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E
l Ciclo José Ricardo Morales forma parte de la línea de programación del
CDN que recorre el teatro español más relevante de los últimos cien años.
José Ricardo Morales es un destacado dramaturgo que se vio obligado a

abandonar nuestro país en 1939, al término de la Guerra Civil. Se  instaló en Chi-
le donde ha escrito y publicado la mayor parte de su amplísima producción.  

Tres directores, Salva Bolta, Aitana Galán y Víctor Velasco han liderado este
proyecto surgido en el Laboratorio Rivas Cherif que el Centro ha creado para la
exploración teatral de textos que, como es el caso de los que aquí se presentan,
plantean notables desafíos escénicos e interpretativos. Un elenco de actores
comprometidos con estas premisas lleva al escenario de la Sala de la Princesa
cuatro títulos altamente representativos de las distintas etapas de su teatro.

Sobre algunas especies en vías de extinción (2007) uno de sus últimos textos,
denuncia la vida que se apaga, así como la del teatro que suele representarla.
Oficio de tinieblas (1966) tiene mucho que ver con el teatro experimental de los
años 60-70. La corrupción al alcance de todos (1995) corresponde a su produc-
ción más satírica y divertida. Finalmente, Las horas contadas (1967) es un mo-
nólogo corto, género muy frecuentado por Morales, que completa perfectamen-
te la visión panorámica del autor que este ciclo quiere transmitir. ●

Introducción



El autor y su obra
José 
Ricardo 
Morales
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J
osé Ricardo Morales es un escritor y dramaturgo español afincado y naciona-
lizado en Chile. Su obra, muy poco conocida en nuestro país, será la protago-
nista de este ciclo que podrá verse en la Sala de la Princesa del Teatro María

Guerrero.  

José Ricardo Morales nació Málaga en 1915. Su familia se trasladó a la ciudad
de Valencia cuando él tenía un año. En Valencia estudió Magisterio y Filosofía y
Letras y escribió sus primeras obras de teatro. En 1935 ingresó en la Federación
Universitaria Escolar, una asociación de estudiantes de tendencia progresista.
Vinculada a ella nació el grupo teatral El Búho en la misma línea que La Barraca
fundada por Federico García Lorca. El Búho tuvo como directores a Luis Llana
Moret y Max Aub y como asesor literario a Dámaso Alonso; estos dos últimos au-
tores fueron de gran influencia para Morales. Su primera obra de teatro, Burlilla
de don Berrendo, doña Caracolines y su amante, es una farsa de guiñol que es-
trenó El Búho. 

Durante la Guerra Civil José Ricardo Morales fue responsable del Departa-
mento de Cultura de la FUE en Valencia, fundó la revista Frente Universitario y
fue su redactor jefe. Se incorporó a las Milicias Antifascistas y fue comisario del
Ejército Popular. En 1939 tuvo que abandonar España. Cruzó la frontera hacia
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JOSÉ RICARDO MORALES

Francia. Estuvo un tiempo en el campo de concentración de Saint Cyprien hasta
que consiguió embarcar en el Winnipeg, el barco que Pablo Neruda fletó con un
buen número de intelectuales españoles exiliados.    

José Ricardo Morales se estableció en Chile. Fundó junto con otros exiliados
españoles como Arturo Soria o Ferrater Mora la editorial Cruz del Sur. Ha desa-
rrollado allí toda su producción. 

Características de su teatro
José Ricardo Morales tiene 99 años y
lleva escribiendo más de 70. Su am-
plísima producción tiene una serie de
características comunes. 

Los temas habituales son el abuso
del poder, la irracionalidad del lengua-
je, la tecnificación, el conflicto entre el
hombre moderno y los avances cientí-
ficos. Pese a ser un escritor en el exi-
lio muy rara vez aborda este tema y su
teatro no tiene carga política. Su obra,
Los culpables de 1964 sería la única
excepción.

Muchas veces emplea el metatea-
tro y casi siempre escribe con juegos

“Los que hemos vivido y
trabajado fuera de nuestro

país, en general, hemos
tendido a un tipo de teatro en

el que el lenguaje es
fundamental, porque el idioma
es el idios, la expresión de una

particularidad, y lejos de
España, algo fundamental a

defender.” 

José Ricardo Morales

Max Aub y José Ricardo Morales (en el centro de la imagen) con el grupo teatral El Búho. Valencia, 1935.
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de palabras y equívocos en el lenguaje que podemos encontrar incluso en los tí-
tulos: Cómo el poder de las noticias nos da noticias del poder, Colón a toda cos-
ta o el arte de marear, Nuestro norte es el Sur. 

Siempre he considerado que el dramaturgo es un hacedor de enigmas, afir-
ma Morales  y efectivamente sus obras despliegan una inteligencia irónica que
pone al espectador en una situación extraña entre la reflexión y la sorpresa.

Gran parte de las obras de José Ricardo Morales son cortas, y en muchas oca-
siones de un solo acto. 

El propio autor califica su teatro de realismo fantástico frente a la tentación de
algunos de hablar de teatro del absurdo. 

En su obra Autobiograma (1992) el autor distingue cuatro períodos de su dra-
maturgia:

— Teatro Primero sobre la irracionalidad del hombre: El embustero en su
enredo (1944), El juego de la verdad (1952).

— Teatro de conflicto entre el hombre moderno y los avances técnico-cien-
tíficos, La odisea (1965).

— Teatro de denuncia de los abusos del poder La grieta (1963), Nuestro
Norte es el Sur (1979).

— Españoladas, Ardor con ardor se paga (1986), El torero por las astas
(1983), Colón a toda costa o el arte de marear (1995).

Posteriormente, en 2002, publicó un libro en el que aunó una serie de obras
con el epígrafe de Teatro mítico: La odisea, Hay una nube en su futuro, Orfeo y
el desodorante o el último viaje a los infiernos, Edipo reina o la planificación y El
destinatario. ●

Imagen del Presidente de Chile, Pedro Aguirre Cerda, en la cubierta del
Winnipeg, el carguero francés que por mediación de Pablo Neruda
transportó a Chile a cerca de 2.500 exiliados españoles en 1939.
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Nota del autor

Incluimos en el cuaderno pedagógico estas palabras de 
José Ricardo Morales que repasa los cuatro títulos que podremos ver 

en el ciclo a él dedicado.

E
n la literatura dramática de la Antigüedad fue usual que la obra publicada se
acompañara de un texto explicativo, didáctico –la didascalia–, referente al
sentido de la pieza e inclusive al modo de interpretarla. 

Al iniciar estas líneas no pretendo, en modo alguno, usurpar la acción del crí-
tico que explica o glosa a su modo cuanto haya de complejo y tal vez de inexpli-
cable en la obra que analiza. Cada cual en su papel, y el mío, en cuanto autor de
las piezas que aquí vienen, se atiene a considerarlas como el resultado último del
propósito que me llevó a imaginarlas.

