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Maria Barranco, Mélida Molina, Raul Prieto y
Marina San José interpretan este texto de Sergi
Belbel, que denuncia la incomunicaciény

la frustracion humana en la era digital

=

-

Movil, el montaje del dramaturgo catalan Sergi
Belbel que despidié la pasada temporada del
Centro Dramatico Nacional (CDN), se presen-
ta en el Teatro Cuyas poniendo al descubierto
una de las contradicciones de la sociedad del
bienestar: la creciente incomunicacién que pa-
decemos paraddjicamente en la presente era
tecnoldgica en la que el teléfono celular, como
ningun otro dispositivo, ha cambiado la forma
en que trabajamos, nos socializamos y vivimos
nuestra existencia. En la aguda reflexién que
plantea Belbel y que dirige el veterano Miguel
Narros, los protagonistas de la historia utilizan
sus moviles como parapeto de sus miserias y
soledades, y entrecruzan sus llamadas de soco-
rro con las de desahogo.

A vpartir del teléfono movil Sergi Belbel ha
construido una comedia descarada con tras-
fondo de tragedia terrorista. El autor de la obra
ha senalado que la escritura del texto estuvo
relacionada con algunas inquietudes que le
produjeron los atentados del 11 de septiembre
de 2001, y con la forma tan salvaje de entrar en
el siglo que ha comportado la posterior globa-
lizacién del miedo. Cuando vivi por televisién

el 11-S sabia que aquello me condicionaria en

mis creaciones, porque fue una tragedia que
superd los limites de la ficcion, explica Belbel,
que reconoce la influencia indirecta de aque-
lla catéstrofe en el argumento de esta obra. El
atentado, sin embargo, s6lo es el telén de fondo

\ Foto: Luis Malibrdn

de un guién lleno de momentos cémicos sobre | & (si asi os parece) de Pirandello, comenta que

ese nuevo apéndice del cuerpo con el que nos
comunicamos y nos relacionamos en la socie-
dad actual.

Cuatro personajes cuyas vidas se entrecruzan
en un aeropuerto donde acaba de producirse
un atentado con bomba que transformara sus
vidas, sirven a Belbel para descubrirnos una
atrevida historia de egoismo, cobardia y sole-
dad, que el propio Miguel Narros se ha atrevido
a definir como un texto muy vdlido sobre el mila-
gro de la voz humana, a la manera de Cocteau. Una
madre sobreprotectora (Marfa Barranco), una
ejecutiva agresiva autosuficiente (Mélida Molina)
y dos jovenes, modernos y débiles (Radl Prieto y
Marina San José), todos ellos enganchados a sus
moviles de ultima generacién, son los puntos
cardinales de la obra. Los cuatro estan solos, los
cuatro se comunican entre ellos por ese pequefio
aparato sin el que ya no podemos vivir, los cuatro
esconden sentimientos que sdlo son capaces de
sacar a flote cuando la persona a la que se dirigen
estd al otro lado del teléfono. La habilidad de la
trama se sostiene a golpe de llamadas, cruces de
lineas inesperados que hacen que los personajes
escuchen cosas que no quieren ofr, y los encuen-
tros y desencuentros se marcan a ritmo de mond-
logos frenéticos.

Narros, que bucea ahora en esta dramaturgia
contemporanea después de haber dirigido Asi

los personajes de Mdvil son unos seres que estin
atados a la vida por cordones umbilicales de los
que no saben desligarse. El director de escena
aflade que esta fabula, como la define su autor,
muestra el egoismo humano y ofrece una doble
critica: al movil por un lado y al individuo que
se ha dejado vencer ridiculamente por él. Esta-
mos enganchados al mévil y, en ocasiones, peli-
grosamente. Deberia ser un elemento liberador
pero también se ha convertido en un elemento
irremisiblemente de angustiosa dependencia. Se
ha convertido en algo imprescindible en nuestras
vidas; nos ha apresado como otros aparatos del
mundo moderno.

El humor también estd presente en esta fun-
cién, aunque como dice Belbel, es como una
carcajada en mitad de un funeral solemne. Hay
un grito amargo que es el que puede con todo.
Segun el director, la obra posee un desarrollo
eminentemente teatral, en donde los problemas
se resuelven de una forma teatral. La mayor
parte del montaje tiene lugar a base de mondlo-
gos, y las situaciones dramdticas se construyen a
través del teléfono movil. El director de escena
se ha rodeado de Andrea D’Odorico en la es-
cenografia y de Juan Gémez-Cornejo en la ilu-
minacion. Casi toda la obra esta presidida por
ruidos de fondo como sirenas, ecos urbanos,
musicas, voces extraidas de la calle, llamadas y
avisos de aeropuerto...




“Ya no nos comunicamos
mirandonos a los ojos”

La actriz malaguena, que vuelve al teatro con
la produccién del Centro Dramatico Nacional,
Movil, confiesa que el teatro es como un sefior al
que abandoné hace veinte afios y cuando vuelvo
a encontrarlo me recibe con los brazos abiertos.
Para Barranco, ganadora de dos Goyas por
sus interpretaciones en Mujeres al borde de un
ataque de nervios (Pedro Almoddvar, 1989) y
Las edades de Lulii (Bigas Luna, 1991), el texto
de Sergi Belbel mezcla el drama con la comedia.
La obra es una critica a las ataduras que se crea
el ser humano. Todo lo que sea depender de algo,
salvo el afecto, es empobrecerse. Movil cuenta
como un aparatito que hace 15 afios no existia
ahora es imprescindible en nuestras vidas, y ya
no nos comunicamos mirdndonos a los ojos.
Odio hablar por teléfono. Me gusta mirar a la
gente a la cara cuando hablo. El mévil sirve para
comunicarnos, pero cada vez hay mds soledad
e incomunicacion en nuestras familias. Ya no
quedas para hablar cara a cara con tu gente.

En realidad fue la llamada de Miguel Narros la
que llevé a Maria Barranco a tomar la decisién
de volver al escenario, debido al reconocimien-
to que le merecia este veterano director de esce-
na, con el que sin embargo no habia trabajado
nunca. Me ilusioné mucho poder trabajar con
Miguel Narros, jqué honor! También me interesé
el texto de Sergi Belbel, entre otras cosas, porque
es cierto eso de que cada vez hay menos papeles
para actrices. Y me gusto la historia que cuenta.
Cuando una actriz estd mal dirigida es como es-
tar desnuda en el escenario, es como si ensefiaras
tu cuerpo obscena y gratuitamente, asegura la
artista, quien recalca que, con Narros, ha sido
como un flechazo. En este montaje interpreta
a Sara, una mujer que se ve abandonada de la

noche a la manana. Su hija la manda de viaje y
para que no esté sola le regala un mévil, aparato
que, en cierta manera, le salva la vida, explica
la actriz. Pero cuando se queda sin cobertura,
sobreviene la depresion. Aun asi, cuando se
estd un tiempo en el agujero mds profundo, al
final empiezan a ocurrir cosas interesantes. Sara
es una mujer sencilla que no ha conocido mds
mundo que su casa, su marido y sus hijos. Des-
pués del fuerte impacto del atentado y gracias
a su cambio de actitud, empiezan a sucederle
cosas estupendas, excitantes incluso. Creo que
es un papel muy rico y muy bonito y con el que
quizd muchas mujeres se sientan identificadas.

Al referirse al miedo a lo invisible que padecen
los personajes de Movil, Maria Barranco sefiala
que vivimos un momento en el que no sabemos si
tenemos toda la informacion necesaria de lo que
nos ha pasado, y tampoco sabemos qué ocurre
con el planeta. Estamos en manos de unos sefiores
que a mi no me ofrecen ninguna confianza. Yo
siento que no manejo los hilos de mi marioneta, y
esto me da pavor, porque lo cierto es que algunos
de estos sefiores son temibles: nos embaucan y al
final el civil paga las consecuencias. Ahora estd
de moda el término globalizacién, pero... ;No
se trataba de que todos nos enriqueciéramos?
Me siento empobrecida, y los que antes se mo-
rian de hambre y enfermedad ahora se mueren
mds. Cada vez vivimos mds encerrados en una
urna de cristal, todo es mds individual. Vivimos
muchos mds afios, pero aparcados y desechados
por la sociedad, y mds las mujeres, porque si no
tienes el culo bien alto y la cara bonita parece
que no tienes oficio ni beneficio. Yo como madre,
el valor principal que intento trasladarle a mi
hija, es que sea buena gente, y si encima triunfa

y lo pasa bien, pues estupendo. Pero aqui todo es
ser el primero, caiga quien caiga; y asi nos va.

Maria Barranco recuerda sus inicios como
actriz: empecé junto a Antonio Banderas en
el montaje Tarantos en el Teatro Romano, en
Mdlaga, siendo una estudiante de Medicina,
normal y corriente. Me meti en aquel coro de
la funcién y cuando aplaudieron a la prota-
gonista, yo, que estaba al fondo del escenario,
entré en éxtasis, como Santa Teresa. Quise ser
actriz por el placer y el gusto del aplauso. Y al
enterarme de que esto podia ser una profesion,
que se estudiaba y tal, que aquello no era lo de
jugar a ser Marisol como habiamos hecho todas
las ninas, y que encima le dedicaba horas y, en
vez de cansarme, me entusiasmaba y me hacia
feliz, pues me entregué, claro, y dejé Medicina en
segundo curso.

Para Maria Barranco el teatro es una forma de
crecer. Me siento un poquito avergonzada de
haberlo abandonado. El teatro es una escuela
increible para el actor y es donde realmente
uno crece y madura para esta profesién. Lo
importante para un actor es ser como la paleta
de un pintor, tener muchos tonos y matices y
poder realizar muchos registros. En cada obra
interpretas un personaje diferente, con distintos
tipos de vida, de formas de ser y pensar... Tienes
que investigar a esas personas y eso te viene
bien para tu vida personal. Ademds, el dia que
yo piense que ya he aprendido todo, mis dias
empezaran a ser muy aburridos. En Londres o
Nueva York cuando un actor de cine o televisién
se pasa al teatro, la gente se quita el sombrero y
le aplaude. En Espafia el teatro es considerado
un género menor. Debemos cambiar esa idea.
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ERASE UNA VEZ UN MUNDO AMENAZADO POR UN TERROR CASI INVISIBLE

POR SERGI BELBEL

Erase una vez cuatro personajes a un mévil
pegados. Una imagen que, actualmente, no
tiene nada, absolutamente nada de particular.
El mévil es algo demasiado habitual, dema-
siado frecuente como para que nos extraile.
Hace apenas quince aflos, ese pequeiio objeto
era visto como algo ajeno, casi inalcanzable.
Y ahora no podemos prescindir de él. Qué
absurdo. No el mévil en si, sino esa necesidad,
esa dependencia. Necesidad por algo que hace
veinte aflos ni siquiera existia.

Las sociedades modernas se adaptan dema-
siado rapidamente a los avances tecnoldgi-
cos. Si nos retiraran los moviles, internet, los
cajeros automdticos, la television, etcétera,
nos volveriamos locos. Y todo es absurdo.
La gente de principios del siglo XX no tenia

nada de eso y vivia normalmente. No se
necesitan moviles ni aparatos para que nos
sintamos vivos. Pero la sociedad (y la econo-
mia, por supuesto) nos impone esa insdlita
y terrible necesidad. Asociar felicidad a ma-
teria. Cuantas mas cosas, objetos, aparatos
tenemos, mas felices somos. Eso es aun mds
absurdo.

Erase una vez un mundo amenazado por un

terror casi invisible. Esta en todas partes y en
ningun sitio. Entre nosotros, a nuestro lado,
arriba, abajo, y no lo vemos. O tal vez mejor:
no queremos verlo. Y cuando lo vemos..., ya
es demasiado tarde. Nos pilla desprevenidos y
no sabemos reaccionar a tiempo por no haber
podido preverlo. Y nos confundimos. Eso tam-
bién es absurdo.

Erase una vez pequefias historias de amor
en medio de la desgracia. Amor con sexo y
sin sexo. Amor (y desamor) familiar. Historias
sencillas de cordones umbilicales cortados o to-
davia por cortar. En un mundo tecnoldgicamente
avanzado, en esta era digital, la ausencia de cables
visibles no implica que no existan fuertes vincu-
los. Saber que hay que cortarlos y no atreverse a
hacerlo es algo duro. ;Y como se corta un cable
que ni siquiera se ve? ;Hay algo mas absurdo?

Erase una vez una risa rodeada de tragedia.
Como una carcajada que a alguien se le escapa
en mitad de un funeral solemne. La carcajada
resuena y arrastra consigo a otras carcajadas
furtivas. No sé si eso es o no es absurdo. Pero
seguro que, al menos para quien la emite, es
algo liberador.




