tel, que (re)diseiia el vestuario.

Cuando presenté Sombrero en Madrid en 2006,
pieza que también aborda en Panorama, Decou-
flé afirmé en una entrevista de prensa que “es
importante hacer sofiar a la gente”. Entonces
lo consiguié con un celebrado juego de luces y
sombras. Ahora, con Panorama, el coredgrafo
galo ha querido hacer un guifio a toda su carrera
para hacer gala, una vez méds, de una gran cele-

bracién sobre las tablas. LUISA CASTINEIRA

Danza, circo y video se suman en las obras de Decouflé.

PANORAMA
PHILIPPE DECOUFLE
PHILIPPE GUILLOTEL

ERIC MARTIN
MERITXELL CHECA ESTEBAN, JULIEN FERRANTI,
REMY-CHARLES MARCHANT, IOANNIS MICHOS, MATTHIEU
PENCHINAT, LISA ROBERT, VIOLETTE WANTY
TEATROS DEL CANAL, SALA ROJA
DEL 17 AL 19 DE ENERO DE 2014
WWW.MADRID.ORG/F0

*Las fechas y los horarios estan sujetos a cambios.
Es posible consultar la i de los
www.madrid.org/fo

en la pagina web del festival

Foto: Christian Berthelot

DESEO
Queria trabajar con artistas jévenes,
centrdndome en una serie de ideas que
me gustaban. También queria regresar a esa
energfa particular de mis primeros trabajos.
Después de todo, los cantantes repiten sus
mejores canciones, jpor qué no pueden los
bailarines hacer lo mismo? Pero tenfamos
que ser cuidadosos con la eleccién de las
partes, porque el tiempo ha pasado y ya no
somos los mismos. E]l mundo ha cambia-
do. ;Qué ha pasado con todos esos gestos?
;Como se han mantenido con el paso del
tiempo?

EXTRACTOS

Los recuerdos personales y las emo-
ciones fueron la clave. Queria regresar a
las creaciones que s6lo unas pocas personas
habian visto. Vague Café, por ejemplo, con
la que ganamos la competicién de Bagnolet
en 1983 y que nunca habia vuelto a salir a
escena. Al igual que Jump, mi primer traba-
jo de video-danza, que sélo representamos
una vez. Es interesante comparar estas dan-
zas —tipicas de los 80, muy gréficas, con el
estilo de un cémic— con trabajos posterio-
res mds suaves, libres y fluidos, por ejem-
plo, Petites pieces montées y Decodex. He
incluido también algunas “cosas raras”, mds
cercanas al circo en realidad, que habiamos
explorado, por ejemplo, en trabajos como
Triton, asi como nuevas variaciones sobre
los espejos y las sombras de las marionetas.

VARIACIONES

Es un verdadero desafio recrear piezas
de danza que dependen en gran medi-
da de los bailarines originales... jy sélo
queda uno de entonces, Christophe Salen-
gro! Asi, hemos cambiado la distribucién
de los papeles y hemos mezclado algunas
partes de las coreografias. Por ejemplo, una
sobra de Sombrero se abre paso dentro de
un extracto de Triton con un traje inspirado
en Shazam!... Todo esto se corresponde con
la idea de una interpretacién viva integral,
que nos hace pensar en artistas como Alwin
Nikolais y Oskar Schlemmer, donde la ima-
gen, la musica y el vestuario son tan impor-
tantes como la propia danza, con todos esos
elementos participando en la reescritura de
la pieza.

EL ELENCO

Encontrar a las personas adecuadas
es muy dificil, pero también resulta
muy estimulante; si los intérpretes son
los correctos, casi la mitad del trabajo esta
hecho. Y no es sélo suficiente con tener a
los individuos adecuados, los intérpretes
deben encajar entre si para crear la magia.
Todos ellos son buenos bailarines y la
mayoria pueden también cantar, tocar un
instrumento o actuar. Compartimos una
sensibilidad artistica y creamos vinculos
y uniones entre las secuencias existentes.
Panorama es una coleccién de variaciones
sobre las formas anteriores, pero crear este
mosaico es casi mds complejo que crear un
nuevo trabajo. Y, al final, destaca por si sola
como una produccién independiente.

IMPRESION FINAL

Con Panorama, tengo la sensacién de
que he regresado a un gran apartamento
en el que una vez vivi, pero en el que ahora
los muebles estdan colocados en un sitio
diferente. Tenfa unos 20 afios cuando fundé
la compaiiia DCA. Hace mucho tiempo de
aquello, pero parece que hubiera sido ayer.
Porque, en realidad, no importa si estoy tra-
bajando en megaeventos como los Juegos
Olimpicos de Invierno de Albertville o en
proyectos para mi compafifa, siempre sigo
haciendo el mismo trabajo. Con el mismo
placer y con la misma curiosidad.




BIOGRAFIA

Formado en la Escuela de Circo de Annie
Fratellini y en la Escuela de Mimo de Mar-
cel Marceau, Philippe Decouflé fundé en
1983 su propia compaiiia, DCA. En 1993 se
instalé junto a su troupe en Saint-Denis, a
las afueras de Paris, en un espacio multi-
disciplinar con salas de ensayo, talleres y
oficinas, donde conviven artistas, disefa-
dores, técnicos e inventores. El lugar, en
alusién a la antigua ocupacion del edificio,
fue rebautizado como La Chaufferie (es
decir, el cuarto de calderas).

La primera produccién de Philippe Decou-
flé junto a DCA fue Vague Café, cuyo éxito
result6 instantaneo entre la critica y el
publico. A este especticulo le siguieron
Surprises, Fraicheur limite, Soupiére de
luxe, Tranche de cake, Codex, Novem-
bre, Triton, Petites piéces montées, Deco-
dex, Shazam!, Solo, Tricodex, Sombrero,
Coeurs Croisés, Octopus y Panorama. Phi-
lippe Decouflé ha dirigide también cortos,
videos musicales (para New Order o Fine
Young Cannibals) y anuncios (para mar-
cas como Polaroid). Uno de los hitos de
su carrera mas alla de las tablas llegé en
1989 con Bleu Blanc Goude, el desfile de
Jean-Paul Goude en el Bicentenario de la
Revolucién Francesa, para el cual Decou-
flé coreografié La danse des sabots. De
la mano del Festival de Otofio a Primave-
ra, Philippe Decouflé y DCA han visitado
Madrid con Shazam!, en el afio 2000, con
Sombrero, en 2006, y con Coeurs Croisés,
en 2010.

Ademas de su trabajo junto a su compaiiia,
Philippe Decouflé dirigié la Graduacion del
French Circus Arts Centre con Cirk 13 en
2002, asi como Désirs, del famoso cabaré
parisino Crazy Horse. Mds recientemen-
te, en 2011, dirigi6 Iris para el Cirque du
Soleil, un espectiaculo permanente de tema-
tica cinematografica en el famoso Kodak
Theatre de Los Angeles. En 2012, ademas
de poner en pie Panorama, presenté Opti-
con en Paris, un proyecto expositivo inte-
ractivo de video instalacién, que confirmé
una vez mas su popularidad a nivel inter-
nacional.

alicante

PUERTO DE SALIDA
VUELTA AL MUNDO A VELA

UN LIBRO SOBRE EL COREOGRAFO

PHILIPPE DECOUFLE, por Rosita Boisseau

Aprovechando que Philippe Decouflé ha querido hacer memoria y revisitar con Panorama algunos de los hitos de su carrera junto a su compaiiia DCA,

la periodista y critica especializada en danza Rosita Boisseau, toda una institucién de la prensa francesa, ha seleccionado especialmente para la Revista
del Festival de Otofio a Primavera un extracto de su famoso libro Philippe Decouflé, un estudio que, publicado en 2003, apunta certeramente las claves
de la trayectoria de ese genio renovador de la danza contemporanea que es el coredgrafo galo.

“En la introduccién de Shazam! (1998) precisa
(en calzoncillos y chaqueta de vestir): “Estoy
muy contento de estar aqui con ustedes esta
noche; contento pero a la vez incémodo por
tener que hablar, porque yo soy bailarin y estoy
acostumbrado a expresarme con el cuerpo”. Esta
frase, revestida de torpeza sabiamente dosifica-
da, encierra el encanto de Decouflé. El lo sabe
y lo utiliza con moderacién para no perder el
contacto directo con él mismo y con el ptblico.
A continuacién, los intérpretes retoman, cada
uno por su lado, esta férmula ya famosa. Y asf, el
espectdculo se convierte en un ardid para captar
la atencién cuyo tono parédico no ensombrece
la franqueza de la confidencia por muy falsa-
mente ingenua que ésta sea. Un aire como de
improvisacién, de inacabado, proporciona una
excelente vdlvula de escape para el miedo y para
la cuestién de la obra acabada. Shazam! (férmu-
la utilizada por los prestidigitadores para hacer
aparecer un objeto), “fantasmagoria poco fiable
para abuelas fragiles y nifos sin edad”, se pre-
senta como la quintaesencia del arte de Decou-
flé, identificable desde el primer momento como
sélo lo son los verdaderos creadores. Esta pieza
es también un esbozo en el que el coredgrafo
deja de lado los adornos que tanto gustan a Gui-
llotel para vestir a sus bailarines de la forma més
cercana a la piel posible: calzoncillos, sujetado-
res o albornoces cuando hacen falta.