La más antigua de ellas es Oficio de tinieblas, escrita en los meses iniciales de
1966 y aparecida en Anales de la Universidad de Chile, nº 133, abril-junio del año
referido. Puntualizo estos extremos porque en la nota que precedió a la publica-
ción de dicha obra señalé su condición subversiva con respecto a la representa-
ción corriente de cualquier pieza teatral, ya que thea en el griego significa «la vi-
sión», y esta obra, a diferencia de las habituales, sucede en la más completa os-
curidad. De ese modo ocasioné un autentico antiteatro, en el que el drama, ex-
clusivamente sustentado en la palabra, predomina sobre el teatro, creándose en-
tre ambos un antagonismo inusual. En cierto modo, que no puede ser más cier-
to, dicha obra contradice la conocida lamentación de Lope, cuando quejándose
del predominio técnico en el teatro, entonces efectuado por los escenógrafos ita-
lianos, declaró, refiriéndose a la representación aparatosa de una de sus piezas:
...«aunque lo que menos se oyeron fueron mis versos». En Oficio de tinieblas, al
contrario, me bastó con la palabra para expresar plenamente cuanto sucede en
escena, suprimiéndose con ello toda la teatralidad.

Nunca pude suponer que años más tarde, el gran autor que fue Beckett iba a
coincidir con mi obra en dos textos diferentes: Solo, un monólogo dramático que



CDN
9

NOTA DEL AUTOR

sucede en la oscuridad total (Editions de Minuit, 1982) y Compañía (Editorial Ana-
grama, 1979-1982), relato desarrollado en las mismas condiciones, con la supre-
sión completa de la luz y la visión. Sin embargo, a diferencia de Beckett, ese fi-
nal absoluto que significa la muerte, en mi texto no se reduce tan sólo al sufrido
por un personaje aislado, que agoniza en soledad, sino que, extremándolo, lo lle-
vé hasta el límite posible, desarrollándolo en tiempos y lugares muy diversos.
Por otra parte, al final definitivo de la muerte se asocia en La corrupción al al-
cance de todos, y en Sobre algunas especies en vías de extinción, el atribuible a
la tecnificación desorbitada, irracional, que en su aspecto destructivo actual-
mente nos anula, hasta el punto que si el hombre salió de la selva mediante la
técnica, hoy ésta se convirtió en otra selva de más difícil salida, pues la técnica
sin logos o fundamento pensante nunca será tecnología, aunque la llamen así.
Es más y a este respecto, ¿cómo es posible aceptar que una tecnificación esti-
mada como el medio para dominar el mundo hostil, en vez de servir al hombre
que la emplea y fundamenta, lo haya puesto a su servicio, anulándolo con esa
«tecnolatría» universal que actualmente nos agobia? 

Respecto a La corrupción al alcance de todos (febrero de 1995), su ironía la
ocasiona una industria que genera corrupción al pretender impedirla mediante
un recurso técnico –la momificación– destinado a suprimirla... ¿Quién lo entien-
de? Sin embargo, ¿nuestro mundo no propicia y desarrolla con frecuencia aque-
llo que intentamos evitar? 

De semejante manera en Sobre algunas especies en vías de extinción (2007),
se denuncia una vida que se apaga, así como la del teatro que suele represen-
tarla, como consecuencia de la tecnificación que la anula y aun la extingue con
su irracionalidad. 

Por último, Las horas contadas (1967) pone en tela de juicio que el teatro, co-
mo arte temporal, se limite para muchos a ser sólo un pasatiempo que nos di-
vierte o distrae de quién somos. La reversión que propongo en esta pieza con-
vierte a sus posibles espectadores en actores de una vida que se nos va con los
años, puesto que ése y no otro es, sin duda, nuestro más absoluto pasatiempo. 

Al fin y al cabo, estas obras, como muchas de mi teatro de cámara, me lleva-
ron a inventar varias de las situaciones más extremas que conseguí imaginar en
dicho arte. Porque así como la música de cámara, al quedarse reducida a unos
pocos instrumentos tiene que obtener de ellos todo el partido posible, con ha-
llazgos que no existen en la música orquestal ni en la coral, de semejante mane-
ra el teatro hecho de obras considera das menores trae consigo las mayores in-
venciones concebibles, como puede comprobarse en varios de los autores más
significativos.

José  Ricardo Morales



LAS HORAS CONTADAS y
LA CORRUPCIÓN AL ALCANCE DE TODOS

Diseño de cartel
Carlos García González

Fotos
marcosGpunto

REALIZACIONES

Escenografía
Scnik

Alquiler de vestuario
Cornejo

Trapería
Cledin

Ambientación traje de momia
María Calderón

Suelos
Moquetas Roldán

Duración: 
Las horas contadas 20 minutos

La corrupción al alcance de todos 40 minutos

Producción
Centro Dramático Nacional

Las horas contadas

La mujer
Lola Manzano

La corrupción al alcance de todos

REPARTO (por orden alfabético)

Ari / Momia
Felipe Andrés

Dra. Morrison
Victoria Dal Vera

Vigilante
Rodrigo Sáenz de Heredia

EQUIPO ARTÍSTICO

Escenografía
Silvia de Marta

Vestuario
Ana Rodrigo

Iluminación
Pedro Yagüe

Vídeo
Alfonso Pazos

Ayudantes de dirección
Juan Ollero
Juanma Romero
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DIRECCIÓN: VÍCTOR VELASCO

CICLO JOSÉ RICARDO MORALES
[LABORATORIO RIVAS CHERIF]

--------------------------------------------
Encuentros con el público
Con la presencia del equipo artístico de la obra
Martes 8 de abril, al finalizar la representación.
Entrada libre, hasta completar aforo. 

--------------------------------------------

DEL 2 AL 13 DE ABRIL
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Entrevista con el director
Víctor Velasco

Víctor Velasco es licenciado por la Real Escuela Superior de Arte Dramático
de Madrid en la especialidad de Dirección de Escena y Dramaturgia. Ha

dirigido y versionado textos como El cántaro roto o La injusticia contra Dou E
de Gua Hanqing, primer texto chino estrenado en España, La sillas, La

chinche, Aquí hay una mano, entre otros. Ha trabajado como ayudante de
dirección de Miguel Narros, Ernesto Caballero, Gerardo Vera o María Ruiz. 

Es premio José Luis Alonso para jóvenes directores de la ADE por su
montaje El chico de la última de Juan Mayorga. 

Hablamos con Víctor Velasco para que nos explique su trabajo en las dos obras
que dirige, Las horas contadas y La corrupción al alcance de todos que podrán
verse del 2 al 13 de abril de 2014. 