ENTREVISTA

MIGUEL
NARRC

“La realidad que
nos circunda esta
llena de teatralidad”

L
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El veterano director de escena Miguel Narros
se enfrenta tras afrontar multitud de clasicos,
a la direcciéon de un texto contemporaneo;
una reflexion de Sergi Belbel sobre la sociedad
actual, lejos de la dltima direcciéon escénica
del ;Ay, Carmela! que pudimos contemplar la
temporada pasada en el Cuyas. Segtn confiesa
Narros, la obra del dramaturgo cataldn le in-
teres6 por su temdtica actual y el tratamiento
de la deshumanizacién, pero también por un
aspecto que le pareci6 fascinante: de alguna
manera se ve reflejado el caos, la desinforma-
cion de los primeros momentos después de un
atentado. Me parece interesante esta reflexion.
Este mundo mediatizado e hipercomunicado de
repente se ve desbordado. Es, por otro lado, casi
premonitorio por parte del autor que escribié
la obra después del 11 de marzo, pero antes del
atentado de Barajas. Muchas de las situaciones
que plantea alrededor del post-atentado recuer-
dan lo que entonces se vivio.

Es interesante trabajar sobre una obra nueva.
En cualquier caso yo soy muy respetuoso con los
autores y procuro cefiirme a su obra y a su texto,
sea éste de un autor vivo o un cldsico, avanza
Miguel Narros, para quien Movil, que utiliza
un lenguaje muy coloquial, muy cercano y muy
actual, nos presenta ademas de este aspecto
sociologico del terrorismo, la vida interior de
sus cuatro protagonistas. El director avanza que
es poco partidario de explicar el subtexto; no

me gusta que todo quede perfectamente claro.
Muchos de los mejores textos de teatro universal,
de los grandes autores, no son muy explicitos con
los personajes.

Segin Miguel Narros, Sergi Belbel cre6 el
personaje que interpreta Maria Barranco para
dar oportunidad a las actrices maduras. En
Esparia estd pasando como en la industria del
cine americano; las actrices a partir de 38 afios
desaparecen del mercado. Es una ldstima porque
mujeres como Marlene Dietrich u otras por el es-
tilo, tuvieron su mejor momento a partir de esta
edad. Por eso me parece muy bien esta iniciativa
de Belbel de crear papeles para actrices no tan
j6venes. Por otro lado, el personaje de Sara re-
crea una tipologia femenina que existe en la rea-
lidad y que abarca un intervalo de edad bastante
amplio. Sobre su personaje, Narros sefiala que
Barranco interpreta a Sara, una mujer madura,
que ha pasado su vida anulada por su marido
y pendiente de sus hijos, que se ha separado y
se encuentra perdida en la vida. Una mujer que
se abre a un nuevo mundo después del shock del
atentado terrorista y por mediacién de este apa-
ratito que la ayuda a expresarse. Estd deprimida
y su hija la empuja a realizar un viaje con la
excusa de que se anime, pero con la motivacién
dltima de quitdrsela de en medio.

Sobre la utilizacion del mévil como herra-
mienta de comunicacion, Narros tiene claras

algunas ideas: es un instrumento prdctico, pero
que la gente estd utilizando para decirse cosas
terribles que no seria capaz de hacerlo cara a
cara. No sé si lo hace asi por pudor, vergiienza o
cobardia, pero estd utilizando el teléfono como si
fuera un medio de evasion de los demds.

Con respecto a la escenografia, el director
avanza que Andrea D Odorico ha creado una
escenografia multifuncional, sencilla y sin
grandes estridencias. Servird tanto para el ae-
ropuerto como para el hotel; para los distintos
ambientes. Se usa un ciclorama que permite
dividir el espacio escénico en varios ambientes.
De esta manera se posibilita que hayan varios
actores a la vez en el escenario sin tener relacion
entre ellos. La pantalla del ciclorama no proyecta
imdgenes, nosotros no somos muy partidarios de
esta prdctica teatral. Rojo y negro son los colores
predominantes de esta escenografia, y los juegos
de iluminacion, su composicion final. De igual
manera que el texto nos va presentando perso-
najes que entran y salen a escena con rapidez,
los paneles disefiados por D’Odorico para este
montaje se mueven con soltura. Permiten estos
cambios, ocultan a los actores cuando desapa-
recen de escena y apoyan su salida cuando ésta
sucede, todo ello con enorme flexibilidad. Hay
que buscar la teatralidad de las cosas; la reali-
dad que nos circunda estd llena de teatralidad,
y yo la busco y me baso en eso para desarrollar
mi trabajo.
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SACRED MONSTERS

DOS ESTRELLAS SAGRADAS, DOS MONSTRUQS DE LA DANZA

La diva francesa Sylvie Guillem y el bailarin britanico de origen bengali Akram Khan, ofrecen un viaje
multicultural danzado a través de dos mundos, que mezcla tradicion y modernidad

Foto: Mikki Kunttu




Foto: Nigel Norrington

La bailarina y coredgrafa francesa Sylvie Guillem
(Paris, 1965) estd considerada como una de las
estrellas mas cotizadas de la danza del momen-
to. Que el Teatro Cuyas haya podido incluirla
en su programacion de temporada, es todo un
privilegio que muy pocos espacios escénicos
de Espaia pueden permitirse, ademds de una
oportunidad unica para todos aquellos afi-
cionados que consideran la danza como un
periplo permeable al conocimiento, la curio-
sidad, la diversidad multicultural y la reno-
vacion creativa. Sacred Monsters, un montaje
en el que Guillem y su partenaire bengali
Akram Khan nos seducen con un viaje a dos
mundos diferentes, fundiendo elementos de
la escuela clasica occidental con el kathak
indio, pasé hace tan sélo cuatro meses por el
Festival Grec de Barcelona, sorprendiendo a
propios y extrafios con los aromas de Oriente
que desprenden sus solos y ddos, canciones y
charlas que ambos artistas mantienen sobre
el escenario.

Fue el gran Rudolf Nureyev quien descubrid a
Sylvie Guillem en el cuerpo de baile del ballet

de la Opera de Paris, convirtiéndola en étoile

(estrella), la maxima categoria del conjunto
francés con sélo diecinueve afios. Diferencias
en los planteamientos mantenidos con Nureyev
motivan su desembarco en el Royal Ballet de
Londres, donde tuvo libertad para disefiar su
carrera independiente. Ahora esta conside-
rada como una de las grandes divas del ballet
de nuestros dias, propietaria de un estilo que
roza la perfeccidn, segun la undnime critica
que la ha elevado al olimpo de la danza con-
temporanea.

Tanto Guillem como Akram Khan comenza-
ron a bailar desde muy jévenes, y los dos se han
formado en la tradicion clésica aunque, si hay
alguna cosa que tienen en comtin ambos, es su
condicion de monstruos de la danza. Cada uno
enfoca sus arreglos artisticos en base a tradi-
ciones culturales diferentes. Sylvie Guillem se
mantiene préxima a la tradiciéon occidental
de la danza, y Akram Khan a la denominada
danza kathak (una de las ocho técnicas tradi-
cionales de la danza clasica en India), si bien
los dos comparten un intenso y enriquecedor
deseo de innovacidn, un interés por explorar la
danza en su vertiente mds contemporénea, lo
que les ha llevado a colaborar en Sacred Monsters,
una obra coreografica en la cual se alude al
proceso de mestizaje, de identidad bicultural
y mezcla de estilos que acontece actualmente
en Europa.

También Khan comparte con la estrella fran-
cesa la precocidad de sus inicios. Empezé a
bailar a los siete anos y, con sdlo catorce, dio
la vuelta al mundo enrolado en la troupe del
Mahabharata de Peter Brook. Desde entonces
no ha cesado de crear espectaculos que ha
construido desde que formé su comparifa: ha
trabajado con el musico Nithin Sawhney, con
el escritor Hanef Kureishi y con el bailarin y
coreodgrafo Sidi Larbi Cherkaoui.

A medio camino entre la tradicién y la danza
contempordnea, los dos bailarines han deci-
dido encontrarse para crear Sacred Monsters,
un espectaculo en el que, a partir de sus
conocimientos, de su herencia artistica y
sus recuerdos de infancia, experimentan,

Velocidad, precision y energia.
The Times

Un estimulante viento de humor, encanto y
extraordinaria ternura.
The Sunday Telegraph

Una exhibicion de cinco estrellas
de velocidad, precision y energia.
The Guardian

Esta obra constituye una exploracion de la
nocion de energia masculina y femenina
como fuerzas espirituales en la creaciéon de
historias entre el hombre y la mujer,

las energias, la atraccion y fusién.

Danza Ballet

renuevan y encuentran una voz aun mds per-
sonal. El montaje, estrenado en septiembre
de 2006 en el Sadler’s Wells de Londres, un
teatro especialmente consagrado a ofrecer
al publico londinense lo mejor de la danza
britdnica e internacional, redine asimismo a
distintos talentos de medio mundo ya que,
ademas de poner en comun el trabajo de
Guillem y Khan, presenta una coreografia
del director artistico del Cloud Gate Danse
Theatre de Taiwan, Lin Hwai-min con la cola-
boracién de la coredgrafa y guru de la danza
kathak, Gauri Sharma Tripathi, y con la mua-
sica creada especialmente por el composi-
tor y violonchelista Philip Sheppard, que
contempla materiales adicionales adaptados
de canciones de Iva Bittova, Nando Acquaviva
y Toni Casalonga. Sheppard actua en vivo
junto al percusionista Coordt Linke, el
violinista Alies Sluiter, y los vocalistas
Faheem Mazhar y Juliette Van Peteghem.

Sacred Monsters es tanto un encuentro entre
dos genios de la danza actual como una ex-
ploracion de los lazos que unen dos formas
clasicas de baile: el ballet y la danza kathak. Si
la tradicién es, para los dos artistas, la fuente
de sus procesos creativos, trabajar juntos les ha
posibilitado conocer otros lenguajes cldsicos y,
ademas, explorar juntos el camino que une el
mundo cldsico al moderno.

Sacred Monsters une dos fabulosos bailarines
de disciplinas opuestas -ballet y kathak- y les
lleva a lugares sorprendentes donde ninguno
ha llegado nunca. Un extraordinario encuentro
entre mente y cuerpo.
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SYLVIE
GUILLEM

“Caminar hacia lo que no
conoces es una suerte
de emocion”

Rudolf Nureyev -que al verla bailar el Don
Quijote dijo de ella que era como el champdn-
la descubrid, y Maurice Béjart, su mentor, en
una ocasion, advirtié que cuando la miramos
nos volvemos inteligentes. Sylvie Guillem, es
sin duda alguna, la bailarina mas sobresaliente
de los ultimos veinte afios, y una de las mas
grandes de la historia. Ha trabajado a lo largo
de sus mas de veinticinco anos de carrera con
corebgrafos de la talla de Nureyev, Maurice
Béjart, William Forsythe, Carole Armitage o
Mats Ek. Su inmersion dentro de la danza con-
temporanea se complementa con el riesgo y la
curiosidad que mueve su potencial creador.

Soy una bailarina cldsica, dice Sylvie Guillem. He
sido formada como una bailarina cldsica pero no
puedo decir que mi “religion” siga un estilo, una
técnica o una tradicion. Lo que si puedo decir es
que el lugar donde actiio, sea el estilo de baile que
sea, es claramente un espacio sagrado. El escena-
rio... un monstruo, mi monstruo sagrado.

Para Guillem, la curiosidad ha sido un motor
muy importante en los sucesivos procesos
creativos que ha emprendido. Busco cosas

que no conozco y, bdsicamente, encuentro cosas
diferentes y a veces me siento atraida por cosas
totalmente contrarias a mi o que no he hecho hasta
ahora. Como artista, creo que el escenario es un lu-
gar excepcional donde se pueden explorar muchas
cosas, con una dimension espléndida. Hacer lo que
aprendes es lo mejor para crecer como persona y
como artista. Caminas hacia lo que no conoces. Es
una suerte de emocion, de peligro. De esa manera
te implicas mds como persona, mds que si usas sélo
la técnica en cada momento. Aprender es siempre
un reto. Es hacer algo que no conoces. Aprendes
otra forma de pensat, otra cultura, otra forma de
buscar. Si te aproximas a algo que es atractivo pero
que no sabes exactamente de qué se trata, quieres
un poco de esa experiencia.

En ese contexto de curiosidad e indagacién
vital se inscribe Sacred Monsters, un trabajo
que resulta ser un viaje de curiosidad, de des-
cubrimiento. Un viaje misterioso y dificil, pues
tanto Khan como yo, tenemos estilos diferentes,
nuestros cuerpos no tienen las mismas cuali-
dades y tenemos energias también distintas...
pero llegamos a puntos de encuentro, y a partir
de ahi avanzamos juntos. El ballet es sélo mi
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trampolin de salto para ir en busca de cosas y
experiencias diferentes. Quise colaborar con
Khan porque tiene un talento fuera de dudas,
una gran fuerza como artista y una indudable
capacidad expresiva. Utiliza la tradicion para
actualizar el lenguaje, aunque sin negar todo lo
que se ha hecho antes.