Con rigor y exuberancia, mezcla por primera vez
danza y cine en directo. Sus obsesiones (encua-
dres, planos, metamorfosis...) circulan ductil-
mente con idas y venidas entre el escenario y la
pantalla. Una pelicula en blanco y negro a modo
de introduccidn, repetida luego en vivo, consti-
tuye una de las escenas antoldégicas de Decou-
flé. En una consecucién de cuadros esculpidos
a modo de encaje, los bailarines se incrustan: el
ojo de este, la oreja de aquel, el pie del otro. De
la imagen al escenario, y viceversa, pasamos del

En Iberdrola estamos en Espana desde 1901

y desde hace una década en 40 paises.

Somos una de las mayores eléctricas del mundo.
Y estamos cuidando los ahorros de medio millon de accionistas.

Estamos contigo

primer plano al plano general, de un pestaiieo a
la curva de un muslo, del individuo al grupo. A
veces, la imagen anticipa la accién, o al revés,
de modo que el movimiento parece propagar-
se misteriosamente de la una a la otra. Es una
visién fragmentada continuamente recompuesta
a la guisa del espectador, cuya mirada —como un
zoom—, modula las imdgenes hasta no discernir
lo verdadero de lo falso. Una vez mds, el telén
rojo del teatro se abre sobre otros telones que, a
su vez, se hunden en un agujero negro: abismo
del mundo que el espectdculo sublima.

Una vez més, espejos multiplican los cuerpos
de los bailarines, pequeifias siluetas juguetonas
atrapadas en un caleidoscopio en constante
movimiento. Mds que otras veces, la oscuridad
reviste el escenario, esculpiendo la arquitectura
inestable y fragil del auténtico espectdculo cine-
coreografico que es Shazam! Hombre de imége-
nes ante todo, al que la narracién clésica y la his-
toria importan poco, Philippe Decouflé se inter-
na sin embargo en el corazén de la narracién: la
actividad humana enfrentada al sinsentido de la
existencia.

A la absurdidad, el coreégrafo responde con la
irracionalidad de lo imaginario, el cortafuego
mds radical contra la impotencia de dominar la
vida. Si, de hecho, él a menudo sueiia con frag-
mentos enteros de sus piezas, es porque ello
entra dentro de lo normal para este artista visual
que recompone el puzzle segin las leyes de la
poesia y lo fantdstico. La fuerza pldstica y la gra-
cia intrépida que tienen las propuestas de este
contador y constructor reavivan en el espectador
zonas subterrdneas de una emocién primigenia.
Entre luz y penumbra, optimismo y gravedad,
vida y muerte, el ptiblico se embriaga. Pero con
un matiz: haga lo que haga para captar su aten-
cién elevando su vida, Philippe Decouflé deja a
la audiencia la libertad de adscribirse o no a sus

imdgenes, de constatar por él mismo que el peri-
plo merece la pena el rodeo. En lo més dlgido
de la ilusién del espectdculo, se permite a veces
desvelar los trucos sin que éste pierda un dpice
de magia. La belleza en Decouflé no es nada
engatusadora, se impone como si nada, guardan-
do las distancias. Simple cuestién de elegancia
que este espiritu pudico cultiva desde lo mds
alto. El arte popular es un don que pocos poseen,
una especie de insolencia suprema”.

Portada del libro Philippe Decouflé, de la periodista Rosita Boisseau.

Rosita Boisseau es periodista independiente y critica especia-
lizada en danza en Le Monde y Télérama. Autora de peliculas
y exposiciones dedicadas a la danza contemporinea, ha publi-
cado ademais los libros: Régine Chopinot (Editorial Armand
Colin), Montalvo-Hervieu, Panorama de la danse contempo-
et néo-classi (Edi-
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ballete ol

raine, Panorama des
torial Textuel) y Danse et art contemporain (Editorial Scala).
Asimismo, ha participado en trabajos colectivos sobre los coreé-
grafos Nicole Mossoux y Patrick Bonté (La Lettre Volée), Marie
Chouinard (Editions du Passage) o Michéle Noiret (Alternatives
théatrales), entre otros. En el afio 2003 publicé, también en la

editorial Textuel, su libro Philippe Decouflé.

IBERDROLA
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Toni y Peppe Servillo interpretan también a dos hermanos en la ficcion, al meterse en la piel del Alberto y Carlo Saporito, dos de los protagonistas principales de la obra.

LA CORRUPCION DEL ALMA HUMANA

: i . o f
llustracion del dramaturgo italiano Eduardo De Filippo.

UNA VOZ INQUEBRANTABLE
DEL TEATRO DEL PASADO SIGLO

Considerado como una de las voces teatrales
mads relevantes y personales del pasado si-
glo XX, Eduardo De Filippo (Népoles, 1900
— Roma, 1984) fue un incansable actor, di-
rector, dramaturgo y cémico italiano. La obra
con la que acaparé su mayor éxito fue Filu-
mena Marturano (1946), que, ambientada en
el Népoles de la posguerra, se convirti6 muy
pronto en uno de los simbolos del neorrea-
lismo italiano. Dos afios después de publi-
car dicha pieza, en 1948, De Filippo firmé
Le Voci di Dentro (Voces desde el interior),
tal vez, uno de los textos mds amargos del
autor. Con él, abordaba de nuevo temas recu-
rrentes de su teatro como la importancia del
silencio y la ambigiiedad entre la realidad y
la ensonacién, dibujando, ademds, un retra-
to mordaz de la institucién familiar. En Le
Voci di Dentro (Voces desde el interior) tras-
ciende, por encima de todo, el sentimiento
de la época y del lugar en el que a De Filippo
le tocé vivir: una Italia presa de la neurosis,
las dificultades y la desilusién que trajeron
al pais los duros afios de la posguerra.

Las miserias del ser humano se suben al escenario de la mano del magnifico director e intérprete italiano Toni Servillo,

que regresa a Madrid junto al Piccolo Teatro di Milano, el Teatro di Roma y el Teatri Uniti di Napoli con la obra neorrealista Le Voci

di Dentro (Voces desde el interior), uno de los textos mas amargos del célebre dramaturgo del pasado siglo XX Eduardo De Filippo

;Qué ocurre cuando los sueflos se confunden
con la realidad? En un ejercicio teatral inteligen-
te y sutil, el gran actor y director italiano Toni
Servillo saca a escena esta dificil cuestién con
su tltimo montaje, que al mismo tiempo dirige
y protagoniza. Le Voci di Dentro (Voces desde
el interior), uno de los libretos més oscuros del
dramaturgo transalpino Eduardo De Filippo, es
una pieza neorrealista sobre las bajezas de la
condicién humana. En esta ocasién, un paisaje
minimalista y abstracto dota de surrealismo el
escenario, al que se suben mds de una docena
de intérpretes para arropar a Toni Servillo, entre
ellos, su hermano Peppe. En la ficcién, ambos
se meten precisamente en la piel de dos herma-
nos, Alberto y Carlo Saporito. Viejos muebles,
sillas y alfombras (que los protagonistas alqui-
lan a menudo para fiestas religiosas con el fin
de ganarse la vida) invaden la casa que ambos
comparten con su tio Nicola. Alberto estd con-
vencido de que un terrible crimen ha sucedido
entre sus vecinos: su amigo Aniello Amitrano
ha sido asesinado y su cuerpo inerte estd escon-
dido en la cocina de la familia Cimmaruta. En
realidad, todo ha sido un suefio, pero tan intenso
que Alberto se convence a s{ mismo de que se
trata de un suceso real y avisa a la policia, que,
obviamente, no hallard ni el mds minimo rastro
del cuerpo. Alberto entiende, aunque demasiado
tarde, que todo ha sido fruto de un mal suefio.

La hipocresia y la mezquindad del alma huma-
na salen a relucir en una trama con giros ines-
perados, que pone en tela de juicio los odios y
rencores familiares de los personajes que salen a
escena y, a través de ellos, del mundo en general.
Pero, jqué sucederd cuando el “falso muerto”
regrese sano y salvo al lugar de los hechos? ;Cudl
serd la reaccién de los implicados en semejan-
te enredo de corrupcién y engafio? La reflexién
del protagonista, Alberto Saporito, se hard eco
en la conciencia del espectador cuando recuer-
de lo sabio que era su tio Nicola, quien “dejé de
hablar, no porque fuera mudo, sino porque hacia
afios que el mundo se habia vuelto sordo”.
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El actor y director italiano Toni Servillo es también conocido por sus papeles en la gran pantalla, en peliculas de éxito como Gomorra o Il Divo.

Toni Servillo es uno de los actores y directores
mas reverenciados del teatro italiano y europeo.
Napolitano nacido en 1959, fundé el Teatro Stu-
dio de Caserta en 1977 y el Teatri Uniti di Napoli
en 1987. Ha sacado a escena piezas de autores
como De Filippo, Pirandello, Viviani, Moscato,
Moliére, Marivaux, Omero, Marcoaldi, Trevi-
san y Goldoni, y ha dirigido éperas de Mozart,
Mussorsgsky, Strauss, Rossini y Beethoven. Su
carrera cinematografica tampoco desmerece su
celebrada trayectoria sobre las tablas, al haber
trabajado a las 6rdenes de directores como
Mario Martone, Paolo Sorrentino, Matteo Garro-
ne, Nicole Garcia, Theo Angelopoulos y Marco
Bellocchio. Quizd, algunos de sus filmes mads
conocidos para el gran piblico sean II Divo, De
Sorrentino, y Gomorra, de Matteo Garrone, que
se alzo6 con el Gran Premio del Jurado en el Festi-
val de Cannes en 2008 y por cuya interpretacion,
Servillo gané el Premio Europeo al Mejor Actor
en los European Films Awards (EFA).