Su espectáculo consta de dos obras, un corto monólogo Las horas contadas
y la obra La corrupción al alcance de todos, ¿cómo va a representar estas dos
obras?

Mi primera idea fue la de separarlas espacialmente. El monólogo se repre-
sentará en el patio de butacas del teatro María Guerrero y la segunda en la sala
de la Princesa, como el resto del ciclo de José Ricardo Morales. Y se establecerá
algún nexo de unión entre las dos. Por ejemplo, un actor de la segunda obra apa-
recerá en la sala de arriba y la actriz que interpreta el monólogo tendrá presen-
cia en la segunda obra.

Mi planteamiento es el de separar las obras a nivel estilístico, y espacial, pe-
ro además establecer conexiones internas y dramatúrgicas entre ellas. Creo que
las obras lo permiten.
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¿Cuáles son estas conexiones?

La segunda se basa en un juego de
lenguaje entre las dos acepciones que
tiene la palabra corrupción, por un la-
do la corrupción venal y por otro la fí-
sica u orgánica. En toda la producción
del autor algunas temáticas se repiten
constantemente, todas ellas enmarca-
das dentro de un discurso crítico tanto
a nivel social como individual. Las ho-
ras contadas escenifica el paso del
tiempo. La vida, como el hecho tea-
tral, es una experiencia finita, que tie-
ne las horas contadas. La Corrup-
ción… utiliza este tema como gancho,
como premisa: Somos mortales, co-
rruptibles. El personaje principal es
una momia de un museo de arte egip-

cio. Y su gran problema es intentar conciliar lo inconciliable: aunar el sentido de
la corrupción venal con el de corrupción orgánica. El texto es básicamente este
juego del lenguaje.

¿Cuál es el tema de las obras?

Se trata de dos piezas muy cortas. Y muy complejas pese a su brevedad. Pe-
ro son fascinantes.

El discurso final es el del autor y nosotros sólo lo subrayamos: cómo los me-
dios de comunicación y el lenguaje audiovisual en el que vivimos nos roban la
realidad, cómo la información es también espectáculo.

En el teatro de Morales, muy a menudo, está presente la idea de metateatra-
lidad (el teatro dentro del teatro), jugando en todo momento con el teatro como
representación de la vida; es una idea con solera en el teatro español, muy cal-
deroniana. Esto plantea desenlaces fascinantes pero complejos, porque nunca
sabemos exactamente donde situarnos, si en la representación o en la realidad.
Hay algo que el autor persigue en una gran mayoría de sus textos, y en estos dos
también, que es sacudir al espectador; que este se encuentre con algo que no es-
pera. Utiliza sabiamente esta estrategia para sorprender y hacer reflexionar.

¿Cómo va a ser la puesta en escena?

Como ya hemos comentado, la primera obra se representa en le patio de bu-
tacas del María Guerrero. Y parte de una paradoja. La actriz que la interpreta
plantea el juego de que ella es la espectadora y los espectadores los actores. Ella
ha ido a ver una obra de teatro y se encuentra con una obra con muchos actores,

“En La Corrupción al alcance
de todos… el personaje

principal es una momia de un
museo de arte egipcio. Y su
gran problema es intentar
conciliar lo inconciliable:

aunar el sentido de la
corrupción venal con el de

corrupción orgánica. El texto
es básicamente este juego del

lenguaje.”
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tantos como espectadores. En ese
sentido, contextualizar el montaje en
el patio de butacas del teatro resulta,
creo, muy efectivo.

La segunda obra es más compleja;
la acción se sitúa en un museo de arte
egipcio. Hay dos personajes; una mo-
mia y una investigadora. Una acota-
ción de la obra señala que una cáma-
ra de seguridad del museo les está
grabando continuamente. Mi idea ha
sido cambiar el eje y el punto de vista
de esta situación, de tal manera que
veamos todo a través de la cámara de
seguridad del vigilante. Para mí hay
un tema recurrente en el autor con el que me siento muy identificado, y es cómo
la imagen nos roba la realidad. En nuestra sociedad la representación se ha con-
vertido en la propia realidad, es decir no existe realidad sino representación de
la realidad. Desde ahí planteo que todo lo que vemos y oímos está condicionado

“Hay algo que el autor
persigue en una gran mayoría
de sus textos, y en estos dos
también, que es sacudir al

espectador; que este se
encuentre con algo que no

espera.”
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por una representación: la de la imagen que nos llega a través de los monitores
del vigilante de seguridad que está observando la escena. De tal manera que el
público verá la función por televisores, aunque los actores estén interpretándolo
en directo.

¿Ha tenido por tanto que dirigir más para televisión o cine que para teatro?

Desde luego. Nunca me había enfrentado a un trabajo así. Por otro lado ha-
blando con la dirección del centro nos parecía interesante y oportuno que ya que
Morales es un autor muy desconocido en España, dotásemos a todo el ciclo de un
carácter de investigación con el fin de intentar renovar algunos lenguajes teatra-
les y acercarlo así a la sensibilidad del espectador joven, del espectador de hoy.
Creo que los tres directores hemos coincidido en darle ese “envoltorio” contem-
poráneo. Las tres propuestas van a ser muy sorpresivas. 

Por otro lado, el texto es difícil de desentrañar y a veces nos hemos visto en-
frentados a situaciones muy difíciles de resolver en escena. José Ricardo Mora-
les es de esos autores que arremeten contra el realismo en escena, privilegiando
su discurso al de los personajes. Para mí es un gran precursor de lo que se ha
venido a llamar “dramaturgias del yo”. Hay un momento curioso de la obra en
la que el autor se cita a sí mismo:
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ARI: “Los precursores llegan siempre tarde. En este mundo lo impor-
tante no es llegar el primero, sino llegar a tiempo. Y para llegar a
tiempo hay que llegar después” ¿Qué le parece esa opinión?

LA DOCTORA MORRISON: No está mal ¿De quién es?
ARI: Del que inventó esta escena. 

¿Cómo cree que va a reaccionar el público a estas dos propuestas innovado-
ras, al cambio de sala dentro del mismo espectáculo y a la utilización de moni-
tores? 