Guillem tiene dudas de la capacidad de rege-
neracion de la danza clésica, y lejos de que se
produzca un fenémeno como el que se estd
operando en la 6pera con la llegada de nuevos
dramaturgos procedentes del teatro, en la dan-
za no se estd produciendo un cambio de menta-
lidad ni en el piiblico, ni en sus creadores, ni en
los bailarines. La artista francesa considera que
con este anquilosamiento en las formas tradi-
cionales se estd empujando hacia afuera a las
nuevas generaciones de publico y de bailarines,
y hace que el monstruo de la danza cldsica se
vaya muriendo en sus propios codigos, pero atin

hay mucha gente que quiere verlo... Ese es su

valor. Creo que es posible avanzar hacia nuevas
propuestas, respetando la tradicién, pero dentro
del ballet cldsico, hay muy pocas personas con
mentalidad moderna.



AKRAM
KHAN

“El mundo contemporaneo
te ofrece asombrosas
posibilidades”

Sacred Monsters es la dicotomia de los contra-
rios —explica Akram Khan- un lugar, que es el
mundo cldsico, que ofrece tradicion, historia, que
ofrece disciplina, una cosa sagrada y, también,
espiritual. Y, por otra parte, el mundo contem-
pordneo, que te ofrece un laboratorio de ciencia.
Te ofrece su voz para hacerte escuchar. Te ofrece
asombrosos descubrimientos y posibilidades.
Para mi, la posicién desde la que ofrecer los dos
mundos es la mejor posible. No quiero quedarme
mds tiempo quieto en un sitio. Siempre me estoy
moviendo, como una pelota de tenis, de una
banda a otra y mi momento preferido es cuando
estoy justo a mitad, sobre la red. Ese es el lugar
donde me siento mds feliz.

Khan, uno de los mas aplaudidos coredgrafos
y bailarines britdnicos de su generacién, naci6
en Londres en 1974, en el seno de una familia
originaria de Bangladesh. Estudié con Sri
Pratap Pawar, un bailarin profesor de danza
kathak, del cual se convirtié en su discipulo
mas aventajado. Con no mas de catorce afos
fue seleccionado para participar en el mitico
Mahabharata de Peter Brook, un espectaculo con
el que recorrié el mundo entre 1987 y 1989.
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Posteriormente, Akram Khan estudia danza
contemporanea y trabaja con Anne Teresa
de Keersmaeker y I'’X-Group en Bruselas y,
en los afios 90, comienza a crear sus propios
espectaculos basados tanto en la danza
katahk como en la danza contemporanea.
Polaroid Fett (2001), Ronin (2003) y Tirad
Catalogue (2005) son algunos de sus montajes
en solitario.

En el afo 2000 el bailarin crea su propia
compaiifa, con la que ha mantenido contacto
con toda clase de artistas. Fruto de estas
colaboraciones son sus especticulos Kaash
(2002), creado con la artista Anish Kapoor y el
musico Nitin Sawhney; Ma (2004), espectaculo
para 7 bailarines basado en un texto del escritor
Hanif Kureishi; o Zero Degrees, donde trabaja
nuevamente con Nitin Sawhney, el bailarin
Sidi Larbi Cherkaoui y el escritor Anthony
Gormley. Ganador de prestigiosos premios de
danza, en el afio 2005 es nominado al MBE
(Member of British Empire) por sus servicios al
mundo de la danza. Actualmente el coredgrafo
britanico acaba de estrenar en Taipei un nuevo
espectaculo titulado Lost Shadows.

EL KATHAK,

DE BAILE LOCAL A
MANIFESTACION
ARTISTICA GLOBAL

El kathak, una de las ocho formas de la danza
cldsica de la india, tiene sus origenes en el
Mahabharatay el Ramayana, piezas claves de la
literatura y la religion hindt. Toman su nombre
de la palabra katha, que significa historia. Y es
que kathak quiere decir, de hecho, el que explica
historias, ya que los mejores bailarines de kathak
han de ser completisimos artistas capaces no
sélo de bailar, sino también de cantar, utilizar
la mimica y conocer la musica. Los bailarines
de kathak hacen un uso extenso de las
posibilidades expresivas tanto de sus pies como
de sus rostros. Actualmente, los coredgrafos de
danza contempordnea han dado al kathak un
innovador tratamiento que ha contribuido a
convertirlo de baile local a una manifestacién
artistica de caracter global, que sobrepasa sus
fronteras tradicionales.




FAMA. EL MUSICAL

UNA EXPLOSIVA COMBINACION DEMUSICA Y BAILE

Inspirado en la serie televisiva que llegd a Espana en los 80, el vertiginoso show de pegadiza musicay
variadas coreografias, deja en el aire el rastro de la emocion

Primero fue un filme de éxito que Alan
Parker dirigié en 1980, y después la adaptacién
televisiva en forma de serie de larga duracién
de la que Christopher Gore se responsabiliz6
durante cinco anos para la cadena norteameri-
cana NBC. Hoy, la que fue la sensacién musical
de las pantallas hasta 1987, causa furor entre los
musicales que estan triunfando en los escenarios
de medio mundo, en donde se representa en casi
todas las lenguas. Fama. El musical, demuestra
ser intemporal y universal, debido al poder de
atraccion que despierta en cada nueva generacion
con una historia que habla de ilusidn, superacién
y sacrifico. El multicultural y multirracial grupo
de chicos y chicas aspirantes a bailarines en
una estricta escuela de danza de Nueva York,
sigue cautivando a millones de personas que se
identifican con las aventuras y desventuras pro-
fesionales y personales de estos jovenes, que se
comprometen durante cuatro afios a un exhaus-
tivo trabajo artistico y académico con candor,
humor y entrega.

El espectaculo que llega al Cuyas dirigido por
el realizador catalan Ramon Ribalta, explora los
temas a los que se enfrenta mucha gente joven de
la sociedad de hoy en dia. No es una telenovela
hecha musical, sino un musical convertido al tea-
tro, sefiala Ribalta, quien define Fama como un
musical multirracial, porque defiende que es posi-
ble la tolerancia y convivencia de multiples razas
cuando todos aspiramos a lograr un suerio.

Queréis la fama, pero la fama cuesta y aqui es
donde vais a empezar a pagar. Con sudor. Esa
frase que repetia la sefiorita Lidya Grant en la
High School for the Performing Arts de la calle
46 de Nueva York, se la han aplicado la més de
una treintena de actores que bailan las coreogra-
fias espectaculares, que se adaptan a los estilos
de los distintos artistas seleccionados en un
casting al que se presentaron hace dos afios miles
de jovenes. Al ritmo de vigorosos y pegadizos
repertorios musicales de pop contemporaneo,
entre los que se incluye el titulo de la cancién de
mayor éxito, Fame -probablemente el momento

mas esperado del musical-, se hilvanan las histo-

rias personales de cada uno de los protagonistas,
que van de la mano junto a la lucha por la gloria
en los escenarios. El mosaico de nacionalidades
(afromericanos, japoneses, latinos, anglosajo-
nes...) que requiere el libreto original de David
de Silva, se refleja apropiadamente en el reparto
artistico de este musical —cuya media de edad es
de 26 afios- en el que coinciden norteamericanos,

espaioles, argentinos y cubanos. Aprendizaje e
integracion. Esa es la clave y los chicos de Fama
lo saben.

David de Silva es el creador de Fama, pero se
ha venido rodeado de equipos creativos dife-
rentes para la serie de television, la pelicula y el
musical. Seguin la coredgrafa y directora artis-
tica Coco Comin, esto quiere decir que los tres
conceptos de la obra también estaban sometidos
entre ellos a derechos de autor, por lo tanto unos no
dejaban que sus ideas fueran utilizadas en los otros
montajes. Es decir, que el montaje escénico que
ahora disfruta el puiblico aqui es el mismo que se
representa en Broadway desde hace 25 afios, pero
s6lo mantiene con la pelicula ciertos paralelismos.
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Técnica, destreza, habilidad y mucho
talento nos recrean la odisea que ha
marcado a toda una gelzr_{;acién juvenil.



Segun Ribalta, el libreto, la miisica y el texto nos
venian dados; lo tinico en lo que podiamos inter-
venir era en el montaje teatral y la escenografia.
Por ejemplo, en este musical los personajes han
cambiado los nombres originales de la serie por
una cuestion de derechos de la productora de
la pelicula. Asi, Leroy se llama Tyrone Jackson,
Coco es Carmen, y el profesor Shorofsky aqui
es el sefior Scheinkopf. Comin afiade que los
americanos han dejado a los productores de
este musical que se distribuye como franquicia,

libertad total en el disefio de las coreografias,

asi que hemos aprovechado las caracteristicas de
los bailarines seleccionados en las tres grandes

ramas de las disciplinas escénicas de interpre-
tacion, canto y danza, para incluir pasos de baile
clasico o claqué. El propio Da Silva admitié que
el musical espariol es el mejor de cuantos ahora
mismo tienen lugar en Europa, y que algunas
personas de nuestro reparto superaban a los que
tenian ellos actualmente en la produccion de
Broadway, recuerda Comin.

El color, el ritmo, la vitalidad de la danza,
la energia que transmite el espectaculo, las
canciones que evocan momentos cimeros de
la discografia mas o menos reciente, son una
parte del guion de Fama. Cada coreografia estd
llena de matices y variedades estético-artisticas
que van desde el break-dance al claqué, donde
el cuerpo de cada actor proyecta la intencio-
nalidad de cada cancién. El musical también
posee elementos de tensién y coraje. Los
personajes poco a poco van profundizando en

la ruda batalla por el éxito en la que, como en
toda guerra, algunos caen en combate. Espera-
mos llegar al puiblico grancanario con la fuerza
y energia de las que estd lleno este espectdculo,
advierte Ribalta.

Fama ha estado dos temporadas exhibién-
dose en Madrid. Veintiin técnicos trabajan
para tener todo a punto en esta superpro-
duccién cuya escenografia se traslada en
tres trailers y tarda en montarse tres dias.
20 mil watios de sonido, 200 mil watios de
luz y 90 canales de sonido, se emplean en
este espectdculo cuya musica interpreta en
directo una banda de seis musicos, y que
en realidad lleg6 a Espafia en el afio 2004,
donde se representé por vez primera y en
cataldn, en el pequeno teatro de Sabadell,
Teatre del Sol. En enero de 2006 se estrend
en Madrid y hasta 2008 estara girando por
distintos teatros del pais. Espana es el dé-
cimo pais que adapta el filme y la posterior
serie televisiva de Alan Parker, cuya banda
sonora tuvo en su dia un tremendo éxito
de la mano de Irene Cara, y que sin duda
ayudd a posicionar la pelicula, que recibié
6 nominaciones al Oscar y tres Globo de
Oro.




Es la segunda ocasi6n en la que el actor y can-
tante grancanario Juan Davila visita el Teatro
Cuyds formando parte del elenco artistico de
un musical. Hace dos temporadas lo vimos en
Queen. We will rock you, y ahora podremos
nuevamente contemplarlo como swing o cover
masculino de tres papeles protagonistas en
Fama. Davila, que reside y trabaja desde hace
cuatro anos en Madrid, form¢ parte de la ban-
da de rock Jaque a la Reina.

Las sensaciones con este musical son muy gra-
tificantes para Davila. Desde el escenario se ve
a un puiblico entregado, y eso que son tres horas
de espectdculo. Fama conecta muy bien con el
publico a través de sus coreografias cuidadas y
del punto de comedia que mantiene su trama
argumental, con unos personajes muy singula-
res. Tiene momentos muy comicos y divertidos,
y eso es lo que quiere la gente, evasion y reirse
cuando se sienta en una butaca. Musica y come-
dia es una férmula que siempre ha funcionado.
A la gente le encanta el final. El publico estd
esperando oir el famoso tema Fame que todos
recordamos de la serie.

Para el cantante, el éxito de este musical
radica en que estd ideado para todos los pu-
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' JUAN DAVILA

“Musica y comedia es una formula
que siempre ha funcionado”

blicos. Tiene mucha fuerza. Sus coreografias
son muy potentes y dindmicas, y el punto de
comedia que posee mantiene al puiblico muy
entretenido. Esa escuela que es un crisol de
razas funciona como la vida misma. En ella
se construyen los suefios sobre las aspiraciones
de cada uno de los personajes. Ademds, por un
precio asequible, el puiblico puede ver todo lo
que hoy se puede disfrutar sobre un escenario.
Aprender a volar, cantar, sofiar, pelear por tus
mds sagrados suefios con todo y contra todo,
es uno de los temas de la obra. Ries y aplau-
des... pero también se reflexiona sobre el claro
mensaje de que nada es imposible cuando se
afronta con determinacién cada reto de la
vida.