UN ARTISTA DE PESO. En escena, para la posteri-

dad han quedado las memorables interpretacio-
nes de Servillo en montajes como Sabato, Dome-
nica e Lunedi, de Eduardo De Filippo, Tartufo y
El misdntropo, de Moliére, Las falsas confiden-
cias, de Marivaux o Trilogia della villeggiatura,
de Goldoni. Su capacidad para sumergirse en
personajes de cardcter torturado le ha valido el
aplauso undnime del publico y la critica a lo
largo de toda su carrera. En Le Voci di Dentro

(Voces desde el interior), Toni Servillo se desdo-
bla en los roles de director y actor protagonista
para abordar de nuevo un texto de su admirado
autor De Filippo. En una entrevista con la pren-
sa italiana, el propio Servillo explicaba cémo “la
obra habla de la ruina moral que sigui6 a la ruina
material de la Italia de la posguerra”.

Le Voci di Dentro (Voces desde el interior) ate-
rrizard en los Teatros del Canal de la Comuni-
dad de Madrid en mayo de 2014, abalada por el
sello de calidad de tres grandes compaiiias de la
escena europea: Piccolo Teatro di Milano — Tea-
tro d’Europa, Teatro di Roma y Teatri Uniti di
Napoli. Su estreno absoluto tuvo lugar el pasado
mes de marzo en Marsella y, antes de su paso por
Madrid de la mano del XXXI Festival de Otofio
a Primavera, la obra podrd verse en octubre en
el Festival Temporada Alta de Girona. El diario
La Marseillase lleg6 a definir este montaje como
“una fiesta para la vista y el oido que nadie debe
perderse”, mientras que otro tabloide, Il Sore 24
Ore, destacaba: “Pasado y presente se mezclan
de forma natural en un tapiz de luces, largos
silencios y muchas voces interiores que unen
Mildn y Népoles en una obra de teatro neorrea-
lista italiano que nunca pierde el ritmo, una
pieza ambientada en el pasado, pero que habla
del presente y se cuestiona el futuro”. Las expec-
tativas parecen estar servidas con este afilado
montaje que se gana el favor de la critica alli por
donde pisa. LUISA CASTINEIRA

Mas de una docena de intérpretes ponen en pie Le Voci di Dentro.

LE VOCI DI DENTRO (VOCES DESDE EL INTERIOR),
DE EDUARDO DE FILIPPO
TONI SERVILLO
CHIARA BAFFI, BETTI PEDRAZZI, MARCELLO
ROMOLO, LUCIA MANDARINI, GIGIO MORRA, PEPPE SERVILLO,
TONI SERVILLO, VINCENZO NEMOLATO, MARIANNA ROBUSTELLI,
ANTONELLI COSSIA, DAGHI RONDANINI, ROCCO GIORDANO,
MARIA ANGELA ROBUSTELLI Y FRANCESCO PAGLINO
PICCOLO TEATRO DI MILANO — TEATRO
D’EUROPA, TEATRO DI ROMA Y TEATRI UNITI DI NAPOLI
TEATROS DEL CANAL, SALA ROJA
DEL 15 AL 17 DE MAYO DE 2014
WWW.MADRID.ORG/FO

*Las fechas y los horarios estan sujetos a cambios.
Es posible consultar la i de los
www.madrid.org/fo

en la pagina web del festival

llustracion: Mimmo Paladino
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La muerte de un amigo sofiada por uno de los protagonistas, Alberto Saporito, desata el escandalo.

por Toni Servillo

“Eduardo De Filippo es el méds extraordinario y, posiblemente, el dltimo representante de la dramatur-
gia popular contempordnea. Después de Eduardo, la prevalencia del aspecto formal distanci6 al teatro
de cualquier dimensién popular real. El es el autor teatral italiano que, como parte de su estilo drama-
tico, mds eficazmente favorecié el encuentro, y no la separacion, entre el texto y la puesta en escena.
Abordar sus trabajos es adentrarse en ese equilibrio inestable entre la palabra escrita y la palabra habla-
da que hace de su teatro algo ambiguo y siempre sorprendente. Siguiendo sus ensefianzas, trato de no
permitir nunca que el texto prevalezca sobre la interpretacion, ni la interpretacién sobre el texto, ni la
direccién sobre el texto y su interpretacién. El profundo espacio en silencio que existe entre el texto,
los actores y el ptiblico llena el escenario de significado noche tras noche, actuacién tras actuacién.

Le Voci di Dentro (Voces desde el interior) es la obra en la que Eduardo, aun manteniendo una atmés-
fera suspendida entre la realidad y la ilusién, indaga mds profunda y decisivamente en las conciencias
culpables de sus personajes y, por lo tanto, de la audiencia. El asesinato de un amigo, soflado por el
protagonista principal Alberto Saporito, que cree que el delito ha sido cometido realmente por sus
vecinos, pone en marcha los oscuros mecanismos de la sospecha y de la acusacién, hasta desembocar
en una verdadera “atomizacién de una conciencia culpable”, en la que Alberto Saporito se ve a si
mismo como un testigo y un cémplice trdgico, sin poder hacer nada para redimirse. Eduardo escribié
esta pieza en las postrimerias de la Segunda Guerra Mundial, dibujando con precisién la decadencia
de los valores que experimentaria la sociedad en todo el mundo en las décadas siguientes. Y todavia
hoy, parece que Alberto Saporito se baja del escenario y se acerca los espectadores, diciéndoles que la
historia que estd contando les concierne, porque todos somos victimas, abrumados por la indiferencia
de otro periodo de posguerra moral”.

W Camunddad de Madrid
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El Piccolo Teatro di Milano — Teatro d’Europa copodruce Le Voci di Dentro con el Teatro di Roma y el Teatri Uniti di Napoli.

“Un Teatro de arte para todos”. Tal fue el eslo-
gan que acompaii6 al Piccolo Teatro di Milano
en el momento de su fundacién, cuando corria
el afio 1947, de la mano de Giorgio Strehler,
Paolo Grassi y Nina Vinchi. Desde entonces,
Piccolo puede presumir de haber sido el pri-
mero, y quizds, el mas famoso, teatro de reper-
torio de toda Italia. Financiado desde sus ori-
genes por organismos estatales y locales como
un servicio publico para el bienestar de los
ciudadanos, dos son sus principales objetivos:
poner en pie montajes de calidad y que éstos
sean accesibles a una audiencia tan amplia
como sea posible.

Bajo la batuta de su primer director, Giorgio
Strehler, Piccolo Teatro di Milano se atrevié
con textos de Shakespeare, Brecht, Goldoni o
Chéjov, por citar sélo algunos de los grandes
autores que entonces saco a escena. En 1998,
Sergio Escobar y Luca Ronconi asumieron la
direccién del teatro, un cambio que llegé con
aires tanto de internacionalidad, consolid4n-
dose como un punto de encuentro cultural en
Europa, como de polivalencia, abriéndose a
diferentes tipos de disciplinas y estilos: desde
cldsicos como Calderén de la Barca, Euripides
o Esquilo hasta piezas contemporédneas fir-
madas por Edward Bond o Jean-Luc Lagarce,
pasando por textos menos habituales de los
circuitos escénicos mds convencionales (como
los de Schitzler) o, incluso, poniendo en pie
adaptaciones teatrales de famosas novelas,
como la mitica Lolita, de Navokov.

En esta ocasién, Piccolo Teatro di Milano llega
al XXXI Festival de Otofio a Primavera con
una coproduccién junto al Teatro di Roma y
el Teatri Uniti, otras dos célebres instituciones
del pais transalpino. El Teatro di Roma, funda-
do en 1964, cuenta en su haber con directores
de la talla de Vito Pandolfi, Franco Enriquez,
Luigi Squarzina, Pietro Carriglio, Luca Ronco-
ni, Mario Martone, Giorgio Albertazzi, Giovan-
na Marinelli o el actual Gabriele Lavia, en el
cargo desde el afio 2011. El empefio del Teatro
di Roma no cesa cuando se trata de mostrar
a la audiencia los aspectos mds emocionan-
tes de los grandes cldsicos, dejdndole ademads
espacio a las novedades mds frescas de la
escena no soélo italiana, sino también interna-
cional. Por su parte, el Teatri Uniti di Napo-
li nacié en Népoles en 1987, tras la uni6én de
tres diferentes compaiiias, Falso Movimento,
Teatro dei Mutamenti y Caserta Teatro Studio,
de la mano de tres directores, Mario Martone,
Antonio Neiwiller y Toni Servillo. Su apor-
tacién a la escena italiana y extranjera desde

hace mds de 25 afios ha sido indiscutible, sir-
viendo como un laboratorio permanente para
la produccién y el estudio del arte escénico
contempordneo (mezclando, en algunas oca-
siones, el lenguaje teatral con la musica, la
danza, el cine y las artes visuales).