Pienso que el uso de los monitores causará una cierta extrañeza en alguna
generación de espectadores. Sin embargo el público más joven tiene el lengua-
je audiovisual completamente incorporado y supongo que lo aceptarán mejor.
Por otro lado el movimiento del público también puede sorprender. Es cierto
que en pequeñas salas alternativas se hace con cierta frecuencia y que es un có-
digo asumido, pero aquí, en el teatro María Guerrero, resulta más novedoso. Es-
pero que esto pueda generar en el público otro tipo de actitud en relación al con-
tenido de las obras. No solo viene a sentarse, sino que se moverá y cambiará de
ubicación. ●
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SOBRE ALGUNAS ESPECIES
EN VÍAS DE EXTINCIÓN

REPARTO (por orden alfabético)

Lucía Barrado

Vicente Colomar

Julio Hidalgo

Sara Sánchez

Rosa Savoini

Suso Sudón

EQUIPO ARTÍSTICO

Escenografía
Silvia de Marta

Vestuario
Ana Rodrigo

Iluminación
Pedro Yagüe

Música y espacio sonoro
Irma Catalina Álvarez

Vídeo
Alfonso Pazos

Ayudante de dirección
Juan Ollero

Diseño de cartel
Carlos García González

Fotos
marcosGpunto

Producción
Centro Dramático Nacional

DIRECCIÓN: AITANA GALÁN
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Entrevista con la directora
Aitana Galán

Licenciada en Dirección de Escena y Dramaturgia por la RESAD de Madrid.
Titulada en Interpretación por la Escuela de Cristina Rota (CNC). Hasta agosto
de 2013 ha formado parte del equipo de dirección de Ernesto Caballero en el

Centro Dramático Nacional como Coordinadora Artística. 
Directora de escena, dramaturga, productora de teatro y docente, alterna en
su trayectoria teatral la puesta en escena de textos clásicos con el estreno de

textos de autores contemporáneos. Entre sus últimos trabajos como
directora destacan Málaga, de Lukas Bärfuss, Entremeses Barrocos (para la

Compañía Nacional de Teatro Clásico, temporadas 11/12), Llàstima que sigui
una puta, de John Ford y La gran il.lusiò, de Eduardo de Filippo (2011 y 2010,

Palma de Mallorca). Como dramaturga, sus últimos estrenos han sido
Segunda Vida, dirigido por ella misma y De cerca nadie es normal, escrita

junto a Luis García-Araus (Temporadas 2008/09/10).

¿Definiría Sobre algunas especies en vías de extinción como teatro del ab-
surdo? ¿como realismo fantástico?

Me gusta mucho la definición que el propio José Ricardo Morales hace de su
teatro: teatro de la incertidumbre. Esta pieza se corresponde totalmente con ese
concepto. Por supuesto, establece un juego permanente con lo absurdo de la
existencia y del mundo, similar al de Beckett, pero aquí la incertidumbre se lleva
hasta las últimas consecuencias como un permanente juego de apariencias y de
realidades simuladas o ficticias. Aquí entra el concepto de “realismo fantástico”
que apuntas. Los personajes construyen una situación, un cuento delirante, ab-
solutamente fantástico, que deconstruyen a su vez para hacernos conscientes y
partícipes de esa “construcción”. ¿Qué es la vida sino una realidad imaginada?

La obra representa un velatorio solemne, pero ¿de quién o qué es este velatorio? 

Creo que el autor está ironizando con esto. Sobre algunas especies en vías de ex-
tinción es una obra de final de vida y lo cierto es que se nota mucho. Creo que está
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recorriendo todo su teatro, los elemen-
tos más característicos de su teatro, y
está jugando también con su propio fin.
El autor ironiza sobre si vemos el sepe-
lio de un dramaturgo y todos los dra-
maturgos, de un escritor y todos los es-
critores, del mismo teatro o de toda la
humanidad. Elige un entierro masivo,
multitudinario, con televisiones, con
personalidades, él que es un autor que

ha sido el gran olvidado de nuestro país. 
Lo que hay dentro del ataúd le sirve también para ironizar sobre la imagen. Ve-

mos un ataúd y damos por hecho que hay algo dentro. En los tiempos que corren
parece que la imagen sustituye al contenido.

Los actores parece que están relatando algo que ya ha pasado al mismo tiem-
po que lo están viviendo, ¿lo he entendido bien?, ¿cómo llevará esto a escena?

La obra se conjuga en tres planos de realidad y de tiempo. Asistimos a un
acontecimiento que va a pasar, ha pasado y está pasando en el momento. Pasa-
do presente y futuro a la vez. Tiene que ver con el sentido del texto. Resume la
característica principal del presente; su inmediatez. El presente según está ocu-
rriendo está dejando de suceder.

Morales ironiza permanentemente por una parte con el entierro de la huma-
nidad entera, con el entierro del teatro y también con su propio entierro.... ¿Pero
dónde están los actores realmente? Los actores están improvisando, están tra-
bajando, están llevando a cabo una performance pública y dialogando con los es-
pectadores sobre la fugacidad del presente, la fugacidad de la vida y la fugacidad
del hombre en un mundo dominado por la imagen y por la apariencia.

Creo que tanto usted como el resto de directores del Ciclo van a hacer un uso
atípico del escenario y de la imagen.

Es cierto. Creo que la puesta en escena de Victor Velasco es más radical en
cuanto a la utilización de la imagen. En la nuestra tendremos una disposición de
la sala a tres bandas. Quería jugar con un espacio en el que no habrá diferencia
entre el lugar de las butacas y el escenario; el espacio del público también es es-
pacio de representación. Habrá una presencia de la imagen, televisores y vídeos
como sustituto de la realidad teatral. Creamos un juego metateatral porque la
obra también es muy metateatral.

La función no describe el aspecto de los personajes pero usted se ha decidi-
do por darles una imagen muy radical, ¿no es así? 

Recordemos que la función se titula Sobre algunas especies en vías de extin-
ción. Para mí es muy sugerente lo que dice el autor. Si el mundo se globaliza eso

“Me gusta mucho la definición
que el propio José Ricardo
Morales hace de su teatro:
teatro de la incertidumbre.
Esta pieza se corresponde

totalmente con ese concepto.”
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termina con los seres humanos como
seres distintos unos a otros. Nos pue-
de la uniformidad. Para romper con
esa visión uniforme del mundo, Ana
Rodrigo, la figurinista, y yo optamos
por una estética cercana al steam-
punk, que sitúa a los personajes en
una órbita distinta, en el “no unifor-
me”. Creo que el autor también lo di-
ce en el texto: si enterramos a los es-
critores, si enterramos al teatro, si despreciamos lo que es distinto, lo que se sa-
le de la norma, estamos acabando con el ser humano y con las diferencias. Aquí
estamos hablando de especies en vías de extinción y, entre esas especies, están
los “raros”, los “frikies”, los “distintos”...  Es, por otra parte, una función de elen-
co, de compañía. Y así estamos planteando el trabajo que está siendo interesan-
tísimo. Tengo la suerte de contar con un elenco excelente, que proviene del La-
boratorio Rivas Cherif: todos están totalmente entregados al espectáculo. Para
hacer una función como esta se necesitan actores que jueguen, sin miedo a equi-
vocarse, con sentido del humor y con espíritu de equipo, de “banda” de rock. Es-
te es un reparto donde, a pesar de ser fundamentalmente joven, se conjugan to-
das las edades: La veteranía de Rosa Savoini, seguida por Vicente Colomar y Ju-
lio Hidalgo, y la juventud de Lucía Barrado, Suso Sudón y Sara Sánchez. 