Davila interpreta a varios personajes, a Nick
Piazza —un chico que desea formarse como
actor de teatro-, Schlomo Metzembaum
—condicionado por la obsesién de su pa-
dre para que estudie la carrera de piano,
aunque él desea formar una banda de rock
dentro de la escuela-, y Goody -el amigo
de Schlomo, quien ejerce de pepito grillo
e impulsa a que éste decida por si mismo
en funcién de sus deseos-. Me gustan los
tres registros que interpreto porque son di-

ferentes. Pero quizds estoy mds cerca de los
suefios de Schlomo.

Empecé en el mundo del musical de casualidad. Si
me preguntan hace unos arios, nunca hubiera pen-
sado que ahora seria mi medio de vida profesional,
aunque este producto estd vinculado a lo que siem-
pre he hecho toda mi vida, que ha sido cantar. Es
un mundo que me gusta porque es muy completo
para un artista: actias, cantas, bailas... Debes
estar en plena forma todos los dias y entregarte al
cien por cien, porque el piiblico de hoy debe sentir
el mismo pdlpito que el que acudié ayer al teatro, o
el que vendrd a la funcién mafiana. Esto es como
ver una pelicula, pero en puro directo. Eso requiere
mucha exigencia y esfuerzo.

Davila no rechaza ningtn tipo de posibilidad
de trabajar en otro registro distinto al musical,
aunque reconoce que como actor tiene una
asignatura pendiente: la formacién. Ahora me
he encontrado con estas producciones y estoy a
gusto, que es lo importante.

Desde la distancia sigue trabajando con los
componentes de la banda Jaque a la Reina.
Nunca se sabe si volveremos a trabajar. Segui-
mos componiendo y escribiendo temas.




Rostros tan populares de la escena espaiola
como el de los actores José Luis Pellicena,
Francisco Valladares o Concha Cuetos, figuran
en el elenco artistico del montaje Llama un
inspectot, junto con El tiempo y los Conway,
la mas famosa pieza teatral del dramaturgo
britanico John Boynton Priestley, un clasico
del género escrito a medio camino entre el
suspense, la intriga y la fabula moral, que di-
rige Roman Calleja. El montaje, que disfraza
de investigacion policiaca todo un drama
social, gira entorno a los miembros de una
familia burguesa del industrial Birling, que
durante una velada seran interrogados en
su propio domicilio por un inspector que
indaga las circunstancias del fallecimiento
de una joven. Completan el reparto de esta
obra Lola Manzanares, Guillermo Muioz e
Ivan Gisbert.

Bajo el envoltorio de una comedia de cos-
tumbres con sesgos de thriller, Priestley
mezcla vida e ilusién jugando con una ori-
ginal concepcion del tiempo como elemento
dramatico y contribuyendo a formular, si
cabe mas sorprendente, el desenlace final
de la funcién. La placidez del bienestar, la
buena conciencia, la seguridad en el control
absoluto de los hilos que mueven la sociedad
opulenta e injusta. La impunidad en la ex-
plotacién, en la humillacién del pobre y de
las clases mas débiles se rompe, se resque-

braja, con la llegada del tenaz inspector que
encarna Pellicena. Priestley traza un desco-
razonador relato de clase sobre la talla moral
de la aristocracia con el que consigue que el
espectador ejercite su conciencia.

Roman Calleja, que hace cuatro temporadas
se atrevio con Copenhague, un dificil texto de
Michael Frayn, ha subrayado que ha planteado
el montaje destacando los aspectos de critica a
esa sociedad y dejando a la vista del publico los

11 acre - -
vicios y lacras de aquellos que gozan de gran

apariencia y responsabilidad. La obra habla de
la ética, que, por desgracia, se encuentra hoy en
desuso, pero también sobre el amort, la responsa-
bilidad y la culpabilidad.

Ambientada originariamente en 1910, la acciéon
se localiza en esta version en 1939, poco antes
del comienzo de la Segunda Guerra Mundial,
en la ciudad industrial de Brumley, en la casa
de un préspero empresario en donde su familia
celebra una cena con motivo de la peticion de
mano de su hija Sheila, con el heredero de una
familia aristocrata del condado. Una velada sin
nada de particular hasta que el mayordomo
anuncia la llegada de un misterioso inspector,
que se ha acercado hasta el domicilio de los
Birling, con el objeto de hacerles urgentemente
una serie de preguntas relacionadas con el
suicidio de una joven, Eva Smith, y poder
conocer los vinculos que los miembros de la

familia tenfan con la muerte de la muchacha.
En lugar de presentar la acciéon de un modo
lineal, la originalidad de Priestley consiste en
reconstruir los hechos una vez que han suce-
dido, engarzando los distintos eslabones de
la desgracia de Smith. El inspector Gould se
convierte asi en el narrador de la historia,
a la vez que en una especie de corifeo que
ataca la conciencia de los culpables podero-
sos. Este modo de presentar la accion, en el
que casualmente todos los personajes estan
implicados, fue tachado de inverosimil en su
momento, pero Priestley introduce al final
de la pieza dos sorprendentes giros, uno de
los cuales hace mas plausible la sucesion de
acontecimientos; y el otro la transporta a un
plano situado fuera de lo real.

Con esta propuesta escénica J. B. Priestley
consiguid desarrollar su creencia en la teoria
pendular de la historia, de ahi la eleccion de
la época y el ambiente de preguerra que se
respiraba en Europa en ese momento. Todo
ello con el objetivo de hacer reflexionar al
publico sobre los errores cometidos, y poder
aprender de la historia, ya que el autor brité-
nico defendia la idea de que tras superar la
primera gran guerra mundial, la sociedad se
encontraba muy acomodada y ajena a todos
los problemas que, irremediablemente, le
rodeaban, pero que por no afectarles direc-
tamente, se alejaban de ellos.
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J.B. PRIESTLEY, UNO DE LOS INTELECTUALES
MAS CONTROVERTIDOS DE GRAN BRETANA

El escritor y dramaturgo britanico John
Boynton Priestley (1894-1984) se jactaba en
reconocer que habia escrito esta comedia a
toda velocidad durante el invierno de 1944,
terminandola en el plazo de una semana.
Las comedias de este género, en las que una
situacion conduce inevitablemente a otra, es
preferible, en mi opinion, escribirlas con la
mayor rapidez posible. El texto tiene, como
poco, una historia curiosa. No existiendo en
Londres ningtn teatro disponible para su
estreno, el autor envié un ejemplar a Moscu,
donde fue inmediatamente traducida y puesta
en escena, durante el verano de 1945, por
dos famosas companias simultdneamente,
pasando después a ser representada en muchas
ciudades de la Union Soviética. También fue
inusual para el autor que fuera la tnica de sus
comedias que vio representar simultaneamente
en siete u ocho capitales, incluyendo Nueva
York, Paris y Moscu. Finalmente, en Londres,
donde fue escrita por Priestley, se llevé a cabo
su representacién a comienzo de temporada
en el Old Vic, en octubre de 1946. La direccion

de Basil Dean fue excelente, y en mi opinién

un afortunado experimento con la decoracién,
de modo que en cada acto se obtenian una
perspectiva diferente de la misma estancia. El
reparto, en el que figuraban Margaret Leighton,
Marian  Spencer, Ralph Richardson, Alec
Guinness, Julien Mitchell, dificilmente podria
ser mejorado, senal el escritor.

La visita del inspector forma parte del llamado
ciclo sobre el tiempo de Priestley, al igual que
Esquina peligrosa (1932), Eltiempo y los Conway
(1937) y Yo estuve aqui alguna vez (1937). Ha
sido traducida a mas de treinta idiomas y se
esta representando constantemente en varios
teatros del mundo. Ensayista, dramaturgo,
novelista y critico literario, Priestley produjo
una copiosa obra, con mas de cien titulos.
Su primer éxito fue la adaptacion al teatro
de su novela Buenos camaradas. Sus ideas
liberales y su constante actitud critica hacia las
injusticias sociales, lo convirtieron en uno de
los intelectuales mas controvertidos de su pais.
Fue uno de los fundadores de la campana pro
desarme nuclear en el Reino Unido y un activo
pacifista.
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El actor de 74 anos José Luis Pellicena es uno
de los intérpretes mas valorados del teatro
espanol. Ha encarnado tanto en el cine como
en el teatro, a buena parte de los personajes
mas notables de la dramaturgia, y ha trabajado
también con infinidad de excelentes directores,
desde José Maria Forqué a Jaime Camino,
pasando por Manuel Gutiérrez Aragén, entre
otros muchos. Los espectadores del Teatro Cu-
yas a buen seguro recuerdan su abyecta y cinica
interpretacion en el papel de Lord Henry, en
el montaje El retrato de Dorian Gray, en el que

compartié protagonismo con Eloy Azorin y

Juan Carlos Naya. Ahora, en este montaje que

dirige Romdn Calleja, encarna al inspector que
llama a la puerta de una acomodada familia

en busca de un asesino y, de paso, destapar sus
miserias intimas.

José Luis Pellicena explica que Priestley con este
texto desea atacar la conciencia del ser humano
y fustigar la ética y la moral de la sociedad del
momento. Llama un inspector fue su obra fa-
vorita. El dramaturgo empezd a hacerse famoso
como escritor satirico y humorista hacia 1925, y
mds tarde afronté estas obras de mds enjundia.
A través de la investigacién de una muerte trd-
gica, saldrdn a la luz los detalles mds oscuros de
los personajes a los que Priestley desenmascara
de forma magistral. Eso otorga a la obra un
cierto perfil de thriller, aunque este montaje es
j mucho mds que eso. Los personajes van trans-
formdndose con el incémodo interrogatorio del
inspector, dejando salir a flote los aspectos mds
reveladores de sus respectivas personalidades. El
autor plantea una confrontacion, fiel a su ideo-
logia de izquierdas, entre la alta burguesia y el
proletariado. Durante la Segunda Guerra Mun-
dial Priestley fue locutor de la BBC, y los sectores
derechistas protestaron por las opiniones progre-
sistas que vertia en la emisora, lo que le costé
la supresion de su programa. Nunca renuncié a
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{ JOSE LUIS PELLICENA

“Priestley no concede sosiego al espectador”

su ética y su moral, y ese espiritu insobornable
también se respira en esta obra.

El montaje Llama un inspector estd funcionando
satisfactoriamente en los teatros espafoles en los
que se ha representado. El publico responde ante
el solvente reparto actoral que posee esta produic-
cién, que conjuga veterania y juventud, y ante la
calidad de un texto que los mantiene en tension y a
la expectativa desde que comienza la obra, avanza
Pellicena. Una obra por muy maravillosa que sea,
si estd mal representada, evidentemente puede
convertirse en la mds calamitosa de las catdstrofes.
Lo mismo digo de una gran interpretacion en base
a un texto que no merece la pena. La conjuncién
de ambas cosas es lo que hace de verdad que un
espectdculo teatral sea un éxito a todos los niveles.
Asimismo, Pellicena cree que el formato o mode-
lo dramdtico que desarrolla Llama un inspector,
estd cercano al publico de hoy, acostumbrado a
las series policiacas televisivas. Priestley no conce-
de sosiego al espectador. A cada paso se producen
sobresaltos en la obra. La gran sorpresa se produce
treinta segundos antes de que caiga el tiltimo telon.
Esto sélo lo puede hacer un autor de su oficio y
maestria absoluta.