Volviendo al Piccolo Teatro di Milano, hoy en
dia, sus obras son habituales de los festivales
y salas internacionales con mds renombre del
mundo, mientras que en su hogar, Mildn, tiene
su sede en tres auditorios: el Piccolo Teatro
Grassi (su espacio primitivo), el Teatro Stu-
dio (de cardcter experimental, que acoge ade-
mds una escuela de teatro) y el Piccolo Teatro
Strehler (el mayor de todos ellos, en funcio-
namiento desde 1998, con la friolera de 968
butacas). Estas singulares salas de teatro no
limitan su actividad a acoger las producciones
de su propia compaiiia (producciones que, por
otra parte, ya resultan ser, por si solas, razo-
nes de peso como para poner en pie uno, dos
o tres auditorios), sino que cuentan, ademsds,
con invitados de auténtico lujo de forma mds
o menos periédica: léase Peter Brook, Simon
McBurney, Patrice Chéreau, Robert Lepage,
Declan Donnellan, Robert Willson, Eimuntas
Nekrosius, Lev Dodin, Ingmar Bergman o Lluis
Pasqual, entre otros; es decir, lo mds selecto de
la escena internacional de las ltimas décadas
(muchos de ellos, también habituales de los
escenarios madrilefios de la mano de Festival
de Otofio a Primavera).

En Espaiia, el Piccolo Teatro di Milano no es
para nada un desconocido. Su sello se ha deja-
do sentir en montajes tan celebrados como la
6pera Cossi Fan Tutte, dirigida por Giorgio
Strehler, que pudo verse en el Teatro Espafiol
de Madrid en 2004, Il Ventaglio o la Trilogia
della villeggiatura, de Carlo Goldoni, con
direccién de Luca Ronconi y Toni Servillo res-
pectivamente. Estas dos tltimas piezas fueron
presentadas también en el Festival de Otofio a
Primavera, la segunda de ellas, una vez mis,
de la mano del Teatri Uniti di Napoli.

Poco mas resta decir de este clasico de la esce-
na europea, y es que sus cifras tampoco pasan
desapercibidas: unas seis décadas de actividad
incansable, cerca de 300 piezas producidas,
200 de las cuales fueron dirigidas por su fun-
dador Giorgo Strehler, 198 intérpretes licen-
ciados en su escuela de teatro (fundada por
Strehler en 1986 y hoy dirigida por Luca Ron-
coni), etc. Llegados a este punto, sélo cabe pre-
guntarse qué nos deparardn sus préximos 60
afios de trayectoria. Tantos, por lo menos. L.C.
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Los miembros de tg STAN, compafiia fundada en 1989.

“LA OBRA

ES UNA DE
ESAS JOYAS
UNIVERSALES
DE LA
HISTORIA
DEL TEATRO”

El colectivo belga tg STAN
llega en junio de 2014 a

la Sala Cuarta Pared con
Traicion, una de las piezas
més celebradas del Nobel

de Literatura Harold Pinter,
que narra los sinsabores de
una tragica relacién amorosa

a tres bandas

| XXXI FESTIVAL DE OTONO A PRIMAVERA

PREGUNTA.- tg STAN es un colectivo en acti-
vo desde finales de la década de 1980, ;por qué
fases habéis pasado el mundo del teatro desde
entonces? ;Habéis pensado alguna vez en aban-
donar? ;Es mas sencillo trabajar ahora o antes?

RESPUESTA.- Desde el principio, considera-
mos nuestra compaiia como un vehiculo para
hacer realidad los suefios y las aspiraciones de
los individuos que formaban parte de ella. Algu-
nas veces estos suefios eran comunes y otras no.
La libertad para trabajar con otras personas o en
otros circulos siempre estuvo ahi. En un espec-
tdculo estamos los cuatro miembros juntos; en el
siguiente, solo uno o dos con algunos invitados;
y otras obras son una colaboracién entre STAN
y reconocidas compaiifas de la escena europea,
como Dood Paard, Maatschappij Discordia, De
Koe o NTGent, etc. Por todo esto, nuestra evolu-
cién ha sido muy orgédnica y continua.

Otra consecuencia de este enfoque es que nunca
hay la necesidad de “dejarlo”. Cuando alguien
me pregunta: jAlguna vez has querido hacer
cosas fuera de STAN?, yo siempre respondo:
“Puedo hacer cosas fuera de STAN estando den-
tro de STAN, asi que, jpor qué voy a tener la
necesidad de dejar la compaiifa?”. En lo que se
refiere a la dltima cuestién, debemos admitir que
hemos estado bastante mimados. No tenemos
muchos recursos, pero siempre hemos conta-
do con el apoyo del gobierno y de otros teatros.
Dicho esto, el clima econémico actual es mucho
mads duro que cuando empezamos. La cultura se
describe cada vez mds como algo “inutil” por
los gobiernos que cada vez mds abrazan el pen-
samiento neoliberal, donde los asuntos sociales
se consideran exclusivamente en términos eco-
némicos.
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.- ;Es vuestro teatro universal o esta dirigido a
un tipo de piblico determinado?

R.- De ninguna manera consideramos nuestro
trabajo apto tan sélo para audiencias expertas.
Da la casualidad de que somos actores a los que
nos encanta pasar el tiempo enredando con los
textos y queremos comunicar las palabras y las
ideas creadas por los autores que adoramos.
Creemos que esos textos son universales, lo que
significa que son accesibles y relevantes para
todo tipo de publicos. Al hablar con los estu-
diantes, siempre les decimos: “Escuchad, si os
gusta el fitbol, estd bien. Si queréis pasaros la
vida en un bar tomando cervezas, seguid adelan-
te, disfrutad. A nosotros simplemente nos gusta
aprender textos de memoria y recitarlos sobre
un escenario ante la audiencia. Esto no nos hace
mejores seres humanos, ni mds inteligentes, ni
mads cultos, es s6lo un hecho. Asi que venid a
Vernos, puede que también os guste. Si no es asf,
estd bien”.

P.- ;Cémo es vuestra técnica experimental y
vuestra puesta en escena?

R.- A menudo, escuchamos que no tenemos ves-
tuario ni escenografia. Eso no es cierto. Trabaja-
mos duro para desarrollar los aspectos visuales
de nuestros espectdculos. Lo que la gente quiere
decir, por supuesto, es que no tenemos trajes ni
decorados en el sentido mds convencional de las
palabras. Nunca imitaremos un escenario realis-
ta ni tendremos vestidos de época. Para noso-
tros, nuestra escenografia siempre es una inter-
pretacién universal de la realidad propuesta por
el autor de cada pieza.

P.- ;Como es el método de tg STAN basado en la
“actuacién pura”?

R.- Hay algunos conceptos que unen a los
actores de STAN o a aquellos que trabajan con
STAN: el hecho de no creer en la “ilusién” en
escena (como si un actor pudiera “ser cualquier
otra persona”) y nuestro rechazo a construir
una “cuarta pared” entre nosotros y la audien-
cia. Cuando desarrollamos un montaje, pasamos
mucho tiempo alrededor de una mesa. Traduci-
mos el texto juntos. Discutimos y desarrollamos
todos los aspectos de la pieza en conjunto (ves-
tuario, iluminacién, dramaturgia, promocién,
decorados...). M4s o menos dos semanas antes
del estreno, nos aprendemos el texto de memo-
ria y hacemos ensayos de ese texto. Desarrolla-
mos la escenografia y lo decidimos todo sobre la
puesta en escena. Pero es fundamental sefialar
dos cosas: la primera es que no decidimos cémo
el actor interpretard su texto. Hacer eso es una
responsabilidad tinicamente del individuo. Y
la segunda es que, en realidad, nosotros nunca
interpretamos la obra antes de que el publi-
co esté presente. No somos capaces de hacerlo
todo “de verdad” sin que estén los espectado-
res. Asi que el primer espectdculo frente a una
audiencia es, en realidad, la primera vez que
interpretamos esa obra. Después de esto, conti-
nuamos discutiendo la pieza y desarrolldndola
todavia mas.

P.- tg STAN es un colectivo que trabaja sin direc-
tor, jes siempre posible tomar las decisiones en
conjunto sin que haya conflicto?

R.- Cuando estdbamos en la escuela, nos dimos
cuenta de que compartiamos un deseo comun:
amdbamos todos los aspectos de la creacién de
un espectdculo. Querfamos decidir sobre el car-
tel, la traduccién, la dramaturgia, el decorado,
la accién, etc. Nuestro trabajo nunca ha sido un
rechazo hacia el director. Simplemente, no éra-
mos capaces o no estdbamos dispuestos a ser
el instrumento para cumplir los suefios de un
director individual. Queriamos tener en nuestras
manos nuestro propio destino, desarrollar nues-
tras propias ideas y representar nuestro propio
trabajo. Es cierto que al trabajar juntos, el con-
flicto siempre estd presente. Y no hay ningin
problema. Sélo cuando consideras los conflictos
como un tabu, se convierten en algo problemati-
co. La democracia es un trabajo duro. Pero, sin
duda, merece la pena. Y se toman las decisiones.
Continuamente. Sélo tienes que trabajar un poco
mds duro para llegar hasta ellas. Pero, realmen-
te, es mucho mds gratificante representarte a ti
mismo y a tu propia compaiifa, en lugar de sim-
plemente ejecutar la decisién que ha sido toma-
da por otra persona.