¿Habrá música en directo?

Sí, habrá música en directo. A pesar de que hablamos de un sepelio no es una
obra en absoluto solemne. Es muy moderna. Irma Catalina Álvarez, compositora
e intérprete en directo es el alma musical de la función. ●

“Elige un entierro masivo,
multitudinario, con

televisiones, con
personalidades, él que es un

autor que ha sido el gran
olvidado de nuestro país.” 
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Entrevista con el director
Salva Bolta

Salva Bolta es licenciado por la Escuela Superior de Arte Dramático de
Valencia. Ha dirigido más de veinte obras de teatro entre las que destacamos
títulos como Avaricia, lujuria y muerte de Valle-Inclán, Días felices de Samuel

Beckett, Münchhausen de Lucía Vilanova, Piezas Radiofónicas, de Tom
Stoppard y Ustedes perdonen sobre textos de varios autores. Ha sido

Coordinador de Dirección Artística en el Centro Dramático Nacional de 2006 a
2012, gestor de las dos primeras ediciones de Festival València Escen Obèrta
(VEO), director artístico de la XIII edición del Festival Escena Contemporánea

y colaborador artístico de DRAFT. INN. Desde marzo de 2013 pertenece al
colectivo Judas Tadeo Producciones.

Hablamos con él para nos explique su trabajo en Oficio de tinieblas.

¿Cuál es el tema de la obra? 

Si hay que situar en algún lugar la obra podríamos decir que se sitúa en el es-
pacio imaginario de un hombre ante la conciencia de su propia muerte. Habla de
la soledad, de la soledad habitada; habitada de conciencia y pensamiento, habi-
tada de memoria, de recuerdos, de experiencia. Todo a través de un discurso no
narrativo. 

En el siglo XX, el papel del arte como el de mera representación de la realidad
fue sustituido por el de vehículo para la expresión de ideas, de emociones, de lo
no visto. Deja de “explicar” para pasar a “exponer”. Aquí ocurre lo mismo, no se
pretende contar una historia; se pretende activar la emoción y el pensamiento.
No todo el teatro es narrativo y esta obra de Morales así como el teatro de van-
guardia al que está vinculada, describe el mundo de otra manera e intenta pro-
vocar nuestra reflexión. 
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Contamos con dos personajes, Un
hombre y Una mujer. 

Sí, es cierto, pero yo me pregunto
si el segundo personaje, el de la mu-
jer, está físicamente al lado del primer
personaje o habita en su recuerdo. No
sabemos si lo que sucede en la fun-
ción es algo imaginario, si es algo que
está ocurriendo o es algo que el per-
sonaje está creando en su imagina-
ción. Esta función de escritura experi-
mental, contrapone varios planos: lo
objetivo y lo subjetivo, es decir, lo que
está sucediendo y lo que se está re-

cordando, ficción dentro de la ficción… y la línea que los separa está muy difu-
minada… 

A veces se hace mención a sitios reales, ¿cuál cree que puede ser el lugar real
que sustenta la metáfora de la obra? 

La inseguridad acerca de dónde estamos es una de las constantes de la obra
de Morales. En Oficio de tinieblas, posiblemente más que en ninguna otra, esto
es algo sustancial y querido por el dramaturgo. El lugar donde se encuentran no
está definido, no está concretado. Pudiera ser que los dos personajes estuvieran
juntos dentro de un túnel después de haber sufrido un accidente de metro, o en-
cerrados en un ascensor o agonizantes en un lecho. Pero lo digo condicional-
mente, pudiera ser. En cualquier caso, lo importante a mi juicio no es el donde o
el porqué, sino lo que esta situación activa en el interior de los personajes. 

Creo que esta es la fascinante propuesta del autor; una invitación a que pasee-
mos por toda la geografía emocional de los recuerdos de los personajes. 

La lectura de esta obra me ha recordado una de Samuel Beckett que usted es-
trenó, Días felices. ¿Ha tenido usted esta misma sensación?

Oficio de tinieblas tiene mucho que ver con el teatro experimental de los años
60-70. Morales ha estado siempre muy conectado con todas las corrientes de es-
critura escénica que han ido renovando la dramaturgia. Él es contemporáneo de
Eugene Ionesco y de Samuel Beckett, y juega con los ingredientes con los que
juegan ellos: el tratamiento del lenguaje en un sentido arquitectónico distinto e
innovador, o la idea de la representación como experiencia escénica más que co-
mo forma de contar una historia. Juegan con el pensamiento, la filosofía y el
compromiso social y humano del teatro. Todo esto empapa también esta pieza,
por eso conecta con Beckett y con el teatro de su época. José Ricardo Morales
siempre ha estado muy pendiente con su contemporaneidad.

“Oficio de tinieblas tiene
mucho que ver con el teatro
experimental de los años 60-
70. Conecta con Beckett y con

el teatro de su época. José
Ricardo Morales siempre ha
estado muy pendiente con su

contemporaneidad.”
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Hablando de la puesta en escena
¿Qué pensó cuando leyó la primera
acotación de la pieza: Oscuridad total,
en la que se desarrolla la obra entera? 

Cuando leo una obra cualquiera y
me plantea tantos interrogantes como
esta, inmediatamente me intereso por
ella. Cuando su lectura no hace más
que suscitarme cuestiones que nece-
sito responder, es cuando siento que
es la propia obra me está invitando a
que entre a trabajar en ella. 

Si una función como esta comienza
con una acotación de tal importancia,

me siento la obligación de respetarla y atenderla, pero también de desarrollarla.
La oscuridad y el silencio son una premisa. Pero en el espacio escénico, donde
todo es significante y significado, el oscuro no puede ser solamente la ausencia
de luz ni el silencio la ausencia total de ruido. Este oscuro y silencio en Oficio de
tinieblas, son la consecuencia de algo desconocido que ha implosionado y que
recoge, comprimido, aprisionado, toda la existencia del personaje. Asi pues, es-
ta oscuridad y este silencio, contendrán palpitando por salir, este universo inte-
rior por el que nos pasea el autor. 

Oscuridad habitada, como la que percibimos al cerrar los párpados. Silencio
habitado, como ese imposible que percibimos aún cuando creemos no oir nada.

Para recrear todo esto, hemos preparado un dispositivo escénico con Silvia de
Marta donde además de acoger a los actores a los que no veremos, trabajaremos
con la creación sonora de Luis Miguel Cobo y la visual de Teresa Martín. Va a ser
un trabajo técnico complejo y creativo, cuyo resultado será una tela tejida con las
voces de los actores, una partitura sonora y una partitura visual. Confío que el re-
sultado sea una pieza de fuerte carga emocional que como espectadores os re-
sulte una experiencia interesante. ●

“Va a ser un trabajo técnico
complejo y creativo, cuyo

resultado será una tela tejida
con las voces de los actores,
una partitura sonora y una

partitura visual.”
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¿Hay una línea común en la escenografía para todas las obras o has actuado
como si fueran cuatro obras independientes?