El actor senala que al principio le preocupd la
complejidad de su personaje, porque su perso-
nalidad debe ser al mismo tiempo clara y oscura,
real y magica. Todos ignoran quién es la victima,
pero a través del inspector y su interrogatorio,
todos los miembros empezardn a descubrir que
estan implicados de alguna manera en una trd-
gica muerte. He intentado introducirme medu-
larmente en el personaje y ha sido muy dificil.
Realmente al inspector no le ocurre nada; no
genera pasiones, sélo que destapa lo que les su-
cede a los demds. Tengo en mis manos el pulso
de la accion y la voy dosificando con cada uno

de ellos. Represento la incémoda conciencia de
cada uno.
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EL GUIA DEL HERMITAGE

NO TENERLE MIEDO A LOS SUENOS PARA TRANSFORMAR LA REALIDAD

Federico Luppi regresa tras diez anos de ausencia a los escenarios para interpretar, junto a Ana
Labordeta y Manuel Callau, esta obra que nos propone un viaje de la vida al arte y del arte a la vida

El actor y director argentino Federico Luppi
regresa tras una década de ausencia a los es-
cenarios, para interpretar un bello texto del
escritor y empresario peruano afincado en
Madrid, Herbert Morote, que nos revela que
la ilusion, la fantasia y la realidad se articulan
en muchas ocasiones en nuestras vidas como
agradecidos sin6nimos. La actriz Ana Labor-
deta y el compatriota de Luppi, Manuel Callau,
interpretan a los tres tnicos personajes que

pueblan el montaje El guia del Hermitage, quie-

nes se proponen rescatar desde los suenos lo
que la realidad les ha arrebatado, en esta obra
que dirige el también argentino Jorge Eines.
Seducido por el amor y la entrega humana que

se percibe tras el texto que Morote estuvo ma-
durando cinco anos y luego escribié en tres
semanas, Eines confiesa que los personajes
de esta obra no le tienen miedo a los suefios
y se aferran a la fantasia y a la amistad para
contrarrestar la incertidumbre y el caos que
los rodea durante el asedio nazi a la ciudad en
la que viven. De la vida al arte y del arte a la
vida, ese es el viaje que nos propone esta obra
a través de los perfiles de unos personajes, que
se asoman desde el vacio del maltrecho museo
y del horror a la vida, aprendiendo a sufrir,
inventdndose a cada instante un poco de amor
para olvidar la tragedia, y de ello extrayendo
un heroismo contundente.

Antes de que los alemanes completasen el
cerco a Leningrado, el gobierno soviético logré
enviar a los Urales todas las obras de arte depo-
sitadas en el Museo Hermitage (antes Lenin-
grado). Un guia de esa histdrica pinacoteca,
viejo y enfermo, decidié clandestinamente
continuar las visitas guiadas y explicar los
cuadros que ya no colgaban de sus paredes
con tal pasion y destreza, que los visitantes
acababan por verlos, apreciarlos y comentar-
los. La pieza teatral recrea el drama del guia
Pavel Filipovich —idealista, apasionado y
culto— al tratar de convencer que veia esos
cuadros tanto a Igor, el guardidn del museo
— escéptico y con los pies en la tierra— como




a su esposa, Sonia, miembro del Comité de
Defensa, preocupada por la salud mental y
fisica de su esposo, y por mantener la moral
de pueblo sitiado.

El drama que se vive en El guia del Hermitage
lleva a Eines a recoger la frase que Antoine
de Saint Exupery escribié en EI Principito: Lo
esencial es invisible a los ojos. Desde el punto
de vista psicologico, el director sefiala que los
tres personajes estdn sostenidos por la férrea ilu-
sién de seguir ilusionados, contra viento y ma-
rea, y anade ademds que como todos los buenos
personajes éstos también tienen un inconsciente
tan prospero y creativo como para combatir los

males de la guerra con los bienes que el deseo de
vivir alimenta.

La propuesta de Eines se enmarca en un espacio
inmerso en una densa penumbra, que se aproxi-
ma mas al realismo socialista que al realismo in-
timo, en el que sitia un camastro que parece sos-
tener el paso de los afnos como si siempre hubiera
servido de descanso a todos los guias que pasaron
por el museo, junto al que se sitiia otro camastro
aun mas humilde que hace simétrica la pobreza.
Junto a ellos una pequena estufa que denuncia la
falta de lenia y en el suelo, como si fueran testi-
gos de robos que ya no pueden producirse, hay
lamparas de aceite que alumbran ecos perdidos.

Un barril que aguanta el persistente repiqueteo de
una gota, los marcos de cuadros que ya no orlan
ninguna pintura digna de ser expuesta y restos de
maderas utilizadas para embalar pueden utilizarse
como sillas o pequefias mesitas donde se deposi-
tan los objetos que acompanan la vida cotidiana.

El montaje cuenta con escenografia de José
Luis Raymond, iluminacién de Juan Goémez
Cornejo, y vestuario de Ikerne Jiménez, mien-
tras que la musica estd basada en la sinfonia
que el musico ruso Dimitri Shostakovich com-
puso durante el asedio nazi de la ciudad de San
Petersburgo, que duré 900 dias y acabo con la
vida de una tercera parte de su poblacion.

UNA OBRA QUE AUNA DENSIDAD EMOCIONAL Y CULTURAL

Hay varios temas que esta obra que atna densidad cultural y emocional puede sugerir, segun sefala el propio Herbert Morote (Pimentel, 1935), que

logré con ella el premio de Teatro Ciudad de San Sebastidn en 2003. Entre otros, que existen personas que recurren al arte no sélo como escape sino
como una forma de resistencia y reafirmacion de los valores, cuando se enfrentan, en una situacién limite, a la opresién y a la violencia. También EI
guia del Hermitage nos hace reflexionar sobre si realidad, ilusién y fantasia no son mas que sinénimos. Y asi, mientras el drama se desarrolla y las divergencias
aumentan, se muestra que la amistad y el amor crecen para enfrentarse a la tragedia. Basada en un hecho histdrico real, el texto se origin6 en un viaje realizado
por el autor peruano a San Petersburgo, aunque Morote tuvo también conocimiento inicial de esta estremecedora historia, a través de una novela de Montserrat
Roig. Durante un ano el autor se entregé a aprender las claves de la dramaturgia escrita junto a autores como Juan Mayorga, Yolanda Pallin o Sanchis Sinisterra,
para luego poder llevarla a escena. El teatro tiene sus reglas y sus normas y es dificil entrar a él solo con buena intencién, explica. Una vez aprendida la técnica, pude
escribir la obra en sélo tres semanas porque ya la tenia concebida mentalmente. Ademas, el ensayista escribié el personaje de Filipovich pensando en Luppi, ya que
el actor argentino se asemeja al protagonista en el cardcter, la pasién y la manera de comportarse en escena, advierte el dramaturgo.

Después, se la present6 a Eines, quien sélo cinco minutos después de haber leido el texto le escribié un correo electrénico para manifestarle su decisién de
aceptar la direccion del montaje. El tiempo paso, y en su transcurso, la obra llegd a representarse en Perti con medios escasos. La que recorrera las salas
espafiolas es para Morote una buena produccion, que logra transmitir su mensaje de que en épocas dificiles, el escape para mucha gente a ese acoso politico,
social, economico, se encuentra en el arte, el amor y la amistad. La obra de Herbert Morote, ademads de la produccion dramaturgica, incluye varios ensayos,
novelas, cuentos, relatos y crénicas de viajes.
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ENTREVISTA

FEDERICO
LUPPI

“Estoy empatado con la vida”

Segiin explica el actor argentino El guia del
Hermitage es una obra bien construida sobre
la base de un texto inteligente, de correcto
lenguaje —en sentido mds adulto del térmi-
no-, buen humor y unos personajes creibles.
Trata con hondura y simpleza el mundo de las
fantasias y los suefios, la ilusion y la esperanza.
Esto hoy en dia pareceria una cosa ingenua, sin
embargo, tal como estdn planteados los perso-
najes y las situaciones en esta obra, resulta ser
un eficaz y atractivo mecanismo de desarrollo
dramdtico. En este mundo que erradica los
afectos y las emociones auténticas, la ilusion se
usa demagégicamente y de forma manipuladora
para presentarnos un mundo de color rosa. Esta

obra reflexiona sobre el suefio como emblema

humano. No se puede vivir sin suefios. Un pais
con una economia desarrollada, sin suefios es un
pais insensible, anade Luppi, para quien la uto-
pia es la denominacion permanente de los sue-
fios. La utopia, como dice su definicion cldsica,
es el horizonte al que se aleja cada vez que nos
acercamos. Lo curioso es que nosotros mismos,
en la vida cotidiana, como los suefios aparezcan
como lejanos o dificiles de cumplir, tenemos que
elaborar nuestra hoja de ruta para elaborarlos
porque es una manera también de pelear contra
la adversidad.

Para el intérprete, en el mundo de hoy, todo lo
que tenga que ver con la poética del vivir se ha
arrinconado. También es cierto que si hoy uno
mira las pasiones del espectador comiin como el
cine, el teatro, el fiitbol, etcétera, resulta que son

los espacios mds conmovedores que hoy tenemos
todos. Su personaje en El guia del Hermitage,
Pavel Filipovich, representa el espiritu posi-
bilista que a través del suefio y la ilusién hace
de la furia de la sangre y la confusa realidad,
un paisaje més llevadero, la sustancia de su
existencia. Algunas veces los suefios triunfan,
pero hay otras veces, mucho mds raras, en que
triunfan sobre si mismos. Si a pesar de todo el
drama que acontece en el cerco de Leningrado,
que dur6 casi mil dias y arrojé una cifra de mds
de un millon de muertos, la ilusion retoria y
florece, es que de verdad los suefios han recreado
con su metdfora la belleza. Los tres personajes se
quedan a la intemperie, viviendo en el frio y en
la mds absoluta orfandad, soriando la vida que
no tienen. Se sabe derrotado, pero cree que todo
es mejorable a pesar de todo. Segin advierte
Luppi, no hay ningiin personaje en la historia
del cine o del teatro que no tenga que ver con
la persona. Cada personaje tiene que ver con
nosotros.

Federico Luppi hacia diez afos que no se subia
alos escenarios teatrales, y por ello confiesa que
tuvo que superar el desconcierto que le supuso
la oferta de formar parte del elenco artistico de
este texto que dirige Jorge Eines. El teatro nun-
ca termina de consumarse porque estd sometido
a una constante revision por parte del actor
y el director. Es un ejercicio permanente de
prueba y error, como la ciencia. No lo digo con
un sentido pretenciosamente intelectual, pero
siempre hay que vigilar la obra y vigilarse;

eludir lo imprevisible y evitar que la rutina
diaria empobrezca ese acto de generosidad que
es la interpretacion. El teatro siempre pone a
uno enfrentado a la realidad de las pérdidas y
las ganancias. Como actor he ganado muchas
cosas, pero también he de reconocer que en el
camino se dejan otras.

De su amplia filmografia, Federico Luppi guar-
da un buen recuerdo. Todas las peliculas me
han ensefiado mucho. Hablo de los trabajos por
el impacto que han ocasionado en un momento
politico y social determinado, como Tiempo
de revancha, que se estrend en plena dictadu-
ra, o Plata dulce, que denunciaba los fraudes
financieros, o el hermoso cuento Un lugar en
el mundo. Reconforta que algunas peliculas
golpeen la conciencia de la gente y las obliguen a
reflexionar y posibiliten algiin cambio. Ahora, el
actor confiesa que estoy empatado con la vida.
No tengo nostalgia de mi pais. Vivo Esparia dia a
dia. Estoy satisfecho y me gustaria trabajar me-
nos. Argentina y los argentinos, segin Luppi, no
deben olvidar. Yo amo a la Argentina no abstracta,
sino a la de las madres de la Plaza de Mayo y a la
de todos aquellos que le devolvieron su dignidad.
Como en todos los paises, siguen existiendo los
crapulas y ladrones que forman parte de la socie-
dad, pero debemos suponernos personas integras y
solidarias para seguir aspirando a un mundo mds
equilibrado y justo. He luchado mucho contra el
posible chantaje de los afectos. A veces la nostalgia
es un enemigo terrible que te postra en el desdnimo
y la inoperancia espiritual.



ENTREVISTA

JORGE
EINES °

“Lailusion contra

la nada no ha dejado
de ser desde el origen
de los tiempos la Unica
tarea importante

del hombre”

o Gy

Para el director argentino Jorge Eines, en los
suefos parece estar el sistema de oxigenacion
de esta obra, en la que sofiar no es mas que
un acontecimiento cotidiano que permite
seguir viviendo a las tres tUnicas criaturas
que la habitan. La realidad es para los que no
pueden soportar sus suefios. En esa guerra
que los persigue, en medio de la indiferencia
de los dioses, Pavel suefia; Igor también; Sonia
no lo puede evitar. Los tres estdn dispuestos a
rescatar desde los suerios lo que la realidad sustrae,
mantiene Eines. Un guia y un guardidn de museo,
y una restauradora de cuadros, no tienen referentes
en la dramaturgia contempordnea. Son tres buenos
pretextos para encontrar un conflicto que los haga
parecer endebles a los embates de la existencia
mientras se va afirmando la sentencia de Nieztche:
lo que no los mata, los hace mds fuertes.

El director de El guia del Hermitage, cree que la
ilusion siempre tiene futuro porque estd sostenida
por la instancia incondicional de una pulsion que
es mds real que la vida misma. Los tres personajes
de esta obra estdn sostenidos por la férrea ilusion
de seguir ilusionados, contra viento y marea, diria
el marinero que todos llevamos dentro. Contra
la muerte diria Freud, haciendo de la pulsion de
vida el mejor baluarte para combatir el sinsentido.
Como todos los buenos personajes, éstos también
tienen un inconsciente tan prospero y creativo
como para combatir los males de la guerra con
los bienes que el deseo de vivir alimenta. Esa es la
ilusién como combate eterno contra la nada. Esa
no ha dejado de ser desde el origen de los tiempos
la tinica tarea importante del hombre.