P.- Habéis afirmado que con vuestro teatro
explordis la relacién pura que existe entre el
intérprete, el personaje y el texto... ;de qué
manera?

R.- Somos muy abiertos y directos, nos presen-
tamos vulnerables y “desnudos” ante el publi-
co. Hay tres socios o compafieros en un teatro:
el actor, el autor y la audiencia. Y el tarea del
actor es la de ser un mediador entre el autor y el
publico. Y no tratar al espectador como si fuera
tonto, sino valorar su inteligencia. Otro poten-
te motor para STAN es el hecho de que somos
nosotros mismos quienes elegimos los textos.
Nadie nos dice qué libreto debemos representar.
De este modo, la relacién entre nosotros, el texto
y la audiencia es siempre una linea recta.

P.- Defendéis la absoluta libertad de accién en
escena, ;como es posible trabajar sin dogmas ni
reglas preestablecidas?

R.- La libertad absoluta es, por supuesto, impo-
sible. La vida de un actor en escena siempre estd
influenciada por toda una plétora de contradic-
ciones y paradojas. Verdad y mentira, caliente
y frio, libre y encarcelado, honesto y engafioso,
libre y unido, etc. Algunas veces, nuestras obras
estdn perfectamente organizadas y otras no. Pero
el objetivo final es siempre el mismo: llegar a
los corazones y a las mentes de los espectado-
res. Siempre tienes que preguntarte a ti mismo lo
siguiente: “;Cémo lo hago?”. Y, para cada obra,
la respuesta es més o menos diferente. Algunos
montajes requieren un contacto muy directo con
el puiblico, mientras que otros funcionan mejor
con un contacto menos directo. Algunas veces
es necesario mucho decorado y otras es mejor
un espacio casi vacio. En ocasiones, hay pocas
normas, mientras que en otras hay un mon-
tén... “Dogma” es un término negativo que, por
supuesto, tenemos que evitar. En general, nues-
tra manera de estar sobre el escenario, nuestro
trabajo, nuestra forma de actuar, nuestra estética,
todo, es la consecuencia de las cualidades y de
los defectos de los individuos que han creado la
pieza. Ni mads, ni menos.

P.- ;Vuestro método es no tener método?

R.- Lo cierto es que no tenemos un método pre-
concebido desde el principio. Los tedricos si han
definido hébilmente nuestra forma de trabajar,
pero nosotros “s6lo” hacemos aquello que es lo
nuestro. Por supuesto, tenemos nuestras opinio-
nes y nuestros puntos de vista, como exponia
anteriormente, pero el nicleo de nuestra forma
de hacer es el deseo y no una teoria cerebral,
dramatirgica o metédica. De nuevo, nuestro
método es, en realidad, una consecuencia de
nuestras cualidades, ideas, defectos...

P.- En tg STAN todo esta volcado en el desarro-
1lo pleno del artista... Después de dos décadas
de trabajo, ;seguis aprendiendo cosas nuevas
cada vez que salis a escena?

R.- Por supuesto que aprendemos. Esa es una de
las consecuencias maravillosas de trabajar conti-
nuamente con otra gente. Siempre nos ha pare-
cido importante colaborar con otros intérpretes,
mds jévenes o mds viejos. Y cuando trabajamos
con ellos, forman parte de STAN por el periodo
de tiempo durante el cual desarrollamos e inter-
pretamos ese espectdculo en concreto. No hay
jerarquia entre ellos y nosotros cuando colabo-
ramos en un montaje. Nuestro aprendizaje conti-
nuo también se alimenta de nuestras giras inter-
nacionales. Todas las personas que nos encontra-
mos nos muestran cosas muy ricas y diferentes.

P.- Habéis sacado a escena a todo tipo de auto-
res, ;tenéis alguno favorito?

R.- Nuestro trabajo puede dividirse en tres cate-
gorfas: Nuevas dramaturgias, compendios o com-
posiciones de textos y obras antiguas, es decir,
pertenecientes al repertorio teatral... Y, como
somos nosotros mismos quienes escogemos los
textos, podemos seguir el impulso de nuestros
deseos. Algunas veces nos apetece reir, otras que-
remos hacer llorar a la gente. En ocasiones, bus-
camos hablar directamente de politica y, en otras,
deseamos hacer una historia de amor desespera-
do. El repertorio de la compaiifa se construye a
partir de los proyectos individuales y comunes
de los miembros de STAN. Sin embargo, para
simplificar, podriamos citar a: Chéjov, Gorki, Ber-
nhard, Biichner, Schnitzler, Racine, Moliere, Pin-
ter, Stringberg, Ibsen, etc. Y la lista continta...

P.- Vuestro colectivo nacié en 1989 como res-
puesta a su insatisfaccién con la escena que
entonces os rodeaba, jcontinudis insatisfechos
con ella 25 afios después?

R.- Es importante remarcar que nuestras moti-
vaciones para fundar la compaiifa fueron posi-
tivas, no negativas. Querfamos estar involucra-
dos en todo lo que concierne a la creacién de un
espectdculo. Nuestra principal motivacién no
era el rechazo, sino el deseo. Y eso sigue estando
vigente a dia de hoy. Dicho esto, la satisfaccién
absoluta seria posicionarse en un estado muy
perezoso, ;jno?

P.- ;Qué papel juega la politica en vuestros
montajes?

R.- Como comentaba antes, todos nuestros textos
los hemos elegido nosotros y, por lo tanto, refle-
jan nuestros pensamientos y sentimientos. La
politica es una faceta muy presente en nuestras
vidas, por lo que es normal que se haga visible
sobre el escenario. A veces sentimos la necesi-
dad de tratar el tema de una forma muy directa
y, en otras ocasiones, de manera indirecta. Sin
embargo, creo que la ausencia total de politica es
bastante inutil.

P.- ;Hay humor en vuestro teatro?

R.- Creo que es una de las herramientas mds
importantes. Si quieres llegar a tu ptblico, si
quieres moverle, hacerle pensar, plantearle pre-
guntas..., hemos aprendido que el humor y la
ligereza son muy eficientes para alcanzar estas
metas. Digamos que usamos el humor no para
escapar de la tragedia o para ridiculizarla, pero
s{ para hacerla méds tangible, mds profunda. Ade-
mas, algunas veces, nuestros espectdculos son
pura comedia.

P.- Para finalizar, hdblanos de vuestra particu-
lar visién y puesta en escena de Traicion, de
Harold Pinter, el montaje que presentaréis en el
XXXI Festival de Otoiio a Primavera.

R.- Traicién es una de esas joyas universales de
la historia del teatro. No necesita mucha explica-
cién. Asi que nosotros simplemente la hacemos
y esperamos que nuestra manera de interpretarla
ayude a la audiencia a ver la genialidad y la rele-
vancia de esta pieza. Nuestra puesta en escena es
simple y directa. Por supuesto, ya que no esta-
mos dispuestos a interpretar la pieza de forma
realista, como si estuviéramos pasando una peli-
cula sobre el escenario, si hemos necesitado exa-
minar nuestra manera de hacer frente a las situa-
ciones realistas de la obra. Tendréis que venir a
vernos para saber cémo lo hacemos, y decirnos
si os gusta... L.C.
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Un momento de la representacion de Traicion, de Harold Pinter.

TRAHISONS (TRAICION), DE HAROLD PINTER
TG STAN
ROBBY CLEIREN,
JOLENTE DE KEERSMAEKER Y FRANK VERCRUYSSEN
SALA CUARTA PARED
DEL 11 AL 13 DE JUNIO DE 2014
WWW.MADRID.ORG/FO

*Las fechas y los horarios estan sujetos a cambios.
Es posible consultar la i io izada de los
www.madrid.org/fo

en la pagina web del festival
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En Amar, el amor es la excusa para desnudar las confrontaciones entre los distintos personajes, interpretados por seis actores, tres hombres y tres mujeres.

ACTUAR,
UN JUEGO
MAGICO
Y RADICAL

Amar, del creador argentino
Alejandro Catalan, es una
interesante e inusual
propuesta de investigacién
escénica basada en el
desarrollo del actor que

en el mes de junio aterrizard

en el Teatro Pradillo

Profundizar en torno a la problemaética del ima-
ginario actoral es el leitmotiv de Amar, la dltima
apuesta del director argentino Alejandro Cataldn
(Buenos Aires, 1971), que en el mes de junio
aterrizard en el Teatro Pradillo de la mano del
XXXI Festival de Otofio a Primavera de la Comu-
nidad de Madrid. Como la propia compaiifa ha
definido, Amar es “una bisqueda y un compro-
miso con la profesién del actor, un malabaris-
mo actoral y una obra”. El montaje, que podra
verse por primera vez no sélo en Espaiia, sino
también en Europa, llega a nuestras salas abala-
do por las calurosas criticas que han ocupado las
péginas de la prensa de su pais. Asi, Radar, el
suplemento del diario argentino Pdgina 12, elo-
giaba: “Amar es una obra para gozar de la actua-
cién”, mientras que, por su parte, Territorio Tea-
tral remarcaba: “El amor es s6lo la excusa para
desnudar miserias, puntos de vista y filosofias

enfrentadas”. Un tabloide argentino tan mitico
como La Nacién tampoco se quedaba corto al
afirmar que: “Es muy destacada esta experiencia
de Alejandro Cataldn como director. Consigue
con este magnifico equipo de intérpretes y técni-
cos realizar un profundo estudio sobre la actua-
cién. Hay mucha pureza en él, mucha investiga-
cién sobre cada ser que asoma en escena, sobre
la teatralidad general, y unos resultados dramati-
cos que bien merecen conocerse”.