He actuado un poco de las dos maneras. Desde luego hay una línea común
porque el autor tiene un estilo propio que puede verse en todas las obras. He tra-
bajado por separado con cada director. Empecé con Salva Bolta que es el que te-
nía una idea más clara de lo que quería. Vamos a crear un espacio muy sorpren-
dente, muy interesante, que puede intuirse pero que no está en el texto. 

Hablé luego con Víctor y me contó lo que quería extraer de su texto. Es su-
rrealista y absurdo y toca muchos temas diferentes. En las cuatro obras hay mu-
chos niveles de lectura e incluso cada director puede incluir el suyo propio. 

Lo que he podido comprobar es que las puestas en escena a las que han lle-
gado los directores cada uno por su propio camino, tienen mucho que ver. Lo
han llevado al presente, al hoy. Creo que son tres directores que están muy ape-
gados a la actualidad, a lo que nos está pasando a todos como ciudadanos. Han
querido dar esta lectura contemporánea del sistema que nos vigila, de los me-
dios de comunicación y del montón de cosas que nos llegan y que nos influen-
cian a todos.

Entrevista con la escenógrafa
del Ciclo
Silvia de Marta

Nacida en Madrid, es licenciada Ciencias de la Comunicación Audiovisual en
la Universidad Complutense de Madrid, estudió en la Facultad de Ciencias
del Espectáculo de la Universidad de las Letras de Turín, Italia (95/96) y la

especialidad de Escenografía y Vestuario para Teatro en la Facultad de Bella
Artes de Dresde (98/99). En Alemania trabajó como ayudante de escenografía

fija en teatros nacionales de este país. Se instaló en Berlín y empezó a
trabajar de forma autónoma, colaborando con teatros nacionales y

compañías alternativas. En el 2002 realizó el Máster de Artes escénicas de la
Universidad Mozarteum, en Austria.

En 2005 regresó a Madrid y desde entonces trabaja en proyectos de los dos
países. Ha colaborado con Jose Luis Gómez, Gerardo Vera, Mario Gas, Fefa

Noia y Pentación. Últimamente está colaborando con La joven compañía que
dirige Jose Luis Arellano. 
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La primera puesta en escena que
veremos se compone de dos obras,
un corto monólogo, Las horas conta-
das y la farsa en un acto La corrupción
al alcance de todos. ¿Cómo se plantea
en este caso la escenografía?

El monólogo se hará en la sala
grande del teatro María Guerrero y
después bajaremos a la sala de la
Princesa a ver la segunda obra. Está
todavía por ver cómo vamos a prepa-
rar el espacio de arriba. El monólogo
habla del teatro, hace una reflexión
sobre el actor y el espectador y me interesaría crear una atmósfera de teatro. Ten-
go que tener en cuenta varias cosas, por ejemplo que no puede verse la esceno-
grafía ya implantada por respeto a los derechos de autor y que lo que coloque-
mos sea fácil de recoger porque en cuanto nos vayamos de la sala entra el pú-
blico del otro espectáculo. Este tránsito de nuestro público resulta muy apropia-
do para la puesta en escena. Bajamos a las tripas de esta gran casa, donde nos
recibe un vigilante que tiene cámaras por todas partes. Tiene bastante sentido
que bajemos por los pasillos y los sótanos del teatro y lleguemos a este garaje y
esta sala donde nos están vigilando. Abajo encontramos el ambiente que la obra
pide; un museo de arte egipcio.

“Lo que he podido comprobar
es que las puestas en escena

a las que han llegado los
directores cada uno por su

propio camino tienen mucho
que ver. Lo han llevado al pre-

sente, al hoy.”
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¿Cómo es la escenografía de Sobre algunas especies en vías de extinción?

Los espectadores están sentados a tres bandas. El elemento de la “caja má-
gica”, que se repite en las tres escenografías, preside al fondo un espacio que no
nos recuerda a ningún sitio en especial, quizá un funeral, quizá una sala de en-
sayos, quizá una sala de juegos ... pero si miramos con atención encontraremos
un cadáver. 

¿Qué puede hacer una escenógrafa con una obra en la que el autor dice al co-
mienzo: Oscuridad total, en la que se desarrolla la obra entera?

Elfriede Jelinek, Nobel de Literatura, ponía como primera acotación en sus
obras teatrales “no apto para puesta en escena” y la pusimos en escena. Su-
pongo que las acotaciones del autor son para los lectores en general. Yo como
escenógrafa las suelo olvidar rápidamente y me centro en las intenciones del di-
rector. En este caso concreto, me encantó cuando lo leí, pensé que fuera lo que
fuera sería un reto para mí. ●
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Sobre el vestuario
Ana Rodrigo

Ana Rodrigo es licenciada en Arquitectura de interiores. De 1981 a 1994
diseñó colecciones de moda para España e Italia bajo la firma que lleva su

nombre. Comenzó en el teatro como ayudante de vestuario de Pedro
Moreno. Como figurinista ha trabajado entre otros en los siguientes títulos:
Cuestión de altura, director: Rubén Cano; Tirano banderas, director: Oriol
Broggi; Paradero desconocido, director: Laila Ripoll; El retablo de Maese

Pedro, El coloquio de los perros, director: Emilio del Valle; Yo, el heredero,
director: Francesco Saponaro; La sonrisa etrusca, director: José Carlos Plaza;
La lección, director: Joan Maria Gual; Glengarry Glen Ross, director: Daniel
Veronese; Tantas voces, directora: Natalia Menéndez; El beso de Judas. La

señorita Julia. La cena de los generales, dirigidas por Miguel Narros.
Vestuarios para las óperas Yo la v, Don Giovanni, El caballero de la triste

figura y Reina muy noble dirigidas por Guillermo Heras.

Hablamos con Ana para que nos hable de su trabajo en el vestuario de las tres
obras del ciclo.

Va a trabajar en el vestuario de las cuatro obras con tres directores distintos
¿seguirá el vestuario una línea común o ha actuado como si fueran obras distin-
tas?

Imposible tener un hilo conductor. Son obras muy distintas. Tampoco puedo
considerar que fueran como un primer acto, segundo acto… y además creo que
los directores merecen otro trato. Hay que dar a cada uno lo que quiere, con sus
cambios y su intensidad. Hay que estar pendiente del proceso de ensayos e ir
ajustándose a las variaciones.

Háblenos entonces del vestuario de las tres propuestas. 