Jorge Eines estima que siempre habrd actores
que se oculten detrds de lo que hacen y siempre
habrd actores que asuman la batalla junto a
un director para ponerse en lo que hacen. Mi
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opcion es la segunda y de alguna manera ese
paradigma que tanta huella ha dejado en el
actor del siglo XX, Konstantin Serguievich
Stanislavski, nos acompania cronoldgicamente
durante el transcurso de la obra, porque cuando
nuestros personajes estdn bregando contra la
realidad que los invade, el maestro ruso al
mismo tiempo, estd sentando las bases de una
nueva manera de entender la conducta del actor
en la escena. Mundos paralelos que contra la
légica geométrica se encuentran, cuando en
algiin buen interrogante de algiin mal ensayo,
pensemos que Stanislavski y Pavel Filipovich
habitaron un mismo mundo real, y ahora pueden
habitar un mismo mundo imaginario. Me gusta
pensar que un atajo del tiempo nos conduce a
plantearnos algunas cosas que germinaron cuando
los protagonistas no suponian que podrian tener
un sitio en una obra de teatro. Me apetece pensar
que quizds Stanislavski lo sabia y que en algiin sitio
de su obra, la prdctica y la tedrica, se insiniia en un
museo donde tres personajes se juegan la vida para
salvar el arte.

El director justifica su puesta en escena: Lo que
no estd se hace presente dejando su testimonio
a lo largo de toda la obra, en donde una densa
penumbra hace mds sonoras las palabras, mds
melancélicas las miradas y mds expresionistas
las acciones. Algo de onirico los habita. Salen de

algiin suefio como si de reminiscencias de Chagall

se tratara, aunque en ningiin momento dejan de
aterrizar en la existencia concreta de ese museo.
El equilibrio entre lo tangible de las conductas
y el barniz de subjetividad que los hace pelear
contra lo real, convierte a los personajes en un
anzuelo para la imaginacién de un espectador.
Inquieta lo real mientras deja el resquicio para
la gran fisura: la que deja ver el espiritu del arte
sin ocultar la vida.
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TEATRO DELUSIO

SOBRAN LAS PALABRAS

La compania berlinesa Familie Floz desvela al espectador el lado oculto del siempre luminoso mundo
del escenario en una obra llena de mascaras de humanidad conmovedora

La compania con sede en Berlin, Fl6z Pro-
duction, integrada por Paco Gonzalez, Bjérn
Leese, Hajo Schiiller y Michael Vogel, juega
con las infinitas facetas del universo del tea-
tro en este espectdculo basado en la historia
de una pequena familia integrada por tres
miembros, entregados incansablemente a
la persecucién de su propia felicidad. Sélo
tres actores (Paco Gonzélez, Bjorn Leese y
Hajo Schiller) se encargan de interpretar a
la veintena de personajes que pueblan esta
genial e insolita fantasia, llena de humanidad
conmovedora.

Sobre el escenario, que s6lo podemos intuir,
se presentan todos los géneros del teatro,
desde la épera, pasando por desenfrenados
combates de espada y conspiraciones a san-
gre fria, hasta ardientes escenas de amor, y
detrds, tres tramoyistas, Bob, Bernd e Ivan,
luchan por su existencia. Tres incansables
ayudantes, separados s6lo por el exiguo bas-
tidor de las brillantes estrellas del escenario.
De repente son ellos los que estan sobre las

famosas tablas y sus vidas son iluminadas
por ese pretencioso mundo.

Empleando un suntuoso vestuario de época y
con opulenta escenografia, Floz embelesa al
auditorio con la emocién de unos dramas de
eterna belleza que adereza con escenas verti-
ginosas de combate, intrigas criminales y arias
desgarradoras. Teatro Delusio nos sorprende
con una historia de teatro dentro del teatro,
referida a tres personajes: el joven y habil Bob,
fuerte e imprevisible; Bernd, un tipo enfermi-
Z0, con un cansancio cronico, siempre de un
sitio para otro cumpliendo 6rdenes; e Ivéan,
un comodoén de apetito insaciable, que no
quiere perder el control que ejerce en el teatro
y termina perdiéndolo todo. Desde el primer
momento, la encarnacion de las mdascaras por
los actores y la presencia de los técnicos en el
escenario hacen que se respire puro teatro, ma-
gistralmente combinado con los detalles musi-
cales, la decoracion y una puesta en escena que
hacen de este montaje un trabajo deslumbrante.
Durante la hora y veinte que dura el montaje,

no se escucha ni una palabra. Aun asi, la obra
es todo, menos muda, porque la historia habla
felizmente por si misma.

En su trayectoria como compania, los integran-
tes de Floz han intentado ser al mismo tiempo
actores y directores, autores y artesanos que
confeccionan las mascaras que utilizan en sus
montajes, dramaturgos y productores. Sus pro-
yectos no suelen arrancar de una base textual,
ya que lo primero que ocupa y preocupa a esta
compaiiia, es la modulacién de las figuras y las
situaciones teatrales propiciadas en sus obras.
Igual que el texto que conduce una accién
teatral, la mdscara viene a ser no sélo un ma-
nantial de formas sino también la plasmacion
de un contenido. Las primeras mdscaras, con

las que comenzamos a movernos en los ensayos,
slo suponen un intento de aproximacion a la
bisqueda de una figura escénica. En el devenir
de los ensayos, las mdscaras se van modifican-
do y enriqueciendo con tonos y acentos que les
aporten nueva capacidad expresiva. Desde las
primeras experiencias sobre las posibilidades




énicas de una mdscara hasta el momento
en que se logra alcanzar un grado optimo de
simbiosis entre el actor y su mdscara, se vive un
proceso que resulta determinante -en el sentido
mds auténtico del término- para la consecucion
de nuestro propdsito. En este proceso el actor
llega a convertirse en autor, no sélo de su propio

rsonaje, también de la obra en su totalidad,
explica Paco Gonzélez.

Floz siempre utiliza los mismos recursos: mu-
sica, danza, slapstick, un toque kitsch, algo de
melancolia, mucho humor y todo sin palabras.
Hablan sélo los cuerpos y las mascaras, que
a pesar de su gestualidad fija, reflejan increi-
blemente las expresiones humanas: tan tristes
que nos hacen reir, tan c6m que nos hacen
llorar.

Hasta la fecha han producido los montajes
Familie Floz (1996), Ristorante Immortale
(1998), Navigazioi (2003), Two%-Happy Hour
(2000), Two%-Homo Oeconomicus (2001) y Tea-
tro Delusio, su ultimo montaje disefiado en 2
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UNA FANTASIA ZOOLOGICA PARA ACERCAR A LOS NINOS

A LA MUSICA Y LOS SENTIDOS

La compaiia granadina Etcétera coproduce con el Teatre Liceu de
Barcelona un espectaculo musical para todos los publicos,

que nos invita a sonar con melodias

Intentar que los nifos se asomen a la musica clasica sin que se aburran,
es lo que consigue con un excelente producto de calidad artistica, la
compaiiia granadina Etcétera que dirige Enrique Lanz con esta gran
fantasia zooldgica basada en la celebérrima obra de Camille Saint
Saéns, que coproduce el Gran Teatre del Liceu de Barcelona. El
montaje musical familiar (recomendado para nifios y nifias a partir
de los cuatro afnos) Soiiando el carnaval de los animales, es una
extraordinaria fiesta de cincuenta minutos en la que animales de
todo tipo de varios continentes nos invitan a sonar con las melodias.
Con una orquesta de nueve musicos que participa puntualmente
en algunas escenas de la trama que tiene lugar sobre la escena, el
montaje de Etcétera, inspirado también en el Preludio a la siesta de
un fauno, de Claude Debussy con arreglos de Arnold Schénberg,
presenta a un fauno mitolégico muy abstracto, muy irreal, que
cualquier madre podria haber hecho con retales, que se queda
dormido y suefia con animales muy realistas provenientes de Asia,

Africa y Australia, aclara Enrique Lanz.

Un dinosaurio de doce metros de largo, un ledn, un elefante, un burro y
un cisne, son algunos de los animales-titeres que conforman este espectaculo,
un concierto ilustrado con la intencion de que los nifios vean que el miisico de
muisica cldsica no huele a naftalina, explica el director de la compania. Asi, se
despliegan sobre el escenario humor y poesia, pero sin recurrir a la palabra,
sino armados sobre técnicas invisibles que dan verosimilitud a los animales,
cada uno de los cuales ha requerido un material diferente -gomaespuma,

poliéster, esparto, tela o incluso papel de periédico- y que requieren hasta
cuatro coordinadores para manipular sus movimientos en escena.

Por su sentido del humor, por la agilidad con que sucede todo, por el
ingenio musical desplegado en la descripcién musical de los diversos
protagonistas, El Carnaval de los Animales es undanimemente considerado
un clasico entre las piezas destinadas a la iniciaciéon musical de los mas
jovenes. El Preludio a la siesta de un fauno, por su brevedad, por el hecho
de contener un personaje y una historia que contar, también es una obra
idonea para acercarse a la extraordinaria e inefable capacidad de la musica
para evocar atmdsferas, sensaciones, emociones. Enrique Lanz ha sabido
encontrar un eficaz hilo conductor que iniciandose en el Preludio, conduce
suavemente al Carnaval presentandolo como resultado y escenificacion
del suefio del pequenio fauno. El proyecto de Enrique Lanz y la Compania
Etcétera va mas alld de los recursos técnicos limitados de algunos escenarios,
y exige para su realizacion, de la maquinaria escénica y las posibilidades de
iluminacién de un escenario teatral en toda regla como es el de recintos como
el Teatro Cuyis o el propio Liceu, en donde esta produccion se convirtié en el
mayor éxito de la temporada 2004-2005 del Petit Liceu.

Los espectaculos de Etcétera se caracterizan por un esmerado cuidado
de los elementos plasticos que componen la escena, asociados con obras
musicales emblematicas del repertorio clésico. Obras para todos los
publicos, a mitad de camino entre el teatro y la musica, cuyo principal
recurso escénico son los objetos animados y los titeres.



UN CONCIERTO
INVADIDO POR EL
HUMOR Y LA POESIA

POR ENRIQUE LANZ

Imaginemos el suefio de un fauno. Que suefia
con animales de Africa, Asia, Australia,
nadadores, voladores, grandes, pequenos,
lentos, veloces, prehistoricos, de granja y hasta
de orquesta. Que suefla con musica, con musica
que nos hard sofiar. Imaginemos una orquesta,
y un concierto y sofiemos con Claude Debussy
y Camille Saint-Saéns. Nos encontraremos
con la realidad, un concierto invadido por el
humor y la poesia, por animales que surgen
de la musica y por once musicos haciendo el
animal, interpretando quince piezas musicales
envueltas por la fantasia. Un encadenamiento
de sorpresas sin mas logica que la de los suenos,
sin mas argumento que la propia musica,
un montén de animales sin mds. Sofiemos
despiertos inmersos en un ambiente magico.
Imaginemos... jQué carnaval!
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ABRE BIEN LOS 0JOS Y LAS OREJAS,
ESCUCHA'Y MIRA

Habia una vez un pequeiio fauno... Por cierto, ;sabes lo que es un fauno? Un fauno es un ser que vive

en los bosques y en las selvas; es muy travieso, le gusta mucho jugar y todos los animales del bosque
son sus amigos. Sigamos....

Habia una vez un pequefio fauno que se hizo amigo de un musico. Iba con él a todas partes y un
dia lo acompafi6 a un concierto. Alli conocié a los otros musicos de la orquestra y jugé mucho
con todos ellos. Aquel dia la orquesta tocaba una pieza que se llamaba precisamente Preludio- que
quiere decir preparacion o principio- a la siesta de un fauno. Y como la obra era para hacer dormir
a faunos, a nuestro pequefio fauno le entré mucho, mucho suefno. Se durmié y empez6 a sonar un
suefo fantastico y muy bonito en el que aparecian sus amigos musicos y sus amigos animales y
todos juntos hacian una gran fiesta: {El carnaval de los animales! Y... ;Quieres saber lo que ocurri
en aquella fiesta tan fantdstica? Pues abre bien los ojos y las orejas, escucha y mira.