La iluminacién se logra con linternas activadas por los intérpretes.

Amar es una propuesta de actuacién pura, cruda
y real, que muestra en escena a seis seres que
deambulan por un bosque, una pista de baile, un
bar y el mar. ;Por la vida, quizds? He aqui una
leccidén de investigacion teatral donde la misica
acompaifla certeramente el trabajo de los acto-
res y donde la iluminacién (a base de linternas
y pequeifios focos) se convierte en un protago-
nista imprescindible de la pieza. Su director, el

Foto: Martin Catz

bonaerense Alejandro Cataldn, ha querido defi-
nir la apuesta como “el truco de unos magos que
revelan que actuar no oculta nada”. El cuerpo
del artista ha de ser capaz de imponer en esce-
na su ficcién. Lo verdaderamente importante es
la capacidad de los intérpretes de hacer creer al
espectador. “La obra se convierte entonces en un
fenémeno vivo, mdgico”, concluye el creador.

En Amar, todos los procedimientos espaciales,
luminicos y sonoros son activados de manera
manual sobre las tablas por los propios actores,
sin que esto suponga un problema para el desa-
rrollo natural de la pieza. Los intérpretes, apenas
iluminados por la luz de las linternas que ellos
mismos manipulan, salen a escena acompaiiados
tan sé6lo por un par de sillas, una rama de drbol y
unos tripodes de micréfono. Y es que estos seis
actores son la columna vertebral y autosuficiente
de un texto que, enfrentando a hombres y muje-
res, aborda las preocupaciones de una genera-
cién que ronda aproximadamente los 30.

La iluminacién permite cambios de espacio casi
de manera instantdnea. Como si estuviéramos
viendo una pelicula, la luz encuadra en oca-
siones el rostro de los los artistas en un primer
plano, para luego abrirse a planos méds generales
siempre que la accién lo requiera. Las linternas
podrian casi compararse con cdmaras de cine,
que dirigen subjetivamente la mirada del espec-
tador sobre lo que el director y los intérpretes
desean resaltar en cada momento. La esceno-
grafia, por su parte, no es algo sélido, sino cal-
culadamente minimo. Todo en Amar parte de
una configuracién cambiante que necesita que
la actuacion, la luz, los objetos y los sonidos se
compongan y encajen entre si para generar la fic-
cién de un montaje redondo.

La musica se convierte, por su parte, en el sépti-
mo -y, de nuevo, imprescindible— actor. Resulta
especialmente curioso cémo el sonido del mar
se produce en vivo sobre el escenario, manual-
mente, gracias a un artilugio fabricado con bote-
llas de pléstico y semillas que los protagonistas
mecen en la penumbra. Todo esto y mucho mds
hace de Amar una propuesta inusual que busca
conducir al espectador, como la propia compa-
fifa apunta, a través de “una noche intensa y
descarriada”. L.C.

Alejandro Catalén es maestro de actores, director teatral y actor.

A principios de 1980 se inici6é en Buenos
Aires una corriente que pronto fue bautiza-
da con el nombre de “teatro under”, donde
el actor ganaba protagonismo al desplegar
una poética propia y singular con su inter-
pretacion. La aparicién de lo que podria lla-
marse “el imaginario actoral” revolucioné
el teatro de Buenos Aires de los afios poste-
riores, fundamentalmente, en la década de
1990, renovando los procedimientos drama-
tirgicos de muchos autores y directores. En
el “teatro under”, los actores no necesitaban
ninguna de las reglas escénicas por las que
normalmente se regia una dramaturgia con-
vencional. jLa clave de su trabajo? Sencilla-
mente, ellos permitian imaginar el teatro de
otra manera.

Esta corriente es, precisamente, el funda-
mento del trabajo de Alejandro Cataldn.
Creador teatral y maestro de actores, Cata-
ldn es ademds un inquieto director cuyas
obras no son, para nada, montajes al uso.
Con él, los procedimientos escénicos se
recomponen y giran en torno al trabajo del
actor. Con todas sus piezas, el portefio busca
el protagonismo y la responsabilidad de la
actuacién para producir las identidades y
los relatos que desea sacar a escena. Como
actor, Cataldn ha trabajado, entre otros, bajo
las 6rdenes de directores de la talla de Hugo
Midén, en El imaginario y en Popeye y Oli-
via, Daniel Veronese, en Circonegro, o Ricar-
do Bartis, en El pecado que no se puede
nombrar. Por otra parte, en su haber como
director teatral se dan cita las obras Foz
(2003), Solos (2005) y Dos minas (2007) y
Amar (2010). Precisamente, la singularidad
y la fuerza del trabajo actoral son, de nuevo,
el pasaporte de este dltimo trabajo, Amar,
que llega a nuestros teatros por primera vez
de la mano del XXXI Festival de Otofio a
Primavera.

La luz y la mdsica tienen un rol protagonista en la obra.

AMAR
ALEJANDRO CATALAN
XIMENA BANUS, MIGUEL ANGEL BOSCO, EDGARDO
CASTRO, NATALIA DI CIENZO, FEDERICO LISS Y PAULA MANZONE
TEATRO PRADILLO
SEMANA DEL 16 AL 22 DE JUNIO DE 2014
WWW.MADRID.ORG/FO

*Las fechas y los horarios estan sujetos a cambios.
Es posible consultar la informacion actualizada de los espectaculos en la pagina web del festival
www.madrid.org/fo

TEATRO

www.teatroscanal.com

por Mario Gas )
Intérpretes: Miguel Angel Sola y
Daniel Freire

Hasta el 6 de octubre

13 de octubre

TEATROS
dlCanal

t*t****

2013
2014

OCTUBRE > DICIEMBRE 2013

Direccion: Angélica Liddell Festival de Otofo
a Primavera
4,5y 6 de octubre

Fundacion Scherzo
15 de octubre y 3 de diciembre

Grupo Galileo Clarmores

Manel (11 de octubre) y

Luis Ramiro (12 de octubre), entre otros.
Octubre-diciembre

Norma Aleandro
Del 9 al 27 de octubre

Victor Ullate Ballet - Comunidad de Madrid
Del 17 de octubre al 3 de noviembre

Perspectivas XXI /

Modsica del siglo XXI en Espafa e
Hispanoamérica

20 y 27 de octubre y

6 y 8 de diciembre

Patrice Thibaud
Festival de Otofno a Primavera
30y 31 de octubre y 1y 2 de noviembre

Del 7 al 23 de noviembre

12 horas ininterrumpidas de musica, danza,
teatro y otras actividades
24 de noviembre

de Hassane Kouyaté y Santiago Sénchez
Del 27 de noviembre al 15 de diciembre

Noism Company
28,29 y 30 de noviembre

Momix
Del 11 de diciembre de 2013
al 12 de enero de 2014

Maipo Cabaret (Buenos Aires)
Del 19 de diciembre de 2013
al 5 de enero de 2014

José Manuel Zapata y
Enrique Viana

Del 20 de diciembre de 2013
al 5 de enero de 2014

Ananda Dansa

Musica en directo del grupo instrumental
de la JORCAM

Del 21 de diciembre de 2013

al 5 de enero de 2014

IBERCAJA
o= MUSICA

13 Conla

14
JORCAM

Consulta toda la programacion en:
www.teatroscanal.com
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TRADICIONES

:
RE(1n )VENTADAS
Mas que un duelo de kathak y flamenco, el dueto de
estos dos creadores, por primera vez juntos, supone /

la unién de sus innovadoras visiones

iran, hurgan y escarban en los rigores de tradiciones

remotas para convertirlas en expresiones de danza con-

tempordnea, haciéndolas coincidir con la sensibilidad

del siglo XXI. No es que Israel Galvan (Sevilla, 1973)

desdeiie el flamenco tradicional. Tampoco se trata de
que Akram Khan (Londres, 1974) reniegue del kathak, danza tra-
dicional de La India. Todo lo contrario. Desde un conocimiento
profundo de estas exigentes disciplinas, cada uno a su manera, ha
coincidido en renovar e innovar estas tradiciones y expresiones
que se crefan petrificadas e inméviles. Para ellos, ni el flamenco
ni el kathak han cerrado su ciclo ni han agotado sus posibilidades.
Ambos han sabido contaminar con inteligencia los legados que
les llegaron de sus padres y a éstos de sus ancestros. Pero no han
querido preservar tradiciones. Lo que han hecho es reconvertir-
las en una experiencia personal a fuerza de romperlas, desguazar-
las, contaminarlas y reinventarlas en forma de lenguajes de danza
inéditos y personales. Ahora, por primera vez juntos en un esce-
nario, intentardn profundizar en sus bisquedas, mirarse el uno al
otro a la misma altura y contaminarse con sus personales modos
escénicos. El resultado de este curioso experimento aun sin titulo,
cuesta imaginarlo pero, qué duda cabe, genera expectacién. Tiene
aires de duelo escénico. Trae la promesa de lo nunca visto. Oferta
a dos titanes en combate, cada cual con sus propias armas, suman-
do en una danza la que son muchas danzas.