La primera representación se compone de dos obras; Las horas contadas y La
corrupción al alcance de todos. Las horas contadas es un corto monólogo que in-
terpreta una mujer. Se trata de un vestuario actual formado por varias capas. A
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medida que avanza el monólogo la ac-
triz se desprende de algunas prendas
hasta quedar con un vestido que de la
sensación de algo que fue y ya no es.
Es una mujer vacilante.

La corrupción al alcance de todos
tiene un cierto aroma a los años 40. La
obra se ve a través de los diferentes
monitores que hay en la sala, por lo
tanto, al principio las pruebas de ma-
quillaje y caracterización han sido rea-
lizadas en el mismo escenario para
adaptar colores y texturas.

En el caso de Sobre algunas especies en vías de extinción, Aitana me habló
que quería trabajar con tribus urbanas. Para trabajar en esta obra tuve que tener
en cuenta ante todo algo que la producción de teatro me dijo y es que había que
intentar ahorrar y por tanto usar mucha ropa de stock del teatro. No encontré
mucho sobre tribus urbanas en él. No quería vestir a los actores como punks, ni
rockers ni góticos porque no quería que tuvieran un aire muy marcado. Me gus-

“Estoy construyendo muchas
artículos gorros, gafas,
elementos metálicos,

accesorios de los trajes.
Estamos manipulando muchas
cosas y trasformando mucho

la ropa.”
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ta mucho la fusión de trajes antiguos con ropa de hoy en día, no es steampunk
exactamente pero podría recordar. Es una fusión entre la época de Julio Verne y
prendas de hoy y me venía muy bien para utilizar ropas que había que en el
stock, adaptándolas y haciendo algunas transformaciones.

En cuanto a Oficio de tinieblas la puesta en escena es muy original. Va a pre-
dominar el sonido y la imagen. El director me dijo vas a tener dos minutos de
gloria. Lo que sé de momento es que los dos personajes irán de blanco.

Especial mención merece el traje de momia de La corrupción al alcance de to-
dos ¿es así?

Estoy construyendo muchas cosas, gorros, gafas, elementos metálicos, acce-
sorios de los trajes. Estamos manipulando muchas cosas y trasformando mucho
la ropa.

La momia se ha construido sobre una base que consta de una malla elástica
que se ha envuelto con 90 metros de venda de algodón prendido a mano. Se ha
realizado en varias pruebas para no cansar a Felipe y así quedaba adaptado a su
cuerpo dándole comodidad y movimiento de forma que facilitase la extracción
de ella ante el publico. La fase final fue la ambientación. ●
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¿Puede explicarnos la iluminación de cada una de las obras? 

Lo primero que quiero decir es que a pesar de tener unos proyectos avanza-
dos antes de comenzar los ensayos nada es definitivo. Los ensayos son muy de-
terminantes. Hasta que no empiezan no podemos ver las texturas, el color del
vestuario, por dónde se mueven los actores y todo ello influye poderosamente
en la iluminación. 

La corrupción al alcance de todos
La primera propuesta consta de dos obras, un corto monólogo, Las horas conta-
das que es una especie de introducción a la obra La corrupción al alcance de to-
dos. El monólogo se representa en la sala grande del Teatro María Guerrero. La
iluminación que tendremos allí es la misma que ilumina la sala a la entrada del
público. La actriz a va a estar colocada en el proscenio con el telón de boca ba-
jado. La iluminación va a ser muy sencilla; intensificaremos el patio de butacas

Sobre La iluminación
Pedro Yagüe

Pedro Yagüe es licenciado en Filología Hispánica por la Universidad de
Murcia. Ha sido Jefe del departamento de iluminación del Teatro de la Abadía

de 1999 a 2006, Director técnico del Teatro de la Abadía la temporada 2006-
2007 y coordinador técnico del Festival de Almagro de 2005 a 2013. Entre sus

últimos diseños de iluminación destaca: Hamelin, Urtain y Penumbras, dir:
Andrés Lima, El lindo Don Diego, La Calesera dir: Carles Alfaro, En la luna,
Esperando a Godot, dir: Alfredo Sanzol. Fue ganador del Premio Max de

Iluminación 2012 por La avería dir: Blanca Portillo y Max de Iluminación 2010
por Urtain y Premio Rogelio de Egusquiza de Iluminación 2007 por La ilusión.

Hablamos con él para que nos explique su trabajo en la iluminación de los
tres espectáculos del Ciclo José Ricardo Morales.
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PEDRO YAGÜE

para darle más volumen a la sala. Es-
tarán en el mismo nivel de luz el pú-
blico y la actriz y sobre ella algún pun-
to particular para que se le vea más.
Bajamos después a la sala de la Prin-
cesa para ver La corrupción al alcance
de todos. La peculiaridad que tiene es-
te montaje es que va a ser muy audio-
visual. El público va a ver a los actores
a través de una cámara de vídeo. La
iluminación va a ser más fotográfica
que teatral. Son 14 monitores que in-
fluyen en la iluminación porque la
propia luz que emiten ya es una forma
de iluminar. Por otro lado la Princesa es una sala de techo muy bajo, muy pe-
queña y voy a jugar mucho con las fluorescencias que difuminan la luz. Intenta-
remos sobre todo al principio y al final de la obra intensificar la idea de que nos
encontramos en la sala de un museo. 
En el primer monólogo utilizamos la iluminación de la sala que son de leds que
se pueden regular. El led es un dispositivo lumínico moderno de bajo consumo,
mucho menor que lámparas incandescentes. Usaré recortes y quizá algún par 64
que es un foco muy utilizado. La fluorescencia da una luz abierta. También utili-
zo focos convencionales fresner de 500 vatios, algún recorte para algo puntual,
tomasitos (par 16 de pequeño formato), y dentro de la caja de la vitrina hemos
colocado una tira de leds para dar el efecto de luz de exposición. 

Sobre algunas especies en vías de extinción
Esta obra representa un sepelio. La disposición de la sala cambia y va a ser a tres
bandas, por tanto el público va a estar rodeando el espacio escénico. Habrá una
gran caja que es un elemento común a las tres obras aunque en cada una tendrá
distintos usos. Intentaremos que la luz integre este volumen en el espacio. El sue-
lo y la sala van a estar forrados de blanco con un mapa de España como si fue-
se una alfombra y esto condiciona mucho la luz. El blanco es muy peculiar para
la iluminación. A veces ayuda y a veces complica el trabajo. La caja pasará a ser
una especie de teatrito, un espacio dramático per se. Utilizaremos las mismas
fluorescencias que en la obra anterior y unos leds para crear una especie de can-
dilejas. Tienen mucha importancia las proyecciones, que se van a ver incluso so-
bre el público. Las proyecciones no dejan de ser un tipo de iluminación. Como
peculiaridad puedo decirte que las columnas de la sala también se van a ilumi-
nar. Se van a colocar unos monitores para que el público pueda ver todos los án-
gulos y se van a colocar unas velas que no serán de fuego real sino de led.