LA CIGARRA'Y

LA HORMIGA
Y OTRAS
FABULAS

EVA LUNA'Y PEDRO CARACOL
CUENTAN A LOS NINGS CINCO
HISTORIAS BAJO LA CARPA

El Teatro Alegre de Profetas de Mueble Bar
sigue inspirandose en relatos que hablan a los
mas pequenos de educacidn, entretenimiento,
tolerancia, superacion y solidaridad

En la dltima propuesta infantil del Teatro Alegre de Profetas de Mueble
Bar, La cigarra y la hormiga y otras fdbulas, los dos nuevos personajes
Eva Luna (Minerva Santana) y Pedro Caracol (Victor Formoso), seran
los anfitriones de los nifios que se acerquen a la carpa que se instalara
en el patio exterior del Cuyds como en afios anteriores en época de
Navidades y Reyes. Durante cincuenta minutos, ambos protagonistas
ofrecen un espectaculo alegre, fresco y dindmico, que tendrad cinco
maravillosas fabulas populares como contenido de su desarrollo
narrativo. El espectdculo, dirigido a nifos de educacién infantil y
primaria, arranca con una presentacién con numeros de clown cldsicos y
estética contemporanea, con los que se sitda a los pequefios espectadores
en las claves del espectaculo y se capta su atencién para el seguimiento
del mismo.

Pensando en los pequefios espectadores a quienes nos dirigimos, aunque
este montaje es totalmente recomendable para compartir en familia con los
padres también, hemos realizado una primera seleccion de historias que no
solo nos divierten, sino que nos ayudan a ser un poco mejores, centrdndonos
en aquellas fabulas que aprendimos también de pequefios y que nos conté
nuestra abuela, sefiala Juan Ramén Hernandez, miembro de Profetas de
Mueble Bar. Son fabulas de las que se desprenden, amén de un alto concepto
ético, otros aspectos desarrollados o apuntados en la version literaria de tan
universales fdbulas y en la deliciosa y cuidada puesta en escena.

La primera fabula es una version de la célebre La cigarra y la hormiga,
en la que se nos inculca la necesidad de ser previsores ante el futuro, y
ademas se hace especial hincapié en la solidaridad y la tolerancia. Como
aspecto colateral estd la introduccion al tema de las estaciones del afio. La
técnica empleada para esta fabula es la de la representacion escénica.

La segunda fabula, que emplea la narracién animada mediante objetos
y marionetas, trata el tema de la vanidad y su titulo es El cuervo y la
zorra, mientras que la tercera, La mona y la nuez verde, intenta explicar
a los ninos que no hay que abandonar una empresa ante la aparicién de




las primeras dificultades. También Profetas de Mueble Bar utiliza en esta
conocida fabula la técnica de la narracion animada, y realiza un esfuerzo
especial por hacer comprensible el verso a los nifios.

En la cuarta historia, El pastor mentiroso, que ejemplifica el dafio que
acarrea la mentira, se utilizan técnicas de animacioén y participaciéon
haciéndose especial incidencia en la importancia de la colaboraciéon
para conseguir un objetivo comun. Como colofén a la fabula, el pastor
recibe los beneficios de una segunda oportunidad por reconocer su error.
Para concluir el espectaculo, Profetas utiliza nuevamente técnicas de
representacion y guinol para desarrollar la tltima historia de su montaje,
La gallina de los huevos de oro, que trata de la ambicién desmedida y sus
perjuicios, tema de absoluta actualidad en la sociedad actual en la que
crecen nuestros hijos.

Profetas de Mueble Bar es una compaiia productora de artes escénicas,
que trabaja con el objetivo de llevar el teatro a todos los sectores de
poblacién, produciendo a lo largo de las temporadas espectaculos para
adultos, jovenes y nifios en los que prime la calidad en todos los niveles
de desarrollo del trabajo escénico, generando, siempre con la aceptacion
y complicidad del publico, una linea de trabajo personal que nos ha ido
definiendo a lo largo de estos primeros veintiséis afios de trayectoria.
Para los mas jovenes han desarrollado una concreta linea pedagogica que
presentan bajo el titulo de Teatro Alegre.

Para esta compania canaria que ha venido histéricamente desarrollando
una intensa e interesante labor alrededor de la difusién de teatro entre los
mas jovenes, los textos seleccionados tienen un valor incuestionable. La
narracion de historias y de cuentos impregna la experiencia humana. Se
encuentra en las esquinas de las calles, en los lugares puiblicos, en las salas
de los hogares y en las dreas de juego. Existen dondequiera que la gente se
reuina, ya sea alrededor de una fogata o de la television. Las historias y los
cuentos nos proveen de héroes y demonios, nos alertan de la insensatez y
nos dan razones para tener esperanzas de que las cosas mejorardn. Ellas nos
acomparian siempre. Nos hacen humanos, declara Fernando Navas, para quien
también no hay que olvidar nunca en este axioma el valor del teatro.

Asistir a una representacion teatral es una de las actividades pedagdgicas mds
completas, pues el teatro es una fuente de placer y fantasia, de informacién y
de saber; explora universos de ficcién e imaginacion para goce y disfrute de
un producto estético y comunicativo, que incita a la reflexion, al andlisis y la
empatia. Es una herramienta maravillosa de manifestacién de la naturaleza
del ser humano y su relacién con el entorno social y su contexto histérico.
A la vez, una representacion teatral es una experiencia social ya que, como
actividad en grupo, provoca reacciones compartidas de alegria, de tristeza,
de excitacion y suspense que no contribuyen sélo a pasar unos buenos
momentos, sino que favorecen el desarrollo social y afectivo.
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EL CALLEJON ENCANTADG

UN CUENTU CANTADO Y ENCANTADU IMPREGNADO
DEL ESPIRITU DE ZALAKADULA

- u

La compaﬁl'a estrena en Navidad su l]ltimo musical, un espectaculo lleno de historias divertidas,
musica y ritmo, marionetas y baile

La compaiia Zalakadula estrena en enero su
ultimo musical coincidiendo con las fechas de
Reyes Magos. El callején encantado es el titulo
de su nueva produccion concebida para toda
la familia, en la que la ciudad de Tamarania
vuelve a convertirse en un espacio encantado
en el que siempre es posible vivir esos suefios
que nos gustaria que nunca terminasen. Como
senala el actor y director artistico del musical,
Luifer Rodriguez, la obra se basa en una
idea muy simple y a la vez muy divertida: En
cualquier ciudad del mundo, por muy grande
que sea, siempre existen pequefios rincones
donde perderse, caminos y vericuetos en los que
la mente se nos lanza a imaginar y quizd cada
problema de la realidad se nos convierte, aunque
solo sea por unos instantes, en suefios que nos
gustaria vivir para siempre. Ese es el espiritu
en el que estd teiida nuestra inspiracién. Con
El callejon encantado pretendemos crear un
paréntesis en el que el espectador se sumerja a
disfrutar y a cambiar el sentido de la realidad
por el del divertimento.

Los textos de Carmen Sanchez y Luifer
Rodriguez, las marionetas de Entretiteres, la
musica del director musical de Zalakadula,
Germadn G. Arias, la iluminacién de José Maria
Jerez, el disefio de sonido de Ramdn Tubio,

el espacio de Palmira Garcia, las coreografias
de Natalia Medina, el vestuario de Paqui
Benavides, la direccion de Luifer Rodriguez y
la produccion ejecutiva de Antonio Lorenzo,
constituyen la base del equipo creativo de
esta propuesta que desde hace afos, por estas
fechas de Navidad, llena de sonrisas, emocion
y carifio el Teatro Cuyas. Cantantes como Elena
Alvarez, la actriz Carmen Sdnchez, milsicos de
la talla de José Antonio Ramos o Paco Marin, no
hacen sino reforzar mds la idea de que estamos
ante un proyecto con todos los ingredientes para
ser un éxito, anade Rodriguez al referirse a esta
nueva entrega.

Mezclando realidad y fantasia, el musical
transcurre a través de las pequenas historias
que suceden entre los mas disparatados y locos
personajes que habitan este peculiar callejon,
y los mas normales y l6gicos habitantes de
la ciudad de Tamarania. El stress se convierte
en ilusion, la vida se transforma en suefio y los
suefos en realidad. Dos mundos conviven en el
musical, el de las marionetas y el de los personajes
de carne y hueso, que suenan entre las canciones
de siempre y los cuentos de toda la vida.

El callejon encantado es un ciumulo de historias,
de la vida, de los suefos. Es nuestro cuento

cantado y encantado, impregnado desde lo mds

profundo con el espiritu que Zalakadula siempre _

ha tenido a la hora de presentar sus juguetes: el
humor, la fantasia, la participacion de todos y
las canciones mds divertidas. El ritmo del mismo
nos llevard al concepto de dibujo animado,
pues todo ocurre al instante sin solucion de
continuidad. El callejon encantado es un lugar
magico. Un camino donde perderse o donde
encontrarse.

Segun avanza Luifer Rodriguez, hay veces que
trabajar sobre una utopia es complicado, pero
al hablar del universo Zalakadula, de todo lo
que de surrealista tiene la nifiez, se vuelve logico
en la medida que en la conciencia de cada uno
reside el mejor de los suefios. Siempre me han
interesado las historias que no son una sola
historia y los espacios vitales como los personajes
de los cuentos. Me encanta desentrafiar la
historia de un lugar a partir de los recuerdos
de las cosas que pasan, pasaron o pasardn. El
mejor espacio para contar cosas es el mundo,
sin duda, porque estd lleno de humanidad.
Ese es el truco de las historias tanto para lo
bueno y como para lo malo. Escribir desde la
hoja en blanco una historia, que es un ctimulo
de historias, de ese lugar especial y mdgico: El
callejon encantado.
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NOVIEMBRE

Fuera de programacion - Proyeccidon Audiovisual

ACTO FRIVOLO

SILENCIO, SE RUEDA EN EL CUYAS

El artista Francis Naranjo presenta en noviembre su videoinstalacion Acto frivolo, la primera
experiencia que vincula el espacio escénico con el pulso de la creacion en soporte digital

Elartista grancanario Francis Naranjo participa
con la videoinstalacién Acto frivolo, realizada
este aflo en el Teatro Cuyas, en la exposicion
colectiva que se exhibe en la Casa de América
de Madrid, Iberoamérica Glocal. Naranjo, el
unico creador espafiol registrado en la citada
muestra en la que concurren una decena de
autores, que aborda una reflexiéon desde di-
versos discursos artisticos de los fenomenos
de la globalizacién y el localismo, articula su
propuesta visual de unos cuatro minutos de
duracién aproximadamente, alrededor de la
figura de un espectador albino que, sentado en
una butaca ubicada en el centro del escenario
del Teatro Cuyds, advierte como transita a su
espalda la inquietante figura de un drag-queen
pertrechado con una gran cola de escorpion.

La obra de Francis Naranjo, que podrd con-
templarse en el Teatro Cuyds proximamente,

se exhibe en una habitacién de color rojo en
el marco de la muestra Iberoamérica Glocal.
Integrada por tres videos que son proyecta-
dos en un monitor central y dos laterales,
Acto frivolo fue grabado integramente en
una sesién matinal en el escenario del Teatro
Cuyds, ubicando diferentes cdmaras en su
caja escénica y patio de butacas vacio. Dos
actores fueron empleados por Naranjo para
esta grabacién, planteada como una alter-
nativa a su anterior proyecto desarrollado
a principios de este mismo ano en Paris, La
condicién humana.

Deseaba mostrar la relacion en off entre el espec-
tador y el actor, sefiala Francis Naranjo. La obra
es fruto de un proceso encadenado de reflexion
que se produce desde el afio pasado. Denuncio
la presion que ejerce el sistema social sobre la
condicion humana. A cualquier persona que se

muestra publicamente en un espectdculo se le
exige una accion relacionada con la sociedad del
espectdculo. Mis actores renuncian a esa funcion
y reflexionan a partir de un discurso no lineal
que genera multiples lecturas y caminos. Asi,
el publico completa con su experiencia vital la
dimension de esta videoinstalacion, explica el
artista.

La banda sonora del trabajo ha sido compuesta
por los componentes de colectivo de musica
electrénica Mascero, LBALC, y los dos actores
que aparecen en la videoinstalacion son Juan-
mi y Juan Manuel Godoy. La obra grabada en
el Teatro Cuyas se mostrara en la Bienal de
Video y Nuevos Medios de Santiago de Chile,
que tendra lugar en octubre, para ser luego
presentada en el propio Teatro Cuyas los dias 5
y 6 de noviembre pendientee de confirmacién
de horario.

LOS MUNDOS HETERGCLITOS DE FRANCIS NARANJO

POR NILO CASARES

Siempre es asi, y uno estd acostumbrado a
que las cosas sean por la cara que cuando te
muestran sus tripas, renuncias a entenderlas
y vuelves a buscar un principio, al que no te
asomas por la falta de habito. Y mas atn en el
terreno resbaladizo de lo que llega con los reyes
magos, que es el arte. Aunque existen artistas,
y no voy a hacer aqui una relacién extensa por
incierta, que persisten en mostrar el esfuerzo
oculto por la risa del trapecista, o el duelo del
payaso; como Francis Naranjo, del que ya no
recuerdo la primera vez que impuso los cables
sobre uno de sus caracteristicos ambientes.