En una mirada superficial parecen muy distintos. No lo son tanto,
sin embargo. Le viene a ambos la danza de sus entornos familiares.
Al sevillano de la escuela de sus padres, una academia donde le
ensefiaron el flamenco como es y que él sorbié desde nifo, llegan-
do a ser la promesa de un bailaor deslumbrante. Al londinense
de su madre, una destacada maestra kathak, que inmigré a tierras
britdnicas pero supo mantener viva la cultura de su pafs. Ambos
vivian realidades contrastadas que cambiaban apenas cruzaban el
portal de sus casas. El entorno de Galvén era el del flamenco pro-
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fundo y tradicional que se vive en ciertos ambientes de Sevilla,
pero él también veia y sorbia el mundo de afuera, donde habia
literatura, cine, danza y otras formas de expresién. La casa de
Akram Khan era territorio donde se conservaban modos y usos
culturales, culinarios y artisticos de Bangladesh, pero él no igno-
raba que Londres era lo que se veia desde la ventana y combiné el
kathak de casa con la vibrante danza contemporanea londinense.

Tampoco se mueven en los circuitos tradicionales. Galvan triunf6
primero en Europa que en los escenarios tipicos del flamenco de
su Sevilla natal. Khan no participa en eventos de danzas folklé-
ricas y tradicionales. De hecho, es artista residente de Sadler’s
Wells, probablemente la casa més relevante de la nueva danza en
la capital britdnica. Los dos artistas han coincidido en las plazas
mds renombradas de la vanguardia internacional, en los escenarios
mds innovadores y en los festivales de avanzada. Este mismo vera-
no pasado, estuvieron ambos en el prestigioso Festival de Montpe-
llier. Israel Galvan llevé al evento francés su reciente creacién Lo
Real, en la que explora la fascinacién de los nazis por el flamenco,
y Akram Khan su solo Desh, en el que hurga en los aspectos de la
cultura en Bangladesh. Los dos son artistas abiertos, innovadores,
a su manera virtuosos, y siempre curiosos. Esos rasgos les unen.

Pero diferencias no faltan, desde luego. Galvén es ave solitaria.
Sus espectdculos suelen ser solos de danza acompafiados de musi-
cos en directo, salvo algunas excepciones, como Lo Real, donde
se ha rodeado de auténticas luminarias de la disciplina. Aborda
temas impensables para el flamenco, llegando a inspirarse en el
mismisimo libro biblico del Apocalipsis en su notable El final de
este estado de cosas (redux) o llevando a escena desconcertantes
propuestas como La edad de oro o La metamorfosis. Del flamen-
co tradicional hereda la fiereza, el estar y una técnica impecable.
Akram Khan, por el contrario, se inicié con compaiifa numerosa,
a la que contagi6 la velocidad, precisién y fascinacién del kathak,

pasé luego por un periodo de transicién con solos y duetos con
acompanantes de lujo (entre ellos Sylvie Guillem, Juliette Binoche
o Sidi Larbi Cherkaoui, con quien monté el emocionante dueto
zero degrees), para alternar luego sus solos con trabajos grupales,
destacando Vertical Road, trabajo de hondo calado espiritual. Se
rodea siempre de artistas de muy distinta procedencia, que van
desde Kylie Minogue pasando por el escultor Antony Gormley,
el artista pldstico Anish Kapoor, los compositores Steve Reich y
Nitin Sawhney o el escritor Hanif Kureishi.

Estas diferencias y las que distancian a dos disciplinas tan distin-
tas como el flamenco y el kathak son, contradictoriamente, las que
generan mayor intriga e interés alrededor de este nuevo trabajo
conjunto. Ver aires flamencos en un cultor kathak y viceversa. Pre-
senciar el choque de energias de estos dos descomunales intérpre-
tes. Experimentar la unién de sus lenguajes. Atestiguar un encuen-
tro artistico tan inusual. Disfrutar de sus cuerpos en comunion.
Sentir el contraste entre el gesto espiritual de Khan y el apego
teltrico y terrenal de Galvdn. Descubrir, en tltima instancia, qué
resulta de este matrimonio de culturas, creencias y lenguajes.

OMAR KHAN

TITULO: (SIN TITULO POR EL MOMENTO)

COREOGRAFIA, DIRECCION E INTERPRETACION: ISRAEL GALVAN Y AKRAM KHAN
DONDE: TEATROS DEL CANAL, SALA ROJA

CUANDO: SEMANA DEL 23 AL 29 DE JUNIO DE 2014

MAS INFORMACION: WWW.MADRID.ORG/FO

*Las fechas y los horarios estan sujetos a cambios.
Es posible consultar la informacion actualizada de los espectaculos en la pagina web del festival
www.madrid.org/fo




EN GESTACION UNHIN
S ) DELAANARQUA

Sevilla hasta el séptimo mes de
gestacién y yo iba dentro.

“La tradicién es aquello que se convierte en
Creci bailando con mis padres con un - : oxigeno durante el dia y en diéxido de carbono
respeto al flamenco casi religioso. A " . durante la noche.

Tuve un maestro, Mario Maya, y al i j Sin duda, no encuentro una forma mds simple
tenerle enfrente por primera vez, me AN : | con la que describir aquello que Israel y yo
llevé las manos a la cabeza en sefial de AT hacemos con nuestras respectivas tradiciones.

sorpresa por las cosas nuevas que veia.
: n : Para Israel, el flamenco es su tradicién,
Ensayando con Akram en a2 - 1 mientras que el kathak es mi oxigeno.
Paris, me lo recordé.
Le puse los pasos de mi maestro y le L Durante muchos afios, he divagado
iban a la perfeccién. Se sentia cémodo. hambriento de crear un espacio en el que estas
Vi un Mario joven. diferentes tradiciones pudiesen encontrarse
y convivir la una con la otra, dando lugar a
El lenguaje de Akram me es muy familiar. una nueva y dindmica forma de danza...

Yo bailo descalzo, pero la frontera Pero la razén por la que no lo intentaba era,
entre Akram y yo son mis botas | gl ; sencillamente, lo poco que me atraia la idea
con tacones y puntillas. . de redescubrir lo que otros muchos artistas
k. ya habrfan intentado antes que nosotros y
Me dijo que para él, cuando bailaba, By que, simplemente, consiste en ilustrar la
era como hacerle un regalo al ptblico. . ol relacién existente entre las dos tradiciones.
En cambio, en mi herencia llevo el matar N o
al publico para que él no me mate a mi. . ! ;Cémo rompemos el molde o la tradicién
desde dentro? S6lo cuando me encontré
Creo que Akram crecié con observando la forma de bailar de Israel, me
muchos dioses. A mi, mi familia . 4 di cuenta de que él era el artista al que tanto
solo me ensefié uno. tiempo llevaba esperando, para embarcarnos
juntos en esta travesia de descubrimiento y de
Ahora, quiero conocer con él anarquia (después de todo, la anarquia resulta
muchos dioses y dar las gracias al | a veces necesaria para recordar a la tradicién
ptiblico cuando bailo”. ISRAEL GALVAN El coredgrafo y bailaor espafiol Israel Galvan (arriba). El coredgrafo y bailarin britanico Akram Khan (abajo). Fotos: Luis Castilla y Laurent Ziegler. la necesidad de actualizarse)”. AKRAN KHAN

Todocamino. Todociudad. Todotu.
Nuevo Clase M.

Con el nuevo Clase M de Mercedes-Benz te puedes atrever con todo. Y lo puedes hacer
porque tendras en tus manos un disefio tan Unico que marca la tendencia en su categoria.
Un disefio robusto, moderno y versétil que te permite ser el més elegante tanto por ciudad,
como si decides perderte por la naturaleza.

Nuevo Clase M de Mercedes-Benz, un tododisefio.

Consumo medio 6,0 - 11,8 (I./100 km) y emisiones de CO2 158-276 (g/km)
*Clase M desde 61.150 € (ML 250 BlueTEC 4MATIC de 204 CV). IVA, IMy trar_wsporte incluidos.
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La protagonista de la pieza, Katia Kabanova, prefiere el suicidio antes de tener que soportar una vida presa de las convenciones sociales y de un matrimonio arreglado.

LA MAGIA DE LA PRIMERA VEZ

Junto a un elenco de increibles cantantes noveles, el célebre director francés André Engel

visita Espafia de la mano del Théatre des Bouffes du Nord, donde presentard la versién de

cdmara de la épera Katia Kabanova, del compositor checo Leo$ Jandcek

1 célebre director francés de dpera y teatro

André Engel se suma por primera vez en

su carrera a la programacion del Festival

de Otofio a Primavera. Y lo hace con una

singular apuesta, ddndole una vuelta de
tuerca a la popular 6pera de compositor checo
Leos Jandcek Katia Kabanova. Para poner en pie
la pieza, que en el mes de mayo de 2014 recala-
rd en los Teatros del Canal de la Comunidad de
Madrid, Engel ha contado con un acompanante
de lujo como productor, el Théatre des Bouffes
du Nord (cuna del mismisimo Peter Brook).

Esta no es la primera vez que Engel se atreve
con un libreto de Jandgek: en la Opera de Parfs
ya montara con éxito La Petite Renarde Rusée
en 2008. El origen de su nueva aventura, Katia
Kabanova, puede buscarse en un taller que el
director galo impartié con jévenes cantantes
de 6pera en la singular Abadia de Royaumont.
La motivacién, la entrega y la valia de aquellos
artistas incipientes (que gracias a Katia Kabano-
va han asumido por primera vez un papel pro-
tagonista ante una audiencia) le inspiraron para
crear esta 6pera de cdmara rebosante de esponta-
neidad y frescura que ahora llega a Madrid.