“Habrá una gran caja que es
un elemento común a las tres

obras aunque en cada una
tendrá distintos usos.

Intentaremos que la luz
integre este volumen en el

espacio.”
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Oficio de tinieblas
Desde luego es peculiar para el iluminador encontrarse con una obra con la aco-
tación: Oscuridad total, en la que se desarrolla la obra entera. Salva Bolta, el di-
rector tenía unas ideas muy definidas desde muy pronto. La sala cambiará de
nuevo. Gradas laterales a dos bandas y la caja en el medio. El público entra con
luz a la sala y los actores están ya dentro de la caja, pero no se les ve. Antes de
que los actores empiecen a decir el texto se proyectan imágenes. Después se ha-
ce oscuro total y los actores comienzan el diálogo. Escucharemos la voz del ac-
tor que quizá vaya amplificada. Lo que puedo decirte, sin desvelar los detalles del
montaje, es que en algún momento usaremos svobodas. Este foco recibe el nom-
bre de un escenógrafo e iluminador checo creador de este proyector. Es un dis-
positivo metálico con una especie de bombillas que crea un haz de luz muy po-
tente y muy cegador. La caja, que será el único elemento escenográfico, estará
pintada de blanco y el reflejo de luz se potenciará aún más. La luz vendrá tanto
de la parte baja como de la lateral. ●

Josef Svoboda (1920, 2002) es uno de los más importantes escenógrafos del
siglo XX. Nació en Checoslovaquia (hoy República Checa) y estudió Arqui-
tectura. Después de la Segunda Guerra Mundial se interesó por el teatro y
las artes escénicas y llegó a trabajar con los más importantes directores de
escena del siglo XX (Delcampo, Brooks, Dürrenmatt, Olivier). Svoboda intro-
dujo en la escena un buen número de innovaciones técnicas y es el creador
de un foco que lleva su nombre, una lámpara tridimensional que emite una
gran cantidad de luz. 

Josef Svoboda

Focos Svoboda
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TEATRO VALLE-INCLÁN

EL DUELO
de Anton Chéjov
Dirección: Anton Yakovlev
Teatro de Arte de Moscú (Rusia)
Jueves 19 a domingo 
22 de septiembre de 2013
CICLO «UNA MIRADA AL MUNDO»

SEULS
de Wajdi Mouawad
Au Carré de l’Hypoténuse (Francia)
Abé Carré Cé Carré (Quebec)
Viernes 4 a domingo 
6 de octubre de 2013
CICLO «UNA MIRADA AL MUNDO»

LA PEQUEÑA HABITACIÓN 
AL FINAL DE LA ESCALERA
de Carole Fréchette
Dirección: Mauricio García Lozano
Teatro del Farfullero (México)
Jueves 10 a domingo 
13 de octubre de 2013
CICLO «UNA MIRADA AL MUNDO»

JULIA
Adaptación de La señorita Julia 
de August Strindberg
Dirección: Christiane Jatahy
Cia. Vértice (Brasil)
Jueves 17 a domingo 
20 de octubre de 2013
CICLO «UNA MIRADA AL MUNDO»

BIENVENIDO A CASA
Creación colectiva
Dirección: Roberto Suárez
Pequeño Teatro de Morondanga (Uruguay)
Jueves 24 a domingo 
27 de octubre de 2013
CICLO «UNA MIRADA AL MUNDO»

LA VERITÀ
Texto y dirección: Daniele Finzi Pasca
Compagnia Finzi Pasca (Suiza)
Viernes 8 a domingo 
10 de noviembre de 2013
CICLO «UNA MIRADA AL MUNDO»

MONTENEGRO 
(COMEDIAS BÁRBARAS) 
de Ramón María del Valle-Inclán
Versión y dirección: Ernesto Caballero
Producción: Centro Dramático Nacional
Viernes 29 de noviembre de 2013
a domingo 19 de enero de 2014

EL VIAJE A NINGUNA PARTE
de Fernando Fernán Gómez
Dirección: Carol López
Producción: Centro Dramático Nacional
Viernes 14 de febrero a domingo 
6 de abril de 2014

COMO GUSTÉIS
de William Shakespeare
Dirección: Marco Carniti
Producción: Centro Dramático Nacional
[La vía del actor]
Jueves 8 de mayo a domingo 
15 de junio de 2014

UNA MIRADA DIFERENTE
Lunes 23 a domingo 
29 de junio de 2014
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SALA FRANCISCO NIEVA

NADA TRAS LA PUERTA
de Juan Cavestany, José Manuel Mora, 
Borja Ortiz de Gondra, Yolanda Pallín 
y Laila Ripoll
Dirección: Mikel Gómez de Segura
Coproducción: Centro Dramático Nacional 
y Traspasos K (País Vasco)
Viernes 20 de septiembre a domingo 
20 de octubre de 2013

EUROZONE
Creación de Chévere
Dirección: Xron
Miércoles 30 de octubre a domingo 
24 de noviembre de 2013

1941. BODAS DE SANGRE
de Federico García Lorca
Adaptación y dirección: Jorge Eines
Tejido Abierto Teatro (Madrid)
Jueves 5 de diciembre de 2013
a domingo 12 de enero de 2014

AMANTES
Versión y dramaturgia: Álvaro del Amo
Dirección: Vicente Aranda
Coproducción: Centro Dramático Nacional 
y Studio Teatro (Madrid)
Viernes 24 de enero a domingo 
23 de febrero de 2014

DIONISIO RIDRUEJO.
UNA PASIÓN ESPAÑOLA
de Ignacio Amestoy
Dirección: Juan Carlos Pérez de la Fuente
Coproducción: Centro Dramático Nacional 
y Pérez de la Fuente Producciones (Madrid)
Viernes 14 de marzo a domingo 
13 de abril de 2014

EL TRIÁNGULO AZUL
de Mariano Llorente y Laila Ripoll
Dirección: Laila Ripoll
Producción: Centro Dramático Nacional
Viernes 25 de abril a domingo 
25 de mayo de 2014

FICCIÓN SONORA
Lunes 23 a domingo 
29 de junio de 2014

SALA EL MIRLO BLANCO

Acoge las actividades del Laboratorio
Rivas Cherif con una programación
abierta durante toda la temporada.

NAVES DEL ESPAÑOL MATADERO

EL MALENTENDIDO
de Albert Camus
Versión: Yolanda Pallín
Director: Eduardo Vasco
Coproducción: Centro Dramático Nacional, 
Pentación y Mucha Calma con la colaboración
del Teatro Español
Viernes 22 de noviembre a domingo 
15 diciembre de 2013

Diseño, maquetación y preimpresión: Vicente Alberto Serrano
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