Al principio meras instalaciones y hoy
verdaderos mundos heterdclitos. Unos cables
situados alli para que veas las cosas con su
filiacién, y mds en casos tan graves como
los desvelados por unas obras al limite de lo
verosimil.

Juzgue el lector, y diga si este pequefo
ambiente de absoluta realidad, no hubiese
parecido ficticio de no haber sido expresa la
parte intestina de la escena, y considerado
de forma muy distinta si ajeno al drama
desenvuelto sobre un escenario teatral, como

indica la extension de su tramoya y patio de
butacas.

Ante estas evidencias, uno sélo puede
pensar que el actor principal no lo es, pues
entre las tripas deja de serlo para llegar al
grado de par de uno mismo, de igual forma
que la reina del oropel se desviste para
saberla henchida de atributos falsos como
la vida que todos los dias pasa delante de
tus narices sin porqué, pues siempre te han
impedido mirar detrds, asi que no tienes

hébito.




AVANCE

EL CERCO
LENINGRA

La compania canaria 2RC Teatro

estrena en enero proximo la obra de Sinisterra,
con Lili Quintana y Blanca Rodriguez como protagonistas |

"l‘
o,

La Compaifiia 2RC Teatro Compaiifa de
Repertorio que dirige Rafael Rodriguez, es-
trenard en enero préximo en el Teatro Cuyds
la obra escrita en 1994 por Sanchis Siniste-
rra, El cerco de Leningrado, un texto que el
dramaturgo valenciano tard6 cuatro anos
en escribir y que forma parte de su llamada
Trilogia de la Utopia. La citada compaiiia,
que abandona con esta produccién con-
tempordnea su particularisima relectura de
la dramaturgia clasica inspirada en el Siglo
de Oro espaiiol que venia caracterizando
sus ultimas entregas, siempre ha tenido
una confesa admiracion por la figura de
Sinisterra (del que ya han afrontado su
Nagque, o de piojos y actores).

Desde el punto de vista de la puesta en escena,
Rafael Rodriguez, director de la compaiiia,
adelanta que seguiremos insistiendo en la linea
desarrollada desde Naque, o de Piojos y Actores
y que ha sido clave en los todos los trabajos de
2Rc Teatro Compariia de Repertorio. Es decir,
un planteamiento contempordneo marcado por
la codificacion del espectdculo; movimiento
escénico atrevido y dindmico; interpretaciones
veraces y propuesta escenogrdfica funcional
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Compaiiia de Repertorio
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y atrevida. En definitiva, utilizacién de los
sistemas de significacién que den coherencia y
sentido semiético a la propuesta teatral como
discurso escénico.

En este texto de teatro politico -incrustado
en su trilogia utdpica- Sanchis describe el
momento en que comienza a deteriorarse la
utopia en Europa (la primera, Los Figurantes,
trata de la revolucion nicaragiiense y la tercera
parte, Marsal Marsal, de la globalizacion)
desde una posicion de resistencia frente a
la soberanfa inhumana del mercado y los
intereses econdmicos.

Las dos estupendas y completas actrices
canarias Lili Quintana y Blanca Rodriguez,
encarnan a Priscila y Natalia, las dos mujeres
protagonistas de este texto que las recluye
a la signada circularidad de sus respectivos

destinos. La historia de Sanchis Sinisterra
narra un episodio de la vida de ambas mujeres,
I amante y esposa de un célebre director teatral
b ode izquierdas, presumiblemente asesinado
hace veintitrés afios. Mientras rememoran en
un teatro abandonado su propia historia y la
del grupo del que formaron parte, encuentran
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la obra de un autor desconocido que Néstor
Coposo ensayaba cuando murid, y que nadie
habia llegado a conocer en su integridad. Es
cuando advierten que al presentar la derrota
del comunismo, el texto se enfrentaba tanto a
la izquierda como a la derecha. Comprenderan
entonces que Néstor pudo ser asesinado tanto
por unos como por otros. Pese a ello, ambas
mujeres continuaran fieles a sus recuerdos y a
sus ideales, y se dispondran a montar El cerco
de Leningrado, aunque sean ellas solas las que
lo hagan.

Segun Rafael Rodriguez, lo que nos interesa
son las consecuencias que produce el hecho,
mds que la reflexion teérica sobre la ideologia

en si misma. Los actos de ideologia los
abordaremos desde la perspectiva de la pasion
y el deseo, la lucha que se establece desde el
punto de vista romdntico. Lo que genera
el sentido final de la obra es que tanto los
elementos ideoldgicos de izquierda como los
de derechas pudieron ser los causantes de
la muerte de Néstor. La comedia deja lugar
al drama, las risas y la ironia al dolor y la
frustracion, aunque la esperanza, la de cada
uno, ha de prevalecer finalmente.
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PRECIOS

NOVIEMBRE 2007
MOVIL

teatro tragicomedia

Viernes 2 y Sabado 3, 20.30 H.
Domingo 4, 19.00 H.

DICIEMBRE 2007
LLAMA UN INSPECTOR

teatro thriller

Sabado 1, 19.00y 22.00 H.
Domingo 2, 19.00 H.

SACRED MONSTERS

danza contemporéanea

Viernes 9y Sabado 10, 20.30 H.
Domingo 11, 19.00 H.

EL GUIA DEL HERMITAGE

teatro tragicomedia

Viernes 7 y Sabado 8, 20.30 H.
Domingo 9, 19.00 H.

FAMA. EL MUSICAL

musical

Jueves15, 20.30 H.

Viernes 16 y Sabado 17, 19.00 y 23.00 H.
Domingo 18, 19.00 H.

Martes 20, Miércoles 21y Jueves 22, 20.30 H.
Viernes 23y Sabado 24, 19.00 y 23.00 H.
Domingo 25, 19.00 H.

Martes 27 y Miércoles 28, 20.30 H.

TEATRO DELUSIO

teatro familiar

Viernes 14, 20.30 H.
Sabado 15y Domingo 16, 12.00 y 18.00 H.
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Para los espectaculos La Familia Floz y Sonando el Carnaval de los Animales los
menores deberan ir acompanados de un adulto y las localidades deberan ad-
quirirse en conjunto (minimo una entrada de adulto y una de infantil).
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SONANDO EL CARNAVAL
DE LOS ANIMALES

musica clasica

Viernes 21, 18.00 H.
Sabado 22 y Domingo 23, 12.00y 18.00 H.

LA CIGARRA Y LA HORMIGA
Y OTRAS FABULAS

familiar

Sabado 22, 12.00y 18.00 H.

Domingo 23, 12.00 H.

Miércoles 26, Jueves 27, Viernes 28, Sabado 29 y Domingo 30, 12.00 y 18.00 H.
Lunes 31, 12.00 H.




BONOS Y DESCUENTOS
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Por la adquisicion de

un minimo de tres
espectaculos diferentes
se beneficiara de un
descuento del 10%
aproximadamente sobre
la tarifa inicial, sélo en
los espectaculos sujetos
a descuentos.

Posteriormente este
bono le permitira
adquirir localidades
con el mismo tipo de
descuento a lo largo de
la temporada vigente.

El Bono 10 es personal
e intransferible y no
acumulable con otros
bonos ni descuentos.

BONO 20

Por la adquisicion de

un minimo de cinco
espectaculos diferentes
se beneficiara de un
descuento del 20%
aproximadamente
sobre la tarifa inicial,
solo en los espectaculos
sujetos a descuentos.

Posteriormente este
bono le permitira
adquirir localidades
con el mismo tipo de
descuento a lo largo de
la temporada vigente.

El Bono 20 es personal
e intransferible y no
acumulable con otros
bonos ni descuentos.

CONDICIONES DE LOS BONOS

- Tanto a la hora de adquirir localidades como para acceder a la sala, debera presentar el D.N.I. y documento acreditativo.
- Tienen caracter personal e intransferible y de vigencia anual (excepto bono senior de vigencia permanente).

- Los descuentos sélo seran aplicables a las compras realizadas por taquilla.
- Los descuentos no son acumulables.

OTROS DESCUENTOS

BONO 30

Por la adquisicion de

un minimo de ocho
espectaculos diferentes
se beneficiara de un
descuento del 30%
aproximadamente
sobre la tarifa inicial,
solo en los espectaculos
sujetos a descuentos.

Posteriormente este
bono le permitira
adquirir localidades
con el mismo tipo de
descuento a lo largo de
la temporada vigente.

El Bono 30 es personal
e intransferible y no
acumulable con otros
bonos ni descuentos.

BONO 50

Por la adquisicion de un
minimo de un espectaculo,
acreditando que es

jubilado y con ingresos
inferiores al salario

minimo interprofesional
(540,90€, fotocopia de:

D.N.l. y acreditacion
correspondiente) se
beneficiara de un descuento
del 50% aproximadamente
sobre la tarifa inicial, sélo en
los espectaculos sujetos a

descuentos.

Posteriormente este

bono le permitird adquirir
localidades con el mismo
tipo de descuento a lo largo
de la temporada vigente.

El Bono 50 es personal
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BONO SENIOR

Por la adquisicion
de un minimo de
un espectaculo,
acreditando que es
pensionista mayor
de 65 o jubilado se
beneficiara de un
descuento del 30%
aproximadamente
sobre la tarifa
inicial, s6lo en los
espectaculos sujetos a
descuentos.

El Bono Senior

es personal e
intransferible y no
acumulable con otros
bonos ni descuentos
y de vigencia
permanente.

e intransferible y no
acumulable con otros bonos
ni descuentos.

CARNE UNIVERSITARIO / CARNE JOVEN

Presentando el carné de estudiante universitario
(comunidad europea) o el carné joven euro2é
junto con el D.N.l., se beneficia de un descuento
deaproximadamente el30% sobre latarifainicial,
en los espectaculos sujetos a descuentos.

Tanto a la hora de adquirir localidades como
para acceder a la sala, debera presentar dichos
documentos.

MENORES DE 14 ANOS

Presentando el D.N.l. o libro de familia de los
mas jovenes de la casa, estos automaticamente
son beneficiarios de un descuento del 30%
aproximadamente sobre la tarifa inicial, en los
espectaculos sujetos a descuentos.

Tanto a la hora de adquirir localidades como para
acceder a la sala, deberd presentar uno de los
dos documentos.

DESEMPLEADOS

Presentando la tarjeta de desempleo
vigente junto con el D.N.l., se beneficia de un
descuento de aproximadamente del 50% sobre
la tarifa inicial, en los espectaculos sujetos a
descuento.

Solo se podran adquirir espectaculos cuyas
funciones coincidan en la fecha con la vigencia
de la tarjeta de desempleo.

Tanto a la hora de adquirir localidades como
paraacceder a la sala, deberd presentar dichos
documentos.

CONDICIONES GENERALES

- Las entradas no podran ser cambiadas ni reembolsadas.
- No se haran reservas de entradas si no es para grupos.
- Una hora antes de cada funcién no habra venta anticipada.
- Los descuentos solo seran aplicables a las compras realizadas en taquilla. En ningtin caso después de haber sido emitida la entrada.
- Los descuentos no son acumulables.
- Si una vez comenzada la funcién ésta es cancelada por causas ajenas al teatro, no sera posible el reembolso del importe de la entrada.
- La cancelacion del espectaculo sera la Unica causa admisible para la devolucion del importe de las mismas.
- El teatro se reserva el derecho a presentar espectaculos no sujetos a descuentos.
- Los discapacitados en sillas de ruedas deberan presentarse en el teatro 30 minutos antes del comienzo del espectaculo para una correcta ubicacion.
- Las entradas compradas por internet o venta telefénica se recogeran en los cajeros expendedores de entradas situados en el patio del cuyas

o cualquier otro punto de recogida (consultar con la Caja de Canarias).

SUSCRIBETE A LA LUNA

DISCAPACITADOS EN SILLA DE RUEDAS

Los discapacitados en silla de ruedas se
beneficiardn de un descuento equivalente
al precio del 2° anfiteatro en todos los
espectaculos.

Dispondran de los espacios habilitados para ello
en el patio de butacas.

Deberan presentarse en el teatro 30 minutos
antes del comienzo del espectaculo para una
correcta ubicacion.

PRECIOS DE GRUPOS

Existen descuentos especiales para grupos
concertados a partir de 14 personas. Consultar
en taquilla.

Rellena la ficha con tus datos personales que encontraras en la taquilla del teatro o a través de nuestra web en la seccién de La Luna del Cuyas, y recibiras en tu
domicilio toda la informacién sobre los espectaculos programados por el Cuyas. {No te la pierdas!
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SALIR DEL ARMARIO

LA EDAD DE ORO