Sobre aquellas clases magistrales de la Abadia
de Royaumont junto a los jévenes intérpretes,
Engel reflexiona: “Sentia su motivacién y su
demanda, y era un buen trato. Para mi, suponia
la oportunidad de mirar mds de cerca las 6pe-
ras que me tentaban y de trabajar en proyectos
que tenfa la intencién de subir al escenario algin
dia. A ellos, por su parte, la formacién académi-
ca todavia no les habfa dado la oportunidad de
actuar sobre un escenario”.

CA

La direccién musical de la pieza corre a cargo
de Iréne Kudela, que ha adaptado la banda sono-
ra tan s6lo con un piano como tnico acompa-
flamiento. La trama saca a escena a una mujer
desesperada, Katia Kabanova, dvida de libertad
pero, al mismo tiempo, incapaz de romper las
convenciones sociales que le impiden escapar.
Obligada a contraer un matrimonio de arreglo
con un hombre pusildnime, el suicido se presen-
ta como la dnica solucién para atajar la amargu-
ra de la guapa joven, que termina por sucumbir
ante los encantos de un aguerrido pretendiente.
Sin embargo, prefiere morir antes que sufrir la
vergilienza de tener que huir de su hogar como
una adultera.

La direccion musical de la pieza corre a cargo de Iréne Kudela.

TERESA'MARGOLLES
18 FEB — MAY 2014

e

CA

—
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*xx% Centrode Arte Dos de Mayo -
***  Comunidad de Madrid

*

- CA2M

Av. Constitucién 23

Foto: Richard Schroeder

Centro de Arte Dos de Mayo

28931 Mostoles Madrid

La Katia Kabanova de André Engel se presentd
por primera vez en el Teatro Bouffes du Nord de
Parfs en el mes de febrero de 2012. El director
francés queria repensar la épera de una forma
diferente, buscando la teatralidad y una relacién
cercana e intima con la audiencia. Y es él mismo
quien ahora recuerda: “Queria que Katia Kaba-
nova fuera representada en un teatro donde el
publico aceptara la presuposicién de que la obra
no tenfa por qué ser una 6pera en su sentido més
estricto. Buscaba un espacio que estuviera abier-
to a trabajar justo en esa linea divisoria que exis-
te entre la 6pera y el teatro. Dada la trayectoria
de Bouffes du Nord, esto no era algo muy origi-
nal para ellos, pero yo esperaba que, al acercar-
me de esa manera, modestamente, podria seguir
los pasos de Peter Brook”.

Durante el proceso de creacién de Katia Kabano-
va, el creador francés quiso trabajar profundizan-
do sobre el texto como si los jévenes intérpretes
fueran antes actores que cantantes. “El objetivo
era obtener una verdadera comprensién de cada
palabra del libreto”, afirma Engel. Y continta:
“De esta manera, uno se acerca al corazén del
teatro, ensayando la credibilidad de un senti-
miento, de un duelo o de un castigo, que luego
se adapta para ser cantado en una 6pera”. Por su
parte, la escenografia fue construida con la idea
de crear un montén de ruinas, mientras que el
vestuario tiende a la abstraccién de las lineas
mds puras para vestir los contrariados senti-
mientos de los protagonistas. “Estdbamos lidian-
do con un colapso”, explica Engel. “Y queriamos
crear las condiciones de ese encierro en el que la
radiante Katia se consume tan magnificamente”,
remata el director de teatro y 6pera galo. L.C.

Cercanias C5 Méstolés
(28* desde Embajadores)
 MetroLi2Pradillo - -

De martes a domingo
11:00a 21:00 h.
Lunes cerrado

—kkk——
QUE HA DICHO

LA CRITICA
— ko k——

MARIANNE
“Es absolutamente necesario ver esta
magnifica y trdgica Katia Kabanova”.

LA CROIX
“El espectdculo es notable. Dirigido por
la mano de un maestro, los cantantes,
extremadamente convincentes, se meten
magnificamente dentro de sus personajes.
Sus voces son firmes y resonantes y su
estilo es tan bueno como la obra”.

LES ECHOS
“Concebido y madurado en
Royaumont, este logrado e inteligente
espectdculo estard de gira la préxima
temporada. No se lo pierdan”.

TELERAMA
“André Engel adapta Katia Kabanova
en el Teatro Bouffes du Nord. (...) La
pieza de Janacek gana en intensidad”.

LHUMANITE
“La puesta en escena de André Engel de
la pieza de Jandcek Katia Kabanova, en
el Teatro Bouffes du Nord en Paris, es un
éxito. (...) Nos ofrece una nueva lectura de
una obra cldsica vista como una tragedia
cercana a nosotros, llena de emocién”.

Un Unico piano acompafia a los intérpretes en escena.

KATIA KABANOVA

(VERSION DE CAMARA DE LA OPERA DE LEOS JANACEK)
ANDRE ENGEL
IRENE KUDELA
JEROME BILLY, JOSE CANALES, ELENA GABOURI,

PAUL GAUGLER, DOUGLAS HENDERSON, MICHEL HERMON, KELLY
HODSON, CELINE LALY Y CLAIRE PERON

NICOLAS CHESNEAU Y MARTIN SUROT (EN ALTERNANCIA)

TEATROS DEL CANAL, SALA ROJA

SEMANA DEL 26 DE MAYO AL 1 DE JUNIO DE 2014
WWW.MADRID.ORG/FO

*Las fechas y los horarios estan sujetos a cambios.
Es posible consultar la informacion actualizada de los espectaculos en la pagina web del festival
www.madrid.org/fo

Tel. 91276 02 21

WWWw. ca2m.org

Entrada gratuita al centroy
atodas sus actividades

Foto: Richard Schroeder



CALENDARIO... XXXI FESTIVAL

Angélica Liddell / Atra Bilis Teatro
Todo el cielo sobre la tierra

(El sindrome de Wendy)

Teatros del Canal, Sala Roja

E OTONO A PRIMAVERA

Pablo Messiez

Las palabras (Una historia de amor)
Sala Cuarta Pared

Del 15 al 19 de octubre

Patrice Thibaud y Philippe Leygnac
Fair Play (Juego Limpio)

Teatros del Canal, Sala Verde

Del 30 de octubre al

El Conde de Torrefiel
La chica de la agencia de
viajes nos dijo que habia
piscina en el apartamento

o

Philippe Decouflé / Comp}lgnie DE‘CA
Panorama f

Teatros del Canal, Sala Roja

Del 17 al 19 de enero de 2014

Depésito Legal: M-26094-2013. B.O.C.M.

Del 4 al 6 de octubre de 2013 2 de noviembre de 2013 Teatro Pradillo
Del 27 de noviembre al

1 de diciembre de 2013

0 CTUBRE

Piccolo Teatro di Milano - Teatro Alejandro Catalan
d’Europa, Teatro di Roma y ) | Amar

Teatri Uniti di Napoli ) Teatro Pradillo

Le Voci di Dentro Semana del 16 al 22
(Voces desde el interior) de junio de 2014
Teatros del Canal, Sala Roja

Del 15 al 17 de mayo de 2014

Israel Galvan y Akram Khan
(Sin titulo)

Teatros del Canal, Sala Roja
Semana del 23 al 29

de junio de 2014

André Engel y Théatre

des Bouffes du Nord

Katia Kavanova

Teatros del Canal, Sala Roja
Semana del 26 de mayo

a 1 de junio de 2014

Del 11 al 13 de

CENTRAL LECHERA

STURIANA

Descubre la gama de
leche mas ligera del mercado

""" Variedades de leches habituales

Hasta ahora solo conoc amos tres tipos de leche: entera, con 3,6% de
materia grasa, semidesnatada 1,55% y desnatada con 0,25%, en sus
diferentes envases: brik y botella.

2

Nace una nueva generacion de leche

Central Lechera Asturiana te presenta tres nuevas variedades de leche m s
ligera que tus variedades habituales y en una nueva botella de 1,2 L.

< i

Siéntete mas ligero

Reducir la cantidad de materia grasa te ayuda a ti y a tu familia a llevar
una dieta m s sana y equilibrada.

Todo ello, sin renunciar a las propiedades nutritivas y al sabor de tu leche

itﬁzpm de siempre.
Asm ._ N ¥
A5 LIGERA q
GAMA TRADICIONAL GAMA MAS LIGERA

Entera Mas Ligera 2y
3,60 g 2¢

‘Semidesnatada \\ Mas Ligera 1%
55¢g 1g

~ Desnat \ Mas Ligera 0%
0,25¢ 0g

Valores de materia grasa por cada 100 ml

HATADN
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Descubrelas en nuestra nueva botella de 1,2 LITROS

iCual es la tuya? PRUEBALAS

Desde hoy puedes elegir la leche que m s se adecue a tu ritmo de vida. ¢Cu les
la tuya? la gama de leche de siempre o la nueva gama M s Ligera.

Q4
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Ademas, gracias al servicio CombinadoCercanias,
los trayectos de Cercanias para el dia del viaje te salen gratis.
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Para que puedas legan

renfe

Con Renfe puedes hacer planes.